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Anders als für die Väter- und Großväter-
generation ist es für die jungenMacher
der AltenMusik heute selbstverständ-
lich, dass sie Renaissance- und Barock-
musik, Klassik, Romantik undModerne
gleicherweisemachen –mit traditionel-
len Ensembles wiemit Spezialistentrup-
pen. Dieser Trend zeitigt zwei ganz
unterschiedliche Ergebnisse. Da gibt es
Musiker, die eine seltsameMitte anstre-
ben, weil sie die Prinzipien der Alten
Musik domestizieren und so eine neuar-
tige Form vonmusikalischer Hochglanz-
ästhetik entwickeln. Andere aber, der
1977 in Andalusien geborene Dirigent
Pablo Heras-Casado gehört zu ihnen,
entwickeln die historischen Erkenntnis-
se weiter und finden so auchmit her-
kömmlichen Ensembles neue und über-
zeugende Klanglösungen. Das erklärt
den stupenden Erfolg vonHeras-Casa-
do, dermittlerweile von allen großen
Orchestern eingeladen wird.

Auch in seinen Plattenaufnahmen
geht Heras-Casado eigeneWege. Jetzt
hat er Franz Schubert aufgenommen,
aber nicht die bekannten Sinfonien in
C-Dur und h-Moll, sondern zwei Früh-
werke, die Nummern 3& 4 (Harmonia
Mundi). Das ist eine seit Johannes
Brahms scheel angeseheneMusik. Doch
die Stücke sind besser als ihr Ruf, sie
sind oft unbeschwert und singen sich

betörend frei aus.
Auch, weil Heras-
Casado hier auf die
Farbenpracht,
Plastizität und
Leidenschaft des
Freiburger Barock-
orchesters setzt.

VON KARL LIPPEGAUS

D er Saxofonist Peter Brötzmann ist
einer der Pioniere des Avantgarde
Jazz. Sein Album „Machine Gun“

setzte 1968 einen bis heute gültigen Maß-
stab, wie aggressiv und energiegeladen
Free Jazz sein kann. Den Maßstab hat der
72-Jährige bis heute gehalten. Er tourt un-
ermüdlich um die Welt und veröffentlicht
regelmäßig Platten.Mit wem ließe sich al-
so besser darüber sprechen,was es bedeu-
tet, heute Jazzmusiker zu sein.

SZ: Herr Brötzmann, der Jazz hatte es
schon einmal leichter als heute. Nach ei-
ner weitreichenden Akademisierung
derAusbildungdürfte es inDeutschland
mittlerweile zwar so viele gelernte Jazz-
musiker geben wie noch nie, aber die
wirtschaftliche Situation dermeisten ist
prekär. Immerwieder gibt es Forderun-
gen nach Mindestgagen und mehr Sub-
ventionen.Was halten Sie davon?
Peter Brötzmann: Speziell in Berlin waren
die Kollegen in dieser Sache ja schon sehr
aktiv, aber letztlich verlangen sie als junge
Musiker irgendeine „Sicherheit“. Da kann
ichnursagen:Dannschließt euchdochbit-
te dem nächsten Tanzorchester an!

WarumsindSiekeinFreunddesModells
„Jazzmusikermit Pensionsanspruch“?
Ich benutze jetzt mal das große Wort
„Künstler“. Wer sich als solcher in unserer
Gesellschaft bewegen möchte, betrachtet
sie notwendigerweise von ihremRand aus,
ist auf Distanz. Von der Gesellschaft aber,
die einem entweder egal ist oder gegen die
man sogar künstlerisch angeht, kannman
doch nicht verlangen, dass sie einem den
Lebensabend bezahlt! So geht das nicht.

Künstlern soll es nicht zu bequem ge-
macht werden?
Die Gefahr von Subventionen ist, dass kei-
ner sichmehr anstrengenmuss, weil ja so-
wieso alles geregelt ist.

Wenigstens die geregelte universitäre
AusbildungvonJazzmusikernhaltenvie-
le für sinnvoll. Sie nicht?
Natürlich soll man erst mal etwas lernen,
Kontrapunkt, Kompositions- und Harmo-
nielehre, aber dann fängt der Spaß doch
erst an. Für mich war Jazz immer ein Syn-
onym für Freiheit, und die gibt's nicht an
der Uni, sondern on the road.

Immerhin, wie Sie ja selbst sagen, allein
in Deutschland einige Hunderte!
Aber da sind doch fast immer die, die auf
demfreienMarkt nichts auf dieBeine stel-
len.Mit etwas Intelligenzkannmaneinwe-
nig Komposition und Kontrapunkt lernen
und Klavierspielen. Sich allerdings ein
paar Jahrzehnte durch die Welt zu wurs-
teln, das schaffen die Wenigsten. Nur pas-
siert da dieMusik.

Warum halten Sie so wenig vom deut-
schen Jazz-Nachwuchs?
Weil mein Eindruck ist, dass die Meisten
das Musikmachen so sehen, wie ich da-
mals meine Werbegrafik-Aufträge: „Wir
basteln jetzt was Nettes zusammen, damit
der Kunde seinen Kaugummi verkaufen
kann.“ Ich habe immer das Gefühl, viele
Junge suchen immer nur nach der nächs-
tenMarktlücke.

Sie haben es in diesem Fall leicht. Sie
sind schon berühmt und bekommen
vermutlich vergleichsweise gute Ga-
gen?
Das stimmt leider nicht. Besonders in
Deutschland wollen alle alles kostenlos
oder wenigstens so billig wie möglich ha-
ben.EinAuftritt auf einemkleinen italieni-
schen Jazz-Festival ist oft besser bezahlt
als einer auf dem berühmten Festival in
Moers. Ich bin jetzt 50 Jahre dabei und ha-
be noch keine Reichtümer angehäuft.
Wenn ich zwei Monate nicht arbeiten
kann, ist mein Konto leer. Das soll jetzt

aber nicht beleidigt klingen. Es ist so. Ich
wusste aber von Anfang an, worauf ich
mich einlasse.

Was wäre eine angemessene Bezah-
lung?
Ich forderekeineexorbitantenGagen, aber
wenn ichmit zwei Musikern aus demAus-
land unterwegs bin, brauche ich Fahrtkos-
tenerstattung, Hotelübernachtungen und
Geld, das ichdenbeidennachdemKonzert
geben kann. Und das sollte kein Trinkgeld
für eine Currywurst und einen Kaffee bei
Tchibosein.WennMenschen ihrhalbesLe-
ben dieser Musik widmen, sollen sie auch
ordentlich bezahltwerden. Aber nicht vom
Staat. Nein, nicht vom Staat.

Berühmte Kollegen wie der amerikani-
sche Pianist Vijay Iyer sind der Ansicht,
dass der Jazz ähnlich wie das Theater,
das Ballett oder große Sinfonieorches-
ter ohne staatliche Hilfe nicht mehr be-

stehen können. Das Interesse des Publi-
kums sei dafür schlicht zu gering.
Sicherlich gibt es keine Kultur ohne Sub-
ventionen,dochdieJazzmusik ineineklei-
neSchubladenebendieSymphonieorches-
terzustecken, istbestimmtnichtder richti-
ge Ansatz. Außerdem gibt’s in jeder Ecke
desPlaneteneinPublikumfür Jazz. Ichha-
bemitmeinemenglischenTrio imvergan-
genen Jahr in São Paulo dreiNächte in Fol-
ge vor 400 Zuschauern gespielt.

Siekönnenaberdochunmöglichbestrei-
ten, dass es schon einmal besser lief?
Ich bestreite nichts, und es stimmt natür-
lich, dass der Jazz heute kein ökonomi-
scher Faktor mehr ist wie früher. Er ist ein
Seitenstreifen des Musikgeschäfts. Aber
esgibtnachwievoreinPublikumfürunse-
re Musik. Und das wird es auch weiter ge-
ben. Hier inWuppertal, wo ich lebe, gibt es
kaum noch eine funktionierende Zeitung,
aber als ich vor ein paar Monaten im Duo

mit dem SaxofonistenWolfgang Schmidt-
ke im Schauspielhaus spielte, kamen ein
paar Hundert Leute. Und die kommen si-
cher nicht nur zumeinen Konzerten.

InBerlinzumBeispiel spielenSieaber in-
zwischen nur noch sehr selten.Warum?
Berlin ist ein besonderer Fall. Ob ichdamit
dem Posaunisten Connie Bauer oder mei-
ner Band Full Blast komme– 300 sind im-
mer da. Und es ist auch gar nicht so lange
her, dass ichmitMusikern ausder Schweiz
ein Konzert in einemLokal in Berlin-Mitte
selbst organisiert habe. Aber dann meinte
der Betreiber: „Wir teilen einfach das, was
reinkommt 40:60.“ So etwas mache ich
nichtmit! Es gab aber zuletzt auch ermuti-
gende Erfahrungen dort: junge engagierte
Promoter, vier ausverkaufte Nächte, or-
dentliche Gage.

In Provinzklubs wie der Manufaktur in
Schorndorf oder im W71 in Weikers-

heim, der aus einer Umkleidekabine ei-
nes Fußballklubs hervorgegangen ist,
spielen Sie inzwischen fast häufiger als
in Berlin.
Das ist etwas anderes. Das W71 kenne ich
seit 30 Jahren. Ich weiß genau, wie viele
Leute kommen, und ichweiß,wie klein die
Finanzhilfe der Kommune ist. Also bin ich
dort billiger. DieseKonzerte spieltmanam
Wochenanfang oder auf der Durchreise.

Wie muss man sich eigentlich die Lage
im Ausland vorstellen, wo Sie 90 Pro-
zent ihrer Auftritte absolvieren?
Das kommt darauf an. Es ist überall ein
Kampf. In Skandinavien war es früher viel
besser. In Japan bin ich furchtbar gerne.
Und2011war ich sogar inChinaerfolgreich
auf Tour.

Womitwir bei staatlicherUnterstützung
wären, die sogar Sie schon in Anspruch
genommen haben: Das Goethe-Institut
ist doch bei Reisen oft behilflich?
Ja, das stimmt. Und in den lokalen Goethe-
Instituten habe ich sogar oft vernünftige
Leutegetroffen.ChicagoundAtlantawaren
einmal ziemlich gut, aber Atlanta gibt es
schon nicht mehr. In Göteborg und Stock-
holmbekammanmal drei Nächte imHotel
oder einen Flug erstattet. London versuch-
te immer, einen ein wenig zu unterstützen,
viel war es allerdings nicht. Im vergange-
nen Jahr haben sie uns sehr geholfen und
für unser Chicago Tentet elf Flüge aus Zü-
rich erstattet. Französischen Kollegen ge-
genüber fühle ichmich immer wie der Un-
derdog. Die Festivals im Ausland gestalten
ihreProgrammeentsprechendderSubven-
tionslage. InDeutschlandgibteswenigJazz-
Unterstützung, deshalb sind wenige deut-
sche Jazzer auf diesen Festivals vertreten.

Aber Sie selbst haben hin und wieder
vondeutschenöffentlichenGeldernpro-
fitiert?
Ja, das hält sich jedoch, wie gesagt, arg in
Grenzen.

Auch die ARD, der öffentlich finanzierte
Rundfunk, hatte und hat eine wichtige
Rolle für die Entwicklung des Jazz.
Allerdings. Bei Radio Bremen hatten Sieg-
fried Schmidt-Joos undManfredMiller als
Redakteure zielstrebige avantgardistische
Gedanken imKopf.Wirwurdenüberall be-
neidet. Die Jazz-Aktivitäten der ARD wa-
renbeispiellos undmutig.DieVerantwort-
lichen – neben Schmidt-Joos undMiller ja
auch Michael Naura oder Joachim-Ernst
Behrendt – waren leidenschaftlich bei der
Sache.

Goldene Zeiten?
Das kann man wohl so sagen. In Sachen
Jazz so engagierte und kundige Leute wie
Siegfried Schmidt-Joos und Manfred Mil-
ler gibt es beim Rundfunk heute nicht
mehr. Es gibt heute ja ohnehin kaum noch
festangestellte Jazz-Redakteure. Dazu
kommt, dass die European Broadcasting
Union, der Zusammenschluss von 74 öf-
fentlich-rechtlichenSendern inEuropa, in-
zwischen fast nichtsmehr für Konzertmit-
schnittebezahlt.Obendreinkönnendiedie
Aufnahmenauchnochuntereinander aus-
tauschen. Man muss sich schon freuen,
wenn man etwas Taschengeld weiterge-
reicht bekommt. Oft reißen sich das dann
aber auch noch die Veranstalter unter den
Nagel.
Das klingt nicht allzu optimistisch.
Nein.

WievielHoffnunghabenSiedenngrund-
sätzlich überhaupt noch für den Jazz?
GroßeHoffnungensetze ich indieganz jun-
gen Hörer und Macher, die vielleicht ir-
gendwann die Nase voll haben von
Rock ‘n’ Roll und dem Kunstgewerbe Free
Jazz.SolangeesMenschengibt,denenFrei-
heit und Verantwortung etwas bedeuten,
solange ist interessante neue Jazzmusik
möglich. Es geht doch nicht an, dass ich al-
ter Opa immer noch Avantgarde bin!

In den letzten Jahrzehnten wird Sergej
Prokofjew seltener gespielt als Dmitri
Schostakowitsch, der einen erstaunli-
chen Aufschwung erlebt. Besonders
Prokofjews Opern haben unter dieser
Vernachlässigung zu leiden; sie können
sich in der psychologischen Feinzeich-
nung durchausmit denen von Richard
Straussmessen, und thematisch schrei-
ten sie einen breiten Rahmen zwischen
Komödie und Psychoschocker aus.

Doch nur „Die Liebe zu den drei Oran-
gen“ hat sich im Repertoire durchge-
setzt. „Der feurige Engel“, „Krieg und
Frieden“, „Verlobung imKloster“ oder
gar die Propagandaoper „Semjon Kot-
ko“ werden dagegen nur selten gegeben
– genauso wie der kurz vor den „Oran-
gen“ 1917 vollendete und nur zwei Stun-
den lange „Spieler“, der auf dem gleich-
namigen Roman von Fjodor Dostojew-
ski basiert. Dabei ist dies ein faszinieren-
des Konversationsstück am Roulette-
tisch, mit einer unglücklichen Liebe
zwischen dem Protagonisten Alexei und
Polina garniert. Herrlich ist auch Prokof-
jews Instrumentation, die die seeli-
schen Abgründe plastisch ausmalt.

Das ist ganz nach demGeschmack
des Dirigenten Valery Gergiev, der auf
dieser konventionell, aber spannend
von Temur Chkheidze inszenierten

Live-DVD (Mariins-
ky) aus Petersburg
brilliert. Wie auch
seine Hauptdarstel-
ler, der Tenor Vladi-
mir Galuzin und die
Sopranistin Tatiana
Pavlovskaya.
 REINHARD J.
 BREMBECK

IneinemhippenNewYorkerUnderground-
Club hat die junge Clary einen besonders
niedlichen Burschen ausgespäht, mit wil-
den blonden Haaren unter der schwarzen
Kapuze und geheimnisvollen Tätowierun-
gen.Dochplötzlichreißtderhübsche Indie-
Rocker ein riesiges Schwert aus seinem
MantelundrammteseinemanderenBesu-
cher in den Bauch – woraufhin dieser ver-
pufft. Definitiv verliebenswert für Clary,
dennein gewöhnlichesTeenagerleben sol-
len andere führen.

Mürbegemachtvonfünf„Twilight"-Fil-
men könnte man meinen, dem Genre des
Teen-MoviesundseinenBlümchensexfan-
tasien sei aktuell nichts mehr hinzuzufü-
gen.Doch „ChronikenderUnterwelt –City
of Bones“, die Adaption des ersten Teils
von Cassandra Clares „Unterwelt“-Roma-
nen – es lauern sechs weitere – , hat das
Zeug zum ultimativen Stubenhocker-
Film, für eine Generation, die lieber da-
heim vor dem Computer hocken bleibt als
draußen zu knutschen. Coming of Age oh-
ne Körperflüssigkeiten.

Die Verschränkung so ziemlich aller Er-
folgsrezepte zeitgenössischer archaischer
Jugendkultur, von Harry Potter über „Die
TributevonPanem“bis zur„Twilight“-Rei-
he, liegt in diesemFall in der Natur der Sa-
che. Denn Autorin Clare hat, bevor sie
selbst zur Bestsellerautorin und Kollegin

vonJ. K.Rowling,SuzanneCollinsundSte-
phenie Meyer wurde, im Internet Storys
veröffentlicht, die in den Universen der
von ihr verehrten Vorbilder spielen, was
mit abertausenden Klicks belohnt wurde.
Dasnennt sichnichtmehrPlagiat, sondern
„FanFiction“.DanachbegannClare ihreei-
genenBücher zuschreiben, alsHochglanz-

Mashup dieser Zauberwelten, mit einem
gnadenlos jungfräulichen Ethos.

ZumKern der „City of Bones“-Story ge-
hörtdieunvermeidlicheDreiecksgeschich-
te: Die 15-jährige Clary (Lily Collins) kann
sich nicht zwischen ihrem besten Freund,
einem Brooklyn-Hipster, und dem Indie-
Rocker aus dem Club, der als Schattenjä-

ger dieMenschen vorDämonenbeschützt,
entscheiden. Neben der Verlagerung vom
Hinterland indieGroßstadthat „CityofBo-
nes“ der „Twilight“-Versuchsanordnung
aber eine noch krudere Vorstellung von
Erotik voraus. Denn während die „Twi-
light“-Lover zumindest zu Berührungen
nördlich des Gürtels bereit waren, pickt
sich Regisseur Harald Zwart, der zuletzt
das „Karate Kid“ reanimierte, die Stellen
aus Clares dicker Buchvorlage heraus, die
echtes Fummeln durch Cybersex ersetzen.

Große Verwirrung herrscht zwischen
den jungenLiebenden (zudenen,dashat in
der Fangemeinde zu besonderer Begeiste-
runggeführt, aucheinschwulerDämonen-
jäger gehört), weil sich alle nur noch mit
Nicknames anreden alswären sie imChat-
room. Noch abstruser ist aber ein Portal,
das aussieht wie ein umgekippter Whirl-
pool undBerührungen auf digitaleDistanz
ermöglicht. So streicht der Rocker seiner
Clary mit viel Sicherheitsabstand sanft
durchs Haar, indem er seinen tätowierten
Arm in das wasserblaue Portal steckt.

Solche Geschichten sind natürlich ein
bisschen die Rache dafür, dass das Kino in
seinem ersten Jahrhundert gerade beim
Coming of Age hauptsächlich Männerfan-
tasien bedient hat – auch wenn es hin und
wieder ein paar eindrucksvolle Mädchen-
Märchen gegeben hat, LouisMalles „Black

Moon“ zum Beispiel oder zuletzt Park
Chan-wooks „Stoker“. So aber muss das
männliche Heldenpersonal jetzt damit zu-
rechtkommen,dassdieAnsprücheder jun-
gen Mädchen beständig wachsen und es
nicht mehr ausreicht, ein tätowierter Ro-
cker zu sein, nein, man muss schon auch
Zugang zur Unterwelt haben und ein ein-
fühlsamer Liebhaber sein.

Mit etwas mehr Selbstironie hätte „City
of Bones“ eine tolle Groteske über die Lei-
den des modernen Mannes zwischen sei-
nen Wurzeln als Wildschweinjäger und
dem neuen Profil als sensibler Rundum-
dienstleister sein können.Dochdie archai-
schen Teen-Fantasien kennen kein Par-
don.WennzumSchlussdochnocheinech-
ter keuscher Kuss erfolgt, inszeniert Ha-
rald Zwart das vollkommen keimfrei: un-
ter der Sprinkleranlage eines verwunsche-
nen Gartens, neben einem Flügel, an dem
der Rocker das Mädchen nach einem har-
ten Vampirkillertag mit dem Spiel einer
Bach-Sonate bezirzt hat. DAVID STEINITZ

The Mortal Instruments: City of Bones,
USA/Deutschland 2013 – Regie: Harald Zwart.
Buch: Jessica Postigo nach dem Roman von Cassan-
dra Clare. Kamera: Geir Hartly Andreassen. Mit: Lily
Collins, Jamie Campbell Bower, Robert Sheehan, Jo-
nathan Rhys Meyers. Constantin, 130 Minuten.

Welch eine Virtuosität! Welch eine Lust
an Kapriolen und Läufen, an Trillern
und Vokalstunts! Aber auch welch eine
Ruhe in den langsamen Sätzen, welch
Endlosigkeit in denMelodien! Der Coun-
tertenor Franco Fagioli ist mit dieser
Platte endgültig Kollegen wie Bejun
Mehta, Philippe Jaroussky undMax
Emanuel Cencic ebenbürtig. „Arias for
Caffarelli“ (Naïve), das sind Stücke, die
vorwiegend in Neapel für den neben
Farinelli berühmtesten Kastraten der
Barockzeit geschrieben wurden. Caffa-
relli (1710-1783) ließ sich angeblich auf
eigenenWunsch kastrieren, und dem-
entsprechend divenhaft gab er sich sein
ganzes Leben, das sich als Folge von
Skandalen, Beleidigungen und Exzes-
sen liest.

Nie aber wurde Caffarellis Rang als
Sänger bestritten. Die elf hier eingesun-
genen Arien stammen von Komponis-
ten, die durch die neapolitanische
Opernschule geprägt sind: Hasse, Vinci,
Porpora (der Lehrer Caffarellis), Leo,
Pergolesi, Sarro undManna schrieben
für einen Sängermit enormen Tonum-
fang und unbegrenztenMöglichkeiten.
Faszinierend, dass Fagioli das alles
ebenfalls mit Furor und unangestrengt
singen kann.Mit RiccardoMinasi und
dessen Truppe „Il pomo d’oro“ hat er
zudem einen Partner, der ihm an Phan-
tasie, Leidenschaft und Gefühlstiefe in
nichts nachsteht.

Höhepunkt aber ist dasmittlere und
längste Stück dieser CD, Pergolesis
langsame Arie „Lieto così talvolta“,
ganze elf Minuten lang. Ein Liebesidyll

feinster Art, das
Pergolesi als den
einzigen italieni-
schen Komponis-
ten des Spätbarock
beweist, der esmit
Händel aufnehmen
konnte.

Als wären sie im Chatroom
Der ultimative Stubenhocker-Film für eine Generation, die nicht mehr rausgeht zum Knutschen: „Chroniken der Unterwelt – City of Bones“

Pablo Heras-Casado

Franco Fagioli

Freiheit macht arm
Ein Interview mit dem Free-Jazz-Pionier Peter Brötzmann darüber, dass Musiker angemessen bezahlt werden sollen, aber auf keinen

Fall vom Staat, über das Leben, auf das man sich als Künstler einlässt, und dass er so oft in aller Welt, aber so selten in Berlin spielt

Valery Gergiev

FEUILLETON12 HF2 Dienstag, 3. September 2013, Nr. 203 DEFGH

Ein gewöhnliches Teenagerleben sollen andere führen: Clary (Lily Collins) mit Jace
(Jamie Campbell Bower) auf dem Weg ins Hotel Dumort.  FOTO: CONSTANTIN

Peter Brötzmann: „Mit etwas Intelligenz kann man Komposition und Kontrapunkt lernen und Klavierspielen. Sich allerdings
ein paar Jahrzehnte durch die Welt zu wursteln, das schaffen die Wenigsten. Nur passiert da die Musik.“  FOTO: TOBIAS TITZ
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Anders als für die Väter- und Großväter-
generation ist es für die jungenMacher
der AltenMusik heute selbstverständ-
lich, dass sie Renaissance- und Barock-
musik, Klassik, Romantik undModerne
gleicherweisemachen –mit traditionel-
len Ensembles wiemit Spezialistentrup-
pen. Dieser Trend zeitigt zwei ganz
unterschiedliche Ergebnisse. Da gibt es
Musiker, die eine seltsameMitte anstre-
ben, weil sie die Prinzipien der Alten
Musik domestizieren und so eine neuar-
tige Form vonmusikalischer Hochglanz-
ästhetik entwickeln. Andere aber, der
1977 in Andalusien geborene Dirigent
Pablo Heras-Casado gehört zu ihnen,
entwickeln die historischen Erkenntnis-
se weiter und finden so auchmit her-
kömmlichen Ensembles neue und über-
zeugende Klanglösungen. Das erklärt
den stupenden Erfolg vonHeras-Casa-
do, dermittlerweile von allen großen
Orchestern eingeladen wird.

Auch in seinen Plattenaufnahmen
geht Heras-Casado eigeneWege. Jetzt
hat er Franz Schubert aufgenommen,
aber nicht die bekannten Sinfonien in
C-Dur und h-Moll, sondern zwei Früh-
werke, die Nummern 3& 4 (Harmonia
Mundi). Das ist eine seit Johannes
Brahms scheel angeseheneMusik. Doch
die Stücke sind besser als ihr Ruf, sie
sind oft unbeschwert und singen sich

betörend frei aus.
Auch, weil Heras-
Casado hier auf die
Farbenpracht,
Plastizität und
Leidenschaft des
Freiburger Barock-
orchesters setzt.

VON KARL LIPPEGAUS

D er Saxofonist Peter Brötzmann ist
einer der Pioniere des Avantgarde
Jazz. Sein Album „Machine Gun“

setzte 1968 einen bis heute gültigen Maß-
stab, wie aggressiv und energiegeladen
Free Jazz sein kann. Den Maßstab hat der
72-Jährige bis heute gehalten. Er tourt un-
ermüdlich um die Welt und veröffentlicht
regelmäßig Platten.Mit wem ließe sich al-
so besser darüber sprechen,was es bedeu-
tet, heute Jazzmusiker zu sein.

SZ: Herr Brötzmann, der Jazz hatte es
schon einmal leichter als heute. Nach ei-
ner weitreichenden Akademisierung
derAusbildungdürfte es inDeutschland
mittlerweile zwar so viele gelernte Jazz-
musiker geben wie noch nie, aber die
wirtschaftliche Situation dermeisten ist
prekär. Immerwieder gibt es Forderun-
gen nach Mindestgagen und mehr Sub-
ventionen.Was halten Sie davon?
Peter Brötzmann: Speziell in Berlin waren
die Kollegen in dieser Sache ja schon sehr
aktiv, aber letztlich verlangen sie als junge
Musiker irgendeine „Sicherheit“. Da kann
ichnursagen:Dannschließt euchdochbit-
te dem nächsten Tanzorchester an!

WarumsindSiekeinFreunddesModells
„Jazzmusikermit Pensionsanspruch“?
Ich benutze jetzt mal das große Wort
„Künstler“. Wer sich als solcher in unserer
Gesellschaft bewegen möchte, betrachtet
sie notwendigerweise von ihremRand aus,
ist auf Distanz. Von der Gesellschaft aber,
die einem entweder egal ist oder gegen die
man sogar künstlerisch angeht, kannman
doch nicht verlangen, dass sie einem den
Lebensabend bezahlt! So geht das nicht.

Künstlern soll es nicht zu bequem ge-
macht werden?
Die Gefahr von Subventionen ist, dass kei-
ner sichmehr anstrengenmuss, weil ja so-
wieso alles geregelt ist.

Wenigstens die geregelte universitäre
AusbildungvonJazzmusikernhaltenvie-
le für sinnvoll. Sie nicht?
Natürlich soll man erst mal etwas lernen,
Kontrapunkt, Kompositions- und Harmo-
nielehre, aber dann fängt der Spaß doch
erst an. Für mich war Jazz immer ein Syn-
onym für Freiheit, und die gibt's nicht an
der Uni, sondern on the road.

Immerhin, wie Sie ja selbst sagen, allein
in Deutschland einige Hunderte!
Aber da sind doch fast immer die, die auf
demfreienMarkt nichts auf dieBeine stel-
len.Mit etwas Intelligenzkannmaneinwe-
nig Komposition und Kontrapunkt lernen
und Klavierspielen. Sich allerdings ein
paar Jahrzehnte durch die Welt zu wurs-
teln, das schaffen die Wenigsten. Nur pas-
siert da dieMusik.

Warum halten Sie so wenig vom deut-
schen Jazz-Nachwuchs?
Weil mein Eindruck ist, dass die Meisten
das Musikmachen so sehen, wie ich da-
mals meine Werbegrafik-Aufträge: „Wir
basteln jetzt was Nettes zusammen, damit
der Kunde seinen Kaugummi verkaufen
kann.“ Ich habe immer das Gefühl, viele
Junge suchen immer nur nach der nächs-
tenMarktlücke.

Sie haben es in diesem Fall leicht. Sie
sind schon berühmt und bekommen
vermutlich vergleichsweise gute Ga-
gen?
Das stimmt leider nicht. Besonders in
Deutschland wollen alle alles kostenlos
oder wenigstens so billig wie möglich ha-
ben.EinAuftritt auf einemkleinen italieni-
schen Jazz-Festival ist oft besser bezahlt
als einer auf dem berühmten Festival in
Moers. Ich bin jetzt 50 Jahre dabei und ha-
be noch keine Reichtümer angehäuft.
Wenn ich zwei Monate nicht arbeiten
kann, ist mein Konto leer. Das soll jetzt

aber nicht beleidigt klingen. Es ist so. Ich
wusste aber von Anfang an, worauf ich
mich einlasse.

Was wäre eine angemessene Bezah-
lung?
Ich forderekeineexorbitantenGagen, aber
wenn ichmit zwei Musikern aus demAus-
land unterwegs bin, brauche ich Fahrtkos-
tenerstattung, Hotelübernachtungen und
Geld, das ichdenbeidennachdemKonzert
geben kann. Und das sollte kein Trinkgeld
für eine Currywurst und einen Kaffee bei
Tchibosein.WennMenschen ihrhalbesLe-
ben dieser Musik widmen, sollen sie auch
ordentlich bezahltwerden. Aber nicht vom
Staat. Nein, nicht vom Staat.

Berühmte Kollegen wie der amerikani-
sche Pianist Vijay Iyer sind der Ansicht,
dass der Jazz ähnlich wie das Theater,
das Ballett oder große Sinfonieorches-
ter ohne staatliche Hilfe nicht mehr be-

stehen können. Das Interesse des Publi-
kums sei dafür schlicht zu gering.
Sicherlich gibt es keine Kultur ohne Sub-
ventionen,dochdieJazzmusik ineineklei-
neSchubladenebendieSymphonieorches-
terzustecken, istbestimmtnichtder richti-
ge Ansatz. Außerdem gibt’s in jeder Ecke
desPlaneteneinPublikumfür Jazz. Ichha-
bemitmeinemenglischenTrio imvergan-
genen Jahr in São Paulo dreiNächte in Fol-
ge vor 400 Zuschauern gespielt.

Siekönnenaberdochunmöglichbestrei-
ten, dass es schon einmal besser lief?
Ich bestreite nichts, und es stimmt natür-
lich, dass der Jazz heute kein ökonomi-
scher Faktor mehr ist wie früher. Er ist ein
Seitenstreifen des Musikgeschäfts. Aber
esgibtnachwievoreinPublikumfürunse-
re Musik. Und das wird es auch weiter ge-
ben. Hier inWuppertal, wo ich lebe, gibt es
kaum noch eine funktionierende Zeitung,
aber als ich vor ein paar Monaten im Duo

mit dem SaxofonistenWolfgang Schmidt-
ke im Schauspielhaus spielte, kamen ein
paar Hundert Leute. Und die kommen si-
cher nicht nur zumeinen Konzerten.

InBerlinzumBeispiel spielenSieaber in-
zwischen nur noch sehr selten.Warum?
Berlin ist ein besonderer Fall. Ob ichdamit
dem Posaunisten Connie Bauer oder mei-
ner Band Full Blast komme– 300 sind im-
mer da. Und es ist auch gar nicht so lange
her, dass ichmitMusikern ausder Schweiz
ein Konzert in einemLokal in Berlin-Mitte
selbst organisiert habe. Aber dann meinte
der Betreiber: „Wir teilen einfach das, was
reinkommt 40:60.“ So etwas mache ich
nichtmit! Es gab aber zuletzt auch ermuti-
gende Erfahrungen dort: junge engagierte
Promoter, vier ausverkaufte Nächte, or-
dentliche Gage.

In Provinzklubs wie der Manufaktur in
Schorndorf oder im W71 in Weikers-

heim, der aus einer Umkleidekabine ei-
nes Fußballklubs hervorgegangen ist,
spielen Sie inzwischen fast häufiger als
in Berlin.
Das ist etwas anderes. Das W71 kenne ich
seit 30 Jahren. Ich weiß genau, wie viele
Leute kommen, und ichweiß,wie klein die
Finanzhilfe der Kommune ist. Also bin ich
dort billiger. DieseKonzerte spieltmanam
Wochenanfang oder auf der Durchreise.

Wie muss man sich eigentlich die Lage
im Ausland vorstellen, wo Sie 90 Pro-
zent ihrer Auftritte absolvieren?
Das kommt darauf an. Es ist überall ein
Kampf. In Skandinavien war es früher viel
besser. In Japan bin ich furchtbar gerne.
Und2011war ich sogar inChinaerfolgreich
auf Tour.

Womitwir bei staatlicherUnterstützung
wären, die sogar Sie schon in Anspruch
genommen haben: Das Goethe-Institut
ist doch bei Reisen oft behilflich?
Ja, das stimmt. Und in den lokalen Goethe-
Instituten habe ich sogar oft vernünftige
Leutegetroffen.ChicagoundAtlantawaren
einmal ziemlich gut, aber Atlanta gibt es
schon nicht mehr. In Göteborg und Stock-
holmbekammanmal drei Nächte imHotel
oder einen Flug erstattet. London versuch-
te immer, einen ein wenig zu unterstützen,
viel war es allerdings nicht. Im vergange-
nen Jahr haben sie uns sehr geholfen und
für unser Chicago Tentet elf Flüge aus Zü-
rich erstattet. Französischen Kollegen ge-
genüber fühle ichmich immer wie der Un-
derdog. Die Festivals im Ausland gestalten
ihreProgrammeentsprechendderSubven-
tionslage. InDeutschlandgibteswenigJazz-
Unterstützung, deshalb sind wenige deut-
sche Jazzer auf diesen Festivals vertreten.

Aber Sie selbst haben hin und wieder
vondeutschenöffentlichenGeldernpro-
fitiert?
Ja, das hält sich jedoch, wie gesagt, arg in
Grenzen.

Auch die ARD, der öffentlich finanzierte
Rundfunk, hatte und hat eine wichtige
Rolle für die Entwicklung des Jazz.
Allerdings. Bei Radio Bremen hatten Sieg-
fried Schmidt-Joos undManfredMiller als
Redakteure zielstrebige avantgardistische
Gedanken imKopf.Wirwurdenüberall be-
neidet. Die Jazz-Aktivitäten der ARD wa-
renbeispiellos undmutig.DieVerantwort-
lichen – neben Schmidt-Joos undMiller ja
auch Michael Naura oder Joachim-Ernst
Behrendt – waren leidenschaftlich bei der
Sache.

Goldene Zeiten?
Das kann man wohl so sagen. In Sachen
Jazz so engagierte und kundige Leute wie
Siegfried Schmidt-Joos und Manfred Mil-
ler gibt es beim Rundfunk heute nicht
mehr. Es gibt heute ja ohnehin kaum noch
festangestellte Jazz-Redakteure. Dazu
kommt, dass die European Broadcasting
Union, der Zusammenschluss von 74 öf-
fentlich-rechtlichenSendern inEuropa, in-
zwischen fast nichtsmehr für Konzertmit-
schnittebezahlt.Obendreinkönnendiedie
Aufnahmenauchnochuntereinander aus-
tauschen. Man muss sich schon freuen,
wenn man etwas Taschengeld weiterge-
reicht bekommt. Oft reißen sich das dann
aber auch noch die Veranstalter unter den
Nagel.
Das klingt nicht allzu optimistisch.
Nein.

WievielHoffnunghabenSiedenngrund-
sätzlich überhaupt noch für den Jazz?
GroßeHoffnungensetze ich indieganz jun-
gen Hörer und Macher, die vielleicht ir-
gendwann die Nase voll haben von
Rock ‘n’ Roll und dem Kunstgewerbe Free
Jazz.SolangeesMenschengibt,denenFrei-
heit und Verantwortung etwas bedeuten,
solange ist interessante neue Jazzmusik
möglich. Es geht doch nicht an, dass ich al-
ter Opa immer noch Avantgarde bin!

In den letzten Jahrzehnten wird Sergej
Prokofjew seltener gespielt als Dmitri
Schostakowitsch, der einen erstaunli-
chen Aufschwung erlebt. Besonders
Prokofjews Opern haben unter dieser
Vernachlässigung zu leiden; sie können
sich in der psychologischen Feinzeich-
nung durchausmit denen von Richard
Straussmessen, und thematisch schrei-
ten sie einen breiten Rahmen zwischen
Komödie und Psychoschocker aus.

Doch nur „Die Liebe zu den drei Oran-
gen“ hat sich im Repertoire durchge-
setzt. „Der feurige Engel“, „Krieg und
Frieden“, „Verlobung imKloster“ oder
gar die Propagandaoper „Semjon Kot-
ko“ werden dagegen nur selten gegeben
– genauso wie der kurz vor den „Oran-
gen“ 1917 vollendete und nur zwei Stun-
den lange „Spieler“, der auf dem gleich-
namigen Roman von Fjodor Dostojew-
ski basiert. Dabei ist dies ein faszinieren-
des Konversationsstück am Roulette-
tisch, mit einer unglücklichen Liebe
zwischen dem Protagonisten Alexei und
Polina garniert. Herrlich ist auch Prokof-
jews Instrumentation, die die seeli-
schen Abgründe plastisch ausmalt.

Das ist ganz nach demGeschmack
des Dirigenten Valery Gergiev, der auf
dieser konventionell, aber spannend
von Temur Chkheidze inszenierten

Live-DVD (Mariins-
ky) aus Petersburg
brilliert. Wie auch
seine Hauptdarstel-
ler, der Tenor Vladi-
mir Galuzin und die
Sopranistin Tatiana
Pavlovskaya.
 REINHARD J.
 BREMBECK

IneinemhippenNewYorkerUnderground-
Club hat die junge Clary einen besonders
niedlichen Burschen ausgespäht, mit wil-
den blonden Haaren unter der schwarzen
Kapuze und geheimnisvollen Tätowierun-
gen.Dochplötzlichreißtderhübsche Indie-
Rocker ein riesiges Schwert aus seinem
MantelundrammteseinemanderenBesu-
cher in den Bauch – woraufhin dieser ver-
pufft. Definitiv verliebenswert für Clary,
dennein gewöhnlichesTeenagerleben sol-
len andere führen.

Mürbegemachtvonfünf„Twilight"-Fil-
men könnte man meinen, dem Genre des
Teen-MoviesundseinenBlümchensexfan-
tasien sei aktuell nichts mehr hinzuzufü-
gen.Doch „ChronikenderUnterwelt –City
of Bones“, die Adaption des ersten Teils
von Cassandra Clares „Unterwelt“-Roma-
nen – es lauern sechs weitere – , hat das
Zeug zum ultimativen Stubenhocker-
Film, für eine Generation, die lieber da-
heim vor dem Computer hocken bleibt als
draußen zu knutschen. Coming of Age oh-
ne Körperflüssigkeiten.

Die Verschränkung so ziemlich aller Er-
folgsrezepte zeitgenössischer archaischer
Jugendkultur, von Harry Potter über „Die
TributevonPanem“bis zur„Twilight“-Rei-
he, liegt in diesemFall in der Natur der Sa-
che. Denn Autorin Clare hat, bevor sie
selbst zur Bestsellerautorin und Kollegin

vonJ. K.Rowling,SuzanneCollinsundSte-
phenie Meyer wurde, im Internet Storys
veröffentlicht, die in den Universen der
von ihr verehrten Vorbilder spielen, was
mit abertausenden Klicks belohnt wurde.
Dasnennt sichnichtmehrPlagiat, sondern
„FanFiction“.DanachbegannClare ihreei-
genenBücher zuschreiben, alsHochglanz-

Mashup dieser Zauberwelten, mit einem
gnadenlos jungfräulichen Ethos.

ZumKern der „City of Bones“-Story ge-
hörtdieunvermeidlicheDreiecksgeschich-
te: Die 15-jährige Clary (Lily Collins) kann
sich nicht zwischen ihrem besten Freund,
einem Brooklyn-Hipster, und dem Indie-
Rocker aus dem Club, der als Schattenjä-

ger dieMenschen vorDämonenbeschützt,
entscheiden. Neben der Verlagerung vom
Hinterland indieGroßstadthat „CityofBo-
nes“ der „Twilight“-Versuchsanordnung
aber eine noch krudere Vorstellung von
Erotik voraus. Denn während die „Twi-
light“-Lover zumindest zu Berührungen
nördlich des Gürtels bereit waren, pickt
sich Regisseur Harald Zwart, der zuletzt
das „Karate Kid“ reanimierte, die Stellen
aus Clares dicker Buchvorlage heraus, die
echtes Fummeln durch Cybersex ersetzen.

Große Verwirrung herrscht zwischen
den jungenLiebenden (zudenen,dashat in
der Fangemeinde zu besonderer Begeiste-
runggeführt, aucheinschwulerDämonen-
jäger gehört), weil sich alle nur noch mit
Nicknames anreden alswären sie imChat-
room. Noch abstruser ist aber ein Portal,
das aussieht wie ein umgekippter Whirl-
pool undBerührungen auf digitaleDistanz
ermöglicht. So streicht der Rocker seiner
Clary mit viel Sicherheitsabstand sanft
durchs Haar, indem er seinen tätowierten
Arm in das wasserblaue Portal steckt.

Solche Geschichten sind natürlich ein
bisschen die Rache dafür, dass das Kino in
seinem ersten Jahrhundert gerade beim
Coming of Age hauptsächlich Männerfan-
tasien bedient hat – auch wenn es hin und
wieder ein paar eindrucksvolle Mädchen-
Märchen gegeben hat, LouisMalles „Black

Moon“ zum Beispiel oder zuletzt Park
Chan-wooks „Stoker“. So aber muss das
männliche Heldenpersonal jetzt damit zu-
rechtkommen,dassdieAnsprücheder jun-
gen Mädchen beständig wachsen und es
nicht mehr ausreicht, ein tätowierter Ro-
cker zu sein, nein, man muss schon auch
Zugang zur Unterwelt haben und ein ein-
fühlsamer Liebhaber sein.

Mit etwas mehr Selbstironie hätte „City
of Bones“ eine tolle Groteske über die Lei-
den des modernen Mannes zwischen sei-
nen Wurzeln als Wildschweinjäger und
dem neuen Profil als sensibler Rundum-
dienstleister sein können.Dochdie archai-
schen Teen-Fantasien kennen kein Par-
don.WennzumSchlussdochnocheinech-
ter keuscher Kuss erfolgt, inszeniert Ha-
rald Zwart das vollkommen keimfrei: un-
ter der Sprinkleranlage eines verwunsche-
nen Gartens, neben einem Flügel, an dem
der Rocker das Mädchen nach einem har-
ten Vampirkillertag mit dem Spiel einer
Bach-Sonate bezirzt hat. DAVID STEINITZ

The Mortal Instruments: City of Bones,
USA/Deutschland 2013 – Regie: Harald Zwart.
Buch: Jessica Postigo nach dem Roman von Cassan-
dra Clare. Kamera: Geir Hartly Andreassen. Mit: Lily
Collins, Jamie Campbell Bower, Robert Sheehan, Jo-
nathan Rhys Meyers. Constantin, 130 Minuten.

Welch eine Virtuosität! Welch eine Lust
an Kapriolen und Läufen, an Trillern
und Vokalstunts! Aber auch welch eine
Ruhe in den langsamen Sätzen, welch
Endlosigkeit in denMelodien! Der Coun-
tertenor Franco Fagioli ist mit dieser
Platte endgültig Kollegen wie Bejun
Mehta, Philippe Jaroussky undMax
Emanuel Cencic ebenbürtig. „Arias for
Caffarelli“ (Naïve), das sind Stücke, die
vorwiegend in Neapel für den neben
Farinelli berühmtesten Kastraten der
Barockzeit geschrieben wurden. Caffa-
relli (1710-1783) ließ sich angeblich auf
eigenenWunsch kastrieren, und dem-
entsprechend divenhaft gab er sich sein
ganzes Leben, das sich als Folge von
Skandalen, Beleidigungen und Exzes-
sen liest.

Nie aber wurde Caffarellis Rang als
Sänger bestritten. Die elf hier eingesun-
genen Arien stammen von Komponis-
ten, die durch die neapolitanische
Opernschule geprägt sind: Hasse, Vinci,
Porpora (der Lehrer Caffarellis), Leo,
Pergolesi, Sarro undManna schrieben
für einen Sängermit enormen Tonum-
fang und unbegrenztenMöglichkeiten.
Faszinierend, dass Fagioli das alles
ebenfalls mit Furor und unangestrengt
singen kann.Mit RiccardoMinasi und
dessen Truppe „Il pomo d’oro“ hat er
zudem einen Partner, der ihm an Phan-
tasie, Leidenschaft und Gefühlstiefe in
nichts nachsteht.

Höhepunkt aber ist dasmittlere und
längste Stück dieser CD, Pergolesis
langsame Arie „Lieto così talvolta“,
ganze elf Minuten lang. Ein Liebesidyll

feinster Art, das
Pergolesi als den
einzigen italieni-
schen Komponis-
ten des Spätbarock
beweist, der esmit
Händel aufnehmen
konnte.

Als wären sie im Chatroom
Der ultimative Stubenhocker-Film für eine Generation, die nicht mehr rausgeht zum Knutschen: „Chroniken der Unterwelt – City of Bones“

Pablo Heras-Casado

Franco Fagioli

Freiheit macht arm
Ein Interview mit dem Free-Jazz-Pionier Peter Brötzmann darüber, dass Musiker angemessen bezahlt werden sollen, aber auf keinen

Fall vom Staat, über das Leben, auf das man sich als Künstler einlässt, und dass er so oft in aller Welt, aber so selten in Berlin spielt

Valery Gergiev
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Ein gewöhnliches Teenagerleben sollen andere führen: Clary (Lily Collins) mit Jace
(Jamie Campbell Bower) auf dem Weg ins Hotel Dumort.  FOTO: CONSTANTIN

Peter Brötzmann: „Mit etwas Intelligenz kann man Komposition und Kontrapunkt lernen und Klavierspielen. Sich allerdings
ein paar Jahrzehnte durch die Welt zu wursteln, das schaffen die Wenigsten. Nur passiert da die Musik.“  FOTO: TOBIAS TITZ
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Anders als für die Väter- und Großväter-
generation ist es für die jungenMacher
der AltenMusik heute selbstverständ-
lich, dass sie Renaissance- und Barock-
musik, Klassik, Romantik undModerne
gleicherweisemachen –mit traditionel-
len Ensembles wiemit Spezialistentrup-
pen. Dieser Trend zeitigt zwei ganz
unterschiedliche Ergebnisse. Da gibt es
Musiker, die eine seltsameMitte anstre-
ben, weil sie die Prinzipien der Alten
Musik domestizieren und so eine neuar-
tige Form vonmusikalischer Hochglanz-
ästhetik entwickeln. Andere aber, der
1977 in Andalusien geborene Dirigent
Pablo Heras-Casado gehört zu ihnen,
entwickeln die historischen Erkenntnis-
se weiter und finden so auchmit her-
kömmlichen Ensembles neue und über-
zeugende Klanglösungen. Das erklärt
den stupenden Erfolg vonHeras-Casa-
do, dermittlerweile von allen großen
Orchestern eingeladen wird.

Auch in seinen Plattenaufnahmen
geht Heras-Casado eigeneWege. Jetzt
hat er Franz Schubert aufgenommen,
aber nicht die bekannten Sinfonien in
C-Dur und h-Moll, sondern zwei Früh-
werke, die Nummern 3& 4 (Harmonia
Mundi). Das ist eine seit Johannes
Brahms scheel angeseheneMusik. Doch
die Stücke sind besser als ihr Ruf, sie
sind oft unbeschwert und singen sich

betörend frei aus.
Auch, weil Heras-
Casado hier auf die
Farbenpracht,
Plastizität und
Leidenschaft des
Freiburger Barock-
orchesters setzt.

VON KARL LIPPEGAUS

D er Saxofonist Peter Brötzmann ist
einer der Pioniere des Avantgarde
Jazz. Sein Album „Machine Gun“

setzte 1968 einen bis heute gültigen Maß-
stab, wie aggressiv und energiegeladen
Free Jazz sein kann. Den Maßstab hat der
72-Jährige bis heute gehalten. Er tourt un-
ermüdlich um die Welt und veröffentlicht
regelmäßig Platten.Mit wem ließe sich al-
so besser darüber sprechen,was es bedeu-
tet, heute Jazzmusiker zu sein.

SZ: Herr Brötzmann, der Jazz hatte es
schon einmal leichter als heute. Nach ei-
ner weitreichenden Akademisierung
derAusbildungdürfte es inDeutschland
mittlerweile zwar so viele gelernte Jazz-
musiker geben wie noch nie, aber die
wirtschaftliche Situation dermeisten ist
prekär. Immerwieder gibt es Forderun-
gen nach Mindestgagen und mehr Sub-
ventionen.Was halten Sie davon?
Peter Brötzmann: Speziell in Berlin waren
die Kollegen in dieser Sache ja schon sehr
aktiv, aber letztlich verlangen sie als junge
Musiker irgendeine „Sicherheit“. Da kann
ichnursagen:Dannschließt euchdochbit-
te dem nächsten Tanzorchester an!

WarumsindSiekeinFreunddesModells
„Jazzmusikermit Pensionsanspruch“?
Ich benutze jetzt mal das große Wort
„Künstler“. Wer sich als solcher in unserer
Gesellschaft bewegen möchte, betrachtet
sie notwendigerweise von ihremRand aus,
ist auf Distanz. Von der Gesellschaft aber,
die einem entweder egal ist oder gegen die
man sogar künstlerisch angeht, kannman
doch nicht verlangen, dass sie einem den
Lebensabend bezahlt! So geht das nicht.

Künstlern soll es nicht zu bequem ge-
macht werden?
Die Gefahr von Subventionen ist, dass kei-
ner sichmehr anstrengenmuss, weil ja so-
wieso alles geregelt ist.

Wenigstens die geregelte universitäre
AusbildungvonJazzmusikernhaltenvie-
le für sinnvoll. Sie nicht?
Natürlich soll man erst mal etwas lernen,
Kontrapunkt, Kompositions- und Harmo-
nielehre, aber dann fängt der Spaß doch
erst an. Für mich war Jazz immer ein Syn-
onym für Freiheit, und die gibt's nicht an
der Uni, sondern on the road.

Immerhin, wie Sie ja selbst sagen, allein
in Deutschland einige Hunderte!
Aber da sind doch fast immer die, die auf
demfreienMarkt nichts auf dieBeine stel-
len.Mit etwas Intelligenzkannmaneinwe-
nig Komposition und Kontrapunkt lernen
und Klavierspielen. Sich allerdings ein
paar Jahrzehnte durch die Welt zu wurs-
teln, das schaffen die Wenigsten. Nur pas-
siert da dieMusik.

Warum halten Sie so wenig vom deut-
schen Jazz-Nachwuchs?
Weil mein Eindruck ist, dass die Meisten
das Musikmachen so sehen, wie ich da-
mals meine Werbegrafik-Aufträge: „Wir
basteln jetzt was Nettes zusammen, damit
der Kunde seinen Kaugummi verkaufen
kann.“ Ich habe immer das Gefühl, viele
Junge suchen immer nur nach der nächs-
tenMarktlücke.

Sie haben es in diesem Fall leicht. Sie
sind schon berühmt und bekommen
vermutlich vergleichsweise gute Ga-
gen?
Das stimmt leider nicht. Besonders in
Deutschland wollen alle alles kostenlos
oder wenigstens so billig wie möglich ha-
ben.EinAuftritt auf einemkleinen italieni-
schen Jazz-Festival ist oft besser bezahlt
als einer auf dem berühmten Festival in
Moers. Ich bin jetzt 50 Jahre dabei und ha-
be noch keine Reichtümer angehäuft.
Wenn ich zwei Monate nicht arbeiten
kann, ist mein Konto leer. Das soll jetzt

aber nicht beleidigt klingen. Es ist so. Ich
wusste aber von Anfang an, worauf ich
mich einlasse.

Was wäre eine angemessene Bezah-
lung?
Ich forderekeineexorbitantenGagen, aber
wenn ichmit zwei Musikern aus demAus-
land unterwegs bin, brauche ich Fahrtkos-
tenerstattung, Hotelübernachtungen und
Geld, das ichdenbeidennachdemKonzert
geben kann. Und das sollte kein Trinkgeld
für eine Currywurst und einen Kaffee bei
Tchibosein.WennMenschen ihrhalbesLe-
ben dieser Musik widmen, sollen sie auch
ordentlich bezahltwerden. Aber nicht vom
Staat. Nein, nicht vom Staat.

Berühmte Kollegen wie der amerikani-
sche Pianist Vijay Iyer sind der Ansicht,
dass der Jazz ähnlich wie das Theater,
das Ballett oder große Sinfonieorches-
ter ohne staatliche Hilfe nicht mehr be-

stehen können. Das Interesse des Publi-
kums sei dafür schlicht zu gering.
Sicherlich gibt es keine Kultur ohne Sub-
ventionen,dochdieJazzmusik ineineklei-
neSchubladenebendieSymphonieorches-
terzustecken, istbestimmtnichtder richti-
ge Ansatz. Außerdem gibt’s in jeder Ecke
desPlaneteneinPublikumfür Jazz. Ichha-
bemitmeinemenglischenTrio imvergan-
genen Jahr in São Paulo dreiNächte in Fol-
ge vor 400 Zuschauern gespielt.

Siekönnenaberdochunmöglichbestrei-
ten, dass es schon einmal besser lief?
Ich bestreite nichts, und es stimmt natür-
lich, dass der Jazz heute kein ökonomi-
scher Faktor mehr ist wie früher. Er ist ein
Seitenstreifen des Musikgeschäfts. Aber
esgibtnachwievoreinPublikumfürunse-
re Musik. Und das wird es auch weiter ge-
ben. Hier inWuppertal, wo ich lebe, gibt es
kaum noch eine funktionierende Zeitung,
aber als ich vor ein paar Monaten im Duo

mit dem SaxofonistenWolfgang Schmidt-
ke im Schauspielhaus spielte, kamen ein
paar Hundert Leute. Und die kommen si-
cher nicht nur zumeinen Konzerten.

InBerlinzumBeispiel spielenSieaber in-
zwischen nur noch sehr selten.Warum?
Berlin ist ein besonderer Fall. Ob ichdamit
dem Posaunisten Connie Bauer oder mei-
ner Band Full Blast komme– 300 sind im-
mer da. Und es ist auch gar nicht so lange
her, dass ichmitMusikern ausder Schweiz
ein Konzert in einemLokal in Berlin-Mitte
selbst organisiert habe. Aber dann meinte
der Betreiber: „Wir teilen einfach das, was
reinkommt 40:60.“ So etwas mache ich
nichtmit! Es gab aber zuletzt auch ermuti-
gende Erfahrungen dort: junge engagierte
Promoter, vier ausverkaufte Nächte, or-
dentliche Gage.

In Provinzklubs wie der Manufaktur in
Schorndorf oder im W71 in Weikers-

heim, der aus einer Umkleidekabine ei-
nes Fußballklubs hervorgegangen ist,
spielen Sie inzwischen fast häufiger als
in Berlin.
Das ist etwas anderes. Das W71 kenne ich
seit 30 Jahren. Ich weiß genau, wie viele
Leute kommen, und ichweiß,wie klein die
Finanzhilfe der Kommune ist. Also bin ich
dort billiger. DieseKonzerte spieltmanam
Wochenanfang oder auf der Durchreise.

Wie muss man sich eigentlich die Lage
im Ausland vorstellen, wo Sie 90 Pro-
zent ihrer Auftritte absolvieren?
Das kommt darauf an. Es ist überall ein
Kampf. In Skandinavien war es früher viel
besser. In Japan bin ich furchtbar gerne.
Und2011war ich sogar inChinaerfolgreich
auf Tour.

Womitwir bei staatlicherUnterstützung
wären, die sogar Sie schon in Anspruch
genommen haben: Das Goethe-Institut
ist doch bei Reisen oft behilflich?
Ja, das stimmt. Und in den lokalen Goethe-
Instituten habe ich sogar oft vernünftige
Leutegetroffen.ChicagoundAtlantawaren
einmal ziemlich gut, aber Atlanta gibt es
schon nicht mehr. In Göteborg und Stock-
holmbekammanmal drei Nächte imHotel
oder einen Flug erstattet. London versuch-
te immer, einen ein wenig zu unterstützen,
viel war es allerdings nicht. Im vergange-
nen Jahr haben sie uns sehr geholfen und
für unser Chicago Tentet elf Flüge aus Zü-
rich erstattet. Französischen Kollegen ge-
genüber fühle ichmich immer wie der Un-
derdog. Die Festivals im Ausland gestalten
ihreProgrammeentsprechendderSubven-
tionslage. InDeutschlandgibteswenigJazz-
Unterstützung, deshalb sind wenige deut-
sche Jazzer auf diesen Festivals vertreten.

Aber Sie selbst haben hin und wieder
vondeutschenöffentlichenGeldernpro-
fitiert?
Ja, das hält sich jedoch, wie gesagt, arg in
Grenzen.

Auch die ARD, der öffentlich finanzierte
Rundfunk, hatte und hat eine wichtige
Rolle für die Entwicklung des Jazz.
Allerdings. Bei Radio Bremen hatten Sieg-
fried Schmidt-Joos undManfredMiller als
Redakteure zielstrebige avantgardistische
Gedanken imKopf.Wirwurdenüberall be-
neidet. Die Jazz-Aktivitäten der ARD wa-
renbeispiellos undmutig.DieVerantwort-
lichen – neben Schmidt-Joos undMiller ja
auch Michael Naura oder Joachim-Ernst
Behrendt – waren leidenschaftlich bei der
Sache.

Goldene Zeiten?
Das kann man wohl so sagen. In Sachen
Jazz so engagierte und kundige Leute wie
Siegfried Schmidt-Joos und Manfred Mil-
ler gibt es beim Rundfunk heute nicht
mehr. Es gibt heute ja ohnehin kaum noch
festangestellte Jazz-Redakteure. Dazu
kommt, dass die European Broadcasting
Union, der Zusammenschluss von 74 öf-
fentlich-rechtlichenSendern inEuropa, in-
zwischen fast nichtsmehr für Konzertmit-
schnittebezahlt.Obendreinkönnendiedie
Aufnahmenauchnochuntereinander aus-
tauschen. Man muss sich schon freuen,
wenn man etwas Taschengeld weiterge-
reicht bekommt. Oft reißen sich das dann
aber auch noch die Veranstalter unter den
Nagel.
Das klingt nicht allzu optimistisch.
Nein.

WievielHoffnunghabenSiedenngrund-
sätzlich überhaupt noch für den Jazz?
GroßeHoffnungensetze ich indieganz jun-
gen Hörer und Macher, die vielleicht ir-
gendwann die Nase voll haben von
Rock ‘n’ Roll und dem Kunstgewerbe Free
Jazz.SolangeesMenschengibt,denenFrei-
heit und Verantwortung etwas bedeuten,
solange ist interessante neue Jazzmusik
möglich. Es geht doch nicht an, dass ich al-
ter Opa immer noch Avantgarde bin!

In den letzten Jahrzehnten wird Sergej
Prokofjew seltener gespielt als Dmitri
Schostakowitsch, der einen erstaunli-
chen Aufschwung erlebt. Besonders
Prokofjews Opern haben unter dieser
Vernachlässigung zu leiden; sie können
sich in der psychologischen Feinzeich-
nung durchausmit denen von Richard
Straussmessen, und thematisch schrei-
ten sie einen breiten Rahmen zwischen
Komödie und Psychoschocker aus.

Doch nur „Die Liebe zu den drei Oran-
gen“ hat sich im Repertoire durchge-
setzt. „Der feurige Engel“, „Krieg und
Frieden“, „Verlobung imKloster“ oder
gar die Propagandaoper „Semjon Kot-
ko“ werden dagegen nur selten gegeben
– genauso wie der kurz vor den „Oran-
gen“ 1917 vollendete und nur zwei Stun-
den lange „Spieler“, der auf dem gleich-
namigen Roman von Fjodor Dostojew-
ski basiert. Dabei ist dies ein faszinieren-
des Konversationsstück am Roulette-
tisch, mit einer unglücklichen Liebe
zwischen dem Protagonisten Alexei und
Polina garniert. Herrlich ist auch Prokof-
jews Instrumentation, die die seeli-
schen Abgründe plastisch ausmalt.

Das ist ganz nach demGeschmack
des Dirigenten Valery Gergiev, der auf
dieser konventionell, aber spannend
von Temur Chkheidze inszenierten

Live-DVD (Mariins-
ky) aus Petersburg
brilliert. Wie auch
seine Hauptdarstel-
ler, der Tenor Vladi-
mir Galuzin und die
Sopranistin Tatiana
Pavlovskaya.
 REINHARD J.
 BREMBECK

IneinemhippenNewYorkerUnderground-
Club hat die junge Clary einen besonders
niedlichen Burschen ausgespäht, mit wil-
den blonden Haaren unter der schwarzen
Kapuze und geheimnisvollen Tätowierun-
gen.Dochplötzlichreißtderhübsche Indie-
Rocker ein riesiges Schwert aus seinem
MantelundrammteseinemanderenBesu-
cher in den Bauch – woraufhin dieser ver-
pufft. Definitiv verliebenswert für Clary,
dennein gewöhnlichesTeenagerleben sol-
len andere führen.

Mürbegemachtvonfünf„Twilight"-Fil-
men könnte man meinen, dem Genre des
Teen-MoviesundseinenBlümchensexfan-
tasien sei aktuell nichts mehr hinzuzufü-
gen.Doch „ChronikenderUnterwelt –City
of Bones“, die Adaption des ersten Teils
von Cassandra Clares „Unterwelt“-Roma-
nen – es lauern sechs weitere – , hat das
Zeug zum ultimativen Stubenhocker-
Film, für eine Generation, die lieber da-
heim vor dem Computer hocken bleibt als
draußen zu knutschen. Coming of Age oh-
ne Körperflüssigkeiten.

Die Verschränkung so ziemlich aller Er-
folgsrezepte zeitgenössischer archaischer
Jugendkultur, von Harry Potter über „Die
TributevonPanem“bis zur„Twilight“-Rei-
he, liegt in diesemFall in der Natur der Sa-
che. Denn Autorin Clare hat, bevor sie
selbst zur Bestsellerautorin und Kollegin

vonJ. K.Rowling,SuzanneCollinsundSte-
phenie Meyer wurde, im Internet Storys
veröffentlicht, die in den Universen der
von ihr verehrten Vorbilder spielen, was
mit abertausenden Klicks belohnt wurde.
Dasnennt sichnichtmehrPlagiat, sondern
„FanFiction“.DanachbegannClare ihreei-
genenBücher zuschreiben, alsHochglanz-

Mashup dieser Zauberwelten, mit einem
gnadenlos jungfräulichen Ethos.

ZumKern der „City of Bones“-Story ge-
hörtdieunvermeidlicheDreiecksgeschich-
te: Die 15-jährige Clary (Lily Collins) kann
sich nicht zwischen ihrem besten Freund,
einem Brooklyn-Hipster, und dem Indie-
Rocker aus dem Club, der als Schattenjä-

ger dieMenschen vorDämonenbeschützt,
entscheiden. Neben der Verlagerung vom
Hinterland indieGroßstadthat „CityofBo-
nes“ der „Twilight“-Versuchsanordnung
aber eine noch krudere Vorstellung von
Erotik voraus. Denn während die „Twi-
light“-Lover zumindest zu Berührungen
nördlich des Gürtels bereit waren, pickt
sich Regisseur Harald Zwart, der zuletzt
das „Karate Kid“ reanimierte, die Stellen
aus Clares dicker Buchvorlage heraus, die
echtes Fummeln durch Cybersex ersetzen.

Große Verwirrung herrscht zwischen
den jungenLiebenden (zudenen,dashat in
der Fangemeinde zu besonderer Begeiste-
runggeführt, aucheinschwulerDämonen-
jäger gehört), weil sich alle nur noch mit
Nicknames anreden alswären sie imChat-
room. Noch abstruser ist aber ein Portal,
das aussieht wie ein umgekippter Whirl-
pool undBerührungen auf digitaleDistanz
ermöglicht. So streicht der Rocker seiner
Clary mit viel Sicherheitsabstand sanft
durchs Haar, indem er seinen tätowierten
Arm in das wasserblaue Portal steckt.

Solche Geschichten sind natürlich ein
bisschen die Rache dafür, dass das Kino in
seinem ersten Jahrhundert gerade beim
Coming of Age hauptsächlich Männerfan-
tasien bedient hat – auch wenn es hin und
wieder ein paar eindrucksvolle Mädchen-
Märchen gegeben hat, LouisMalles „Black

Moon“ zum Beispiel oder zuletzt Park
Chan-wooks „Stoker“. So aber muss das
männliche Heldenpersonal jetzt damit zu-
rechtkommen,dassdieAnsprücheder jun-
gen Mädchen beständig wachsen und es
nicht mehr ausreicht, ein tätowierter Ro-
cker zu sein, nein, man muss schon auch
Zugang zur Unterwelt haben und ein ein-
fühlsamer Liebhaber sein.

Mit etwas mehr Selbstironie hätte „City
of Bones“ eine tolle Groteske über die Lei-
den des modernen Mannes zwischen sei-
nen Wurzeln als Wildschweinjäger und
dem neuen Profil als sensibler Rundum-
dienstleister sein können.Dochdie archai-
schen Teen-Fantasien kennen kein Par-
don.WennzumSchlussdochnocheinech-
ter keuscher Kuss erfolgt, inszeniert Ha-
rald Zwart das vollkommen keimfrei: un-
ter der Sprinkleranlage eines verwunsche-
nen Gartens, neben einem Flügel, an dem
der Rocker das Mädchen nach einem har-
ten Vampirkillertag mit dem Spiel einer
Bach-Sonate bezirzt hat. DAVID STEINITZ

The Mortal Instruments: City of Bones,
USA/Deutschland 2013 – Regie: Harald Zwart.
Buch: Jessica Postigo nach dem Roman von Cassan-
dra Clare. Kamera: Geir Hartly Andreassen. Mit: Lily
Collins, Jamie Campbell Bower, Robert Sheehan, Jo-
nathan Rhys Meyers. Constantin, 130 Minuten.

Welch eine Virtuosität! Welch eine Lust
an Kapriolen und Läufen, an Trillern
und Vokalstunts! Aber auch welch eine
Ruhe in den langsamen Sätzen, welch
Endlosigkeit in denMelodien! Der Coun-
tertenor Franco Fagioli ist mit dieser
Platte endgültig Kollegen wie Bejun
Mehta, Philippe Jaroussky undMax
Emanuel Cencic ebenbürtig. „Arias for
Caffarelli“ (Naïve), das sind Stücke, die
vorwiegend in Neapel für den neben
Farinelli berühmtesten Kastraten der
Barockzeit geschrieben wurden. Caffa-
relli (1710-1783) ließ sich angeblich auf
eigenenWunsch kastrieren, und dem-
entsprechend divenhaft gab er sich sein
ganzes Leben, das sich als Folge von
Skandalen, Beleidigungen und Exzes-
sen liest.

Nie aber wurde Caffarellis Rang als
Sänger bestritten. Die elf hier eingesun-
genen Arien stammen von Komponis-
ten, die durch die neapolitanische
Opernschule geprägt sind: Hasse, Vinci,
Porpora (der Lehrer Caffarellis), Leo,
Pergolesi, Sarro undManna schrieben
für einen Sängermit enormen Tonum-
fang und unbegrenztenMöglichkeiten.
Faszinierend, dass Fagioli das alles
ebenfalls mit Furor und unangestrengt
singen kann.Mit RiccardoMinasi und
dessen Truppe „Il pomo d’oro“ hat er
zudem einen Partner, der ihm an Phan-
tasie, Leidenschaft und Gefühlstiefe in
nichts nachsteht.

Höhepunkt aber ist dasmittlere und
längste Stück dieser CD, Pergolesis
langsame Arie „Lieto così talvolta“,
ganze elf Minuten lang. Ein Liebesidyll

feinster Art, das
Pergolesi als den
einzigen italieni-
schen Komponis-
ten des Spätbarock
beweist, der esmit
Händel aufnehmen
konnte.

Als wären sie im Chatroom
Der ultimative Stubenhocker-Film für eine Generation, die nicht mehr rausgeht zum Knutschen: „Chroniken der Unterwelt – City of Bones“

Pablo Heras-Casado

Franco Fagioli

Freiheit macht arm
Ein Interview mit dem Free-Jazz-Pionier Peter Brötzmann darüber, dass Musiker angemessen bezahlt werden sollen, aber auf keinen

Fall vom Staat, über das Leben, auf das man sich als Künstler einlässt, und dass er so oft in aller Welt, aber so selten in Berlin spielt

Valery Gergiev
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Ein gewöhnliches Teenagerleben sollen andere führen: Clary (Lily Collins) mit Jace
(Jamie Campbell Bower) auf dem Weg ins Hotel Dumort.  FOTO: CONSTANTIN

Peter Brötzmann: „Mit etwas Intelligenz kann man Komposition und Kontrapunkt lernen und Klavierspielen. Sich allerdings
ein paar Jahrzehnte durch die Welt zu wursteln, das schaffen die Wenigsten. Nur passiert da die Musik.“  FOTO: TOBIAS TITZ

KLASSIKKOLUMNE

WDR3, 11_09_2013
http://www.wdr3.de/musik/cd-rezensionen/caffarelli100.html

CD-Rezension - 11.09.2013: Arias for 
Cafarelli
Trotz der verkratzten Aufnahmen von Alessandro Moreschi, dem sogenannten 'letzten 
Kastraten' können wir uns heute kaum vorstellen, wie ein Kastrat geklungen hat, 
geschweige denn ein Weltstar wie Cafarelli.

Beitrag hören
• Audio: CD-Rezension: Franco Fagioli singt Arias für Cafarelli (11.09.2013) [WDR 3] 

Beitrag von Daniel Finkernagel

Der Klang einer Kastratenstimme war ganz sicher anders als die eines Countertenors: Die 
Lunge war oft besonders entwickelt, der Sänger hatte also außergewöhnliche Kraft, während 
die Stimmbänder nach der Kastration nicht mehr wuchsen und der Knabensopran - oder Alt -
erhalten blieb.

Aber dennoch: Seit dem Aufstieg der Countertenöre in den 90ern haben wir wieder eine 
Vorstellung davon wie es klingt, wenn ein Mann die Heldenarien des Barock singt. Einer der 
flexibelsten Sänger seiner Generation ist Franco Fagioli. Auf seinem neuen Album wagt er 
eine Annäherung an die Kastratenstimme und singt Arien, die dem berühmten Cafarelli auf 
den Leib komponiert worden sind.

Redaktion: Christian Schnitzler

CD-Infos:
Arias for Cafarelli

http://ilteneromomento.com/arias-for-caffarelli-fagioli/

9 septembre 2013 by admin in Disques with 0 Comments

Arias for Caffarelli / Fagioli

Cette rentrée 2013 est marquée par la sortie simultanée de 
plusieurs récitals de contre-ténors consacrés aux grands castrats du 18e siècle : Philippe 
Jaroussky rend hommage à Farinelli, le prometteur David Hansen sort un flamboyant Rivals.
Pour son premier récital chez Naïve, Franco Fagioli a pour sa part choisi de célébrer Gaetano 
Majorano (1710-1783), dit Caffarelli, dont l’histoire a surtout retenu les innombrables 
frasques et caprices. La carrière de Caffarelli, débutée en 1726, fut relativement longue 
puisqu’il ira par exemple jusqu’à créer le rôle de Sesto dans la Clemenza di Tito de Gluck en 
1753 ou encore Il trionfo di Clelia de Hasse en 1763. L’album ici présent couvre toute sa 
carrière avec les compositeurs les plus emblématiques de l’époque : Leo, Vinci, Porpora, 
Hasse notamment, et même ce Caffaro, qui fut le premier professeur de Caffarelli (d’où son 
surnom!) alors qu’il était encore enfant, et qui, si l’on en croit l’histoire, décida de son 
opération.

Nécessitant une voix de soprano, évidemment très agile, le répertoire du castrat, trouve 
en Franco Fagioli un interprète parfait. Le contre-ténor argentin, dont la technique ne cesse de 
se perfectionner, est sidérant : le trille est parfait, l’agilité renversante, les sauts de registres 
impeccablement gérés. Ajoutez à cela une intelligence musicale qui n’a d’égale que celle de 
Cecilia Bartoli : à ce titre les parties « centrales » des airs – souvent en mineur – sont 
fabuleusement habitées. Parmi les nombreux irrésistibles moments du disque, on retiendra ce 
dialogue avec trompette dans le « Un cor che ben ama » de Sarro (Valdemaro fut le premier 
opéra chanté par Caffarelli à l’âge de seize ans!), ou encore ce « Odo il suono di tromba 
guerriera » de Manna qui clot le récital avec des aigus lancés triomphalement jusqu’à un 
glorieux contre-ré dans la cadence finale ! L’accompagnement d’Il Pomo d’Oro et de son chef 
Riccardo Minasi est parfait, avec tout le rentre-dedans nécessaire qu’il faut dans ces airs.

Au-delà de l’indéniable intérêt historique, un superbe récital donc, à ranger aux côtés du 
portrait de Farinelli par Vivica Genaux et René Jacobs. Il n’en reste pas moins que, malgré la 
qualité de l’interprétation, l’enchaînement d’airs de compositeurs qui n’ont tout de même pas 
le talent de Haendel, est légèrement rébarbatif, en particulier en ce qui concerne les arie les 



Anders als für die Väter- und Großväter-
generation ist es für die jungenMacher
der AltenMusik heute selbstverständ-
lich, dass sie Renaissance- und Barock-
musik, Klassik, Romantik undModerne
gleicherweisemachen –mit traditionel-
len Ensembles wiemit Spezialistentrup-
pen. Dieser Trend zeitigt zwei ganz
unterschiedliche Ergebnisse. Da gibt es
Musiker, die eine seltsameMitte anstre-
ben, weil sie die Prinzipien der Alten
Musik domestizieren und so eine neuar-
tige Form vonmusikalischer Hochglanz-
ästhetik entwickeln. Andere aber, der
1977 in Andalusien geborene Dirigent
Pablo Heras-Casado gehört zu ihnen,
entwickeln die historischen Erkenntnis-
se weiter und finden so auchmit her-
kömmlichen Ensembles neue und über-
zeugende Klanglösungen. Das erklärt
den stupenden Erfolg vonHeras-Casa-
do, dermittlerweile von allen großen
Orchestern eingeladen wird.

Auch in seinen Plattenaufnahmen
geht Heras-Casado eigeneWege. Jetzt
hat er Franz Schubert aufgenommen,
aber nicht die bekannten Sinfonien in
C-Dur und h-Moll, sondern zwei Früh-
werke, die Nummern 3& 4 (Harmonia
Mundi). Das ist eine seit Johannes
Brahms scheel angeseheneMusik. Doch
die Stücke sind besser als ihr Ruf, sie
sind oft unbeschwert und singen sich

betörend frei aus.
Auch, weil Heras-
Casado hier auf die
Farbenpracht,
Plastizität und
Leidenschaft des
Freiburger Barock-
orchesters setzt.

VON KARL LIPPEGAUS

D er Saxofonist Peter Brötzmann ist
einer der Pioniere des Avantgarde
Jazz. Sein Album „Machine Gun“

setzte 1968 einen bis heute gültigen Maß-
stab, wie aggressiv und energiegeladen
Free Jazz sein kann. Den Maßstab hat der
72-Jährige bis heute gehalten. Er tourt un-
ermüdlich um die Welt und veröffentlicht
regelmäßig Platten.Mit wem ließe sich al-
so besser darüber sprechen,was es bedeu-
tet, heute Jazzmusiker zu sein.

SZ: Herr Brötzmann, der Jazz hatte es
schon einmal leichter als heute. Nach ei-
ner weitreichenden Akademisierung
derAusbildungdürfte es inDeutschland
mittlerweile zwar so viele gelernte Jazz-
musiker geben wie noch nie, aber die
wirtschaftliche Situation dermeisten ist
prekär. Immerwieder gibt es Forderun-
gen nach Mindestgagen und mehr Sub-
ventionen.Was halten Sie davon?
Peter Brötzmann: Speziell in Berlin waren
die Kollegen in dieser Sache ja schon sehr
aktiv, aber letztlich verlangen sie als junge
Musiker irgendeine „Sicherheit“. Da kann
ichnursagen:Dannschließt euchdochbit-
te dem nächsten Tanzorchester an!

WarumsindSiekeinFreunddesModells
„Jazzmusikermit Pensionsanspruch“?
Ich benutze jetzt mal das große Wort
„Künstler“. Wer sich als solcher in unserer
Gesellschaft bewegen möchte, betrachtet
sie notwendigerweise von ihremRand aus,
ist auf Distanz. Von der Gesellschaft aber,
die einem entweder egal ist oder gegen die
man sogar künstlerisch angeht, kannman
doch nicht verlangen, dass sie einem den
Lebensabend bezahlt! So geht das nicht.

Künstlern soll es nicht zu bequem ge-
macht werden?
Die Gefahr von Subventionen ist, dass kei-
ner sichmehr anstrengenmuss, weil ja so-
wieso alles geregelt ist.

Wenigstens die geregelte universitäre
AusbildungvonJazzmusikernhaltenvie-
le für sinnvoll. Sie nicht?
Natürlich soll man erst mal etwas lernen,
Kontrapunkt, Kompositions- und Harmo-
nielehre, aber dann fängt der Spaß doch
erst an. Für mich war Jazz immer ein Syn-
onym für Freiheit, und die gibt's nicht an
der Uni, sondern on the road.

Immerhin, wie Sie ja selbst sagen, allein
in Deutschland einige Hunderte!
Aber da sind doch fast immer die, die auf
demfreienMarkt nichts auf dieBeine stel-
len.Mit etwas Intelligenzkannmaneinwe-
nig Komposition und Kontrapunkt lernen
und Klavierspielen. Sich allerdings ein
paar Jahrzehnte durch die Welt zu wurs-
teln, das schaffen die Wenigsten. Nur pas-
siert da dieMusik.

Warum halten Sie so wenig vom deut-
schen Jazz-Nachwuchs?
Weil mein Eindruck ist, dass die Meisten
das Musikmachen so sehen, wie ich da-
mals meine Werbegrafik-Aufträge: „Wir
basteln jetzt was Nettes zusammen, damit
der Kunde seinen Kaugummi verkaufen
kann.“ Ich habe immer das Gefühl, viele
Junge suchen immer nur nach der nächs-
tenMarktlücke.

Sie haben es in diesem Fall leicht. Sie
sind schon berühmt und bekommen
vermutlich vergleichsweise gute Ga-
gen?
Das stimmt leider nicht. Besonders in
Deutschland wollen alle alles kostenlos
oder wenigstens so billig wie möglich ha-
ben.EinAuftritt auf einemkleinen italieni-
schen Jazz-Festival ist oft besser bezahlt
als einer auf dem berühmten Festival in
Moers. Ich bin jetzt 50 Jahre dabei und ha-
be noch keine Reichtümer angehäuft.
Wenn ich zwei Monate nicht arbeiten
kann, ist mein Konto leer. Das soll jetzt

aber nicht beleidigt klingen. Es ist so. Ich
wusste aber von Anfang an, worauf ich
mich einlasse.

Was wäre eine angemessene Bezah-
lung?
Ich forderekeineexorbitantenGagen, aber
wenn ichmit zwei Musikern aus demAus-
land unterwegs bin, brauche ich Fahrtkos-
tenerstattung, Hotelübernachtungen und
Geld, das ichdenbeidennachdemKonzert
geben kann. Und das sollte kein Trinkgeld
für eine Currywurst und einen Kaffee bei
Tchibosein.WennMenschen ihrhalbesLe-
ben dieser Musik widmen, sollen sie auch
ordentlich bezahltwerden. Aber nicht vom
Staat. Nein, nicht vom Staat.

Berühmte Kollegen wie der amerikani-
sche Pianist Vijay Iyer sind der Ansicht,
dass der Jazz ähnlich wie das Theater,
das Ballett oder große Sinfonieorches-
ter ohne staatliche Hilfe nicht mehr be-

stehen können. Das Interesse des Publi-
kums sei dafür schlicht zu gering.
Sicherlich gibt es keine Kultur ohne Sub-
ventionen,dochdieJazzmusik ineineklei-
neSchubladenebendieSymphonieorches-
terzustecken, istbestimmtnichtder richti-
ge Ansatz. Außerdem gibt’s in jeder Ecke
desPlaneteneinPublikumfür Jazz. Ichha-
bemitmeinemenglischenTrio imvergan-
genen Jahr in São Paulo dreiNächte in Fol-
ge vor 400 Zuschauern gespielt.

Siekönnenaberdochunmöglichbestrei-
ten, dass es schon einmal besser lief?
Ich bestreite nichts, und es stimmt natür-
lich, dass der Jazz heute kein ökonomi-
scher Faktor mehr ist wie früher. Er ist ein
Seitenstreifen des Musikgeschäfts. Aber
esgibtnachwievoreinPublikumfürunse-
re Musik. Und das wird es auch weiter ge-
ben. Hier inWuppertal, wo ich lebe, gibt es
kaum noch eine funktionierende Zeitung,
aber als ich vor ein paar Monaten im Duo

mit dem SaxofonistenWolfgang Schmidt-
ke im Schauspielhaus spielte, kamen ein
paar Hundert Leute. Und die kommen si-
cher nicht nur zumeinen Konzerten.

InBerlinzumBeispiel spielenSieaber in-
zwischen nur noch sehr selten.Warum?
Berlin ist ein besonderer Fall. Ob ichdamit
dem Posaunisten Connie Bauer oder mei-
ner Band Full Blast komme– 300 sind im-
mer da. Und es ist auch gar nicht so lange
her, dass ichmitMusikern ausder Schweiz
ein Konzert in einemLokal in Berlin-Mitte
selbst organisiert habe. Aber dann meinte
der Betreiber: „Wir teilen einfach das, was
reinkommt 40:60.“ So etwas mache ich
nichtmit! Es gab aber zuletzt auch ermuti-
gende Erfahrungen dort: junge engagierte
Promoter, vier ausverkaufte Nächte, or-
dentliche Gage.

In Provinzklubs wie der Manufaktur in
Schorndorf oder im W71 in Weikers-

heim, der aus einer Umkleidekabine ei-
nes Fußballklubs hervorgegangen ist,
spielen Sie inzwischen fast häufiger als
in Berlin.
Das ist etwas anderes. Das W71 kenne ich
seit 30 Jahren. Ich weiß genau, wie viele
Leute kommen, und ichweiß,wie klein die
Finanzhilfe der Kommune ist. Also bin ich
dort billiger. DieseKonzerte spieltmanam
Wochenanfang oder auf der Durchreise.

Wie muss man sich eigentlich die Lage
im Ausland vorstellen, wo Sie 90 Pro-
zent ihrer Auftritte absolvieren?
Das kommt darauf an. Es ist überall ein
Kampf. In Skandinavien war es früher viel
besser. In Japan bin ich furchtbar gerne.
Und2011war ich sogar inChinaerfolgreich
auf Tour.

Womitwir bei staatlicherUnterstützung
wären, die sogar Sie schon in Anspruch
genommen haben: Das Goethe-Institut
ist doch bei Reisen oft behilflich?
Ja, das stimmt. Und in den lokalen Goethe-
Instituten habe ich sogar oft vernünftige
Leutegetroffen.ChicagoundAtlantawaren
einmal ziemlich gut, aber Atlanta gibt es
schon nicht mehr. In Göteborg und Stock-
holmbekammanmal drei Nächte imHotel
oder einen Flug erstattet. London versuch-
te immer, einen ein wenig zu unterstützen,
viel war es allerdings nicht. Im vergange-
nen Jahr haben sie uns sehr geholfen und
für unser Chicago Tentet elf Flüge aus Zü-
rich erstattet. Französischen Kollegen ge-
genüber fühle ichmich immer wie der Un-
derdog. Die Festivals im Ausland gestalten
ihreProgrammeentsprechendderSubven-
tionslage. InDeutschlandgibteswenigJazz-
Unterstützung, deshalb sind wenige deut-
sche Jazzer auf diesen Festivals vertreten.

Aber Sie selbst haben hin und wieder
vondeutschenöffentlichenGeldernpro-
fitiert?
Ja, das hält sich jedoch, wie gesagt, arg in
Grenzen.

Auch die ARD, der öffentlich finanzierte
Rundfunk, hatte und hat eine wichtige
Rolle für die Entwicklung des Jazz.
Allerdings. Bei Radio Bremen hatten Sieg-
fried Schmidt-Joos undManfredMiller als
Redakteure zielstrebige avantgardistische
Gedanken imKopf.Wirwurdenüberall be-
neidet. Die Jazz-Aktivitäten der ARD wa-
renbeispiellos undmutig.DieVerantwort-
lichen – neben Schmidt-Joos undMiller ja
auch Michael Naura oder Joachim-Ernst
Behrendt – waren leidenschaftlich bei der
Sache.

Goldene Zeiten?
Das kann man wohl so sagen. In Sachen
Jazz so engagierte und kundige Leute wie
Siegfried Schmidt-Joos und Manfred Mil-
ler gibt es beim Rundfunk heute nicht
mehr. Es gibt heute ja ohnehin kaum noch
festangestellte Jazz-Redakteure. Dazu
kommt, dass die European Broadcasting
Union, der Zusammenschluss von 74 öf-
fentlich-rechtlichenSendern inEuropa, in-
zwischen fast nichtsmehr für Konzertmit-
schnittebezahlt.Obendreinkönnendiedie
Aufnahmenauchnochuntereinander aus-
tauschen. Man muss sich schon freuen,
wenn man etwas Taschengeld weiterge-
reicht bekommt. Oft reißen sich das dann
aber auch noch die Veranstalter unter den
Nagel.
Das klingt nicht allzu optimistisch.
Nein.

WievielHoffnunghabenSiedenngrund-
sätzlich überhaupt noch für den Jazz?
GroßeHoffnungensetze ich indieganz jun-
gen Hörer und Macher, die vielleicht ir-
gendwann die Nase voll haben von
Rock ‘n’ Roll und dem Kunstgewerbe Free
Jazz.SolangeesMenschengibt,denenFrei-
heit und Verantwortung etwas bedeuten,
solange ist interessante neue Jazzmusik
möglich. Es geht doch nicht an, dass ich al-
ter Opa immer noch Avantgarde bin!

In den letzten Jahrzehnten wird Sergej
Prokofjew seltener gespielt als Dmitri
Schostakowitsch, der einen erstaunli-
chen Aufschwung erlebt. Besonders
Prokofjews Opern haben unter dieser
Vernachlässigung zu leiden; sie können
sich in der psychologischen Feinzeich-
nung durchausmit denen von Richard
Straussmessen, und thematisch schrei-
ten sie einen breiten Rahmen zwischen
Komödie und Psychoschocker aus.

Doch nur „Die Liebe zu den drei Oran-
gen“ hat sich im Repertoire durchge-
setzt. „Der feurige Engel“, „Krieg und
Frieden“, „Verlobung imKloster“ oder
gar die Propagandaoper „Semjon Kot-
ko“ werden dagegen nur selten gegeben
– genauso wie der kurz vor den „Oran-
gen“ 1917 vollendete und nur zwei Stun-
den lange „Spieler“, der auf dem gleich-
namigen Roman von Fjodor Dostojew-
ski basiert. Dabei ist dies ein faszinieren-
des Konversationsstück am Roulette-
tisch, mit einer unglücklichen Liebe
zwischen dem Protagonisten Alexei und
Polina garniert. Herrlich ist auch Prokof-
jews Instrumentation, die die seeli-
schen Abgründe plastisch ausmalt.

Das ist ganz nach demGeschmack
des Dirigenten Valery Gergiev, der auf
dieser konventionell, aber spannend
von Temur Chkheidze inszenierten

Live-DVD (Mariins-
ky) aus Petersburg
brilliert. Wie auch
seine Hauptdarstel-
ler, der Tenor Vladi-
mir Galuzin und die
Sopranistin Tatiana
Pavlovskaya.
 REINHARD J.
 BREMBECK

IneinemhippenNewYorkerUnderground-
Club hat die junge Clary einen besonders
niedlichen Burschen ausgespäht, mit wil-
den blonden Haaren unter der schwarzen
Kapuze und geheimnisvollen Tätowierun-
gen.Dochplötzlichreißtderhübsche Indie-
Rocker ein riesiges Schwert aus seinem
MantelundrammteseinemanderenBesu-
cher in den Bauch – woraufhin dieser ver-
pufft. Definitiv verliebenswert für Clary,
dennein gewöhnlichesTeenagerleben sol-
len andere führen.

Mürbegemachtvonfünf„Twilight"-Fil-
men könnte man meinen, dem Genre des
Teen-MoviesundseinenBlümchensexfan-
tasien sei aktuell nichts mehr hinzuzufü-
gen.Doch „ChronikenderUnterwelt –City
of Bones“, die Adaption des ersten Teils
von Cassandra Clares „Unterwelt“-Roma-
nen – es lauern sechs weitere – , hat das
Zeug zum ultimativen Stubenhocker-
Film, für eine Generation, die lieber da-
heim vor dem Computer hocken bleibt als
draußen zu knutschen. Coming of Age oh-
ne Körperflüssigkeiten.

Die Verschränkung so ziemlich aller Er-
folgsrezepte zeitgenössischer archaischer
Jugendkultur, von Harry Potter über „Die
TributevonPanem“bis zur„Twilight“-Rei-
he, liegt in diesemFall in der Natur der Sa-
che. Denn Autorin Clare hat, bevor sie
selbst zur Bestsellerautorin und Kollegin

vonJ. K.Rowling,SuzanneCollinsundSte-
phenie Meyer wurde, im Internet Storys
veröffentlicht, die in den Universen der
von ihr verehrten Vorbilder spielen, was
mit abertausenden Klicks belohnt wurde.
Dasnennt sichnichtmehrPlagiat, sondern
„FanFiction“.DanachbegannClare ihreei-
genenBücher zuschreiben, alsHochglanz-

Mashup dieser Zauberwelten, mit einem
gnadenlos jungfräulichen Ethos.

ZumKern der „City of Bones“-Story ge-
hörtdieunvermeidlicheDreiecksgeschich-
te: Die 15-jährige Clary (Lily Collins) kann
sich nicht zwischen ihrem besten Freund,
einem Brooklyn-Hipster, und dem Indie-
Rocker aus dem Club, der als Schattenjä-

ger dieMenschen vorDämonenbeschützt,
entscheiden. Neben der Verlagerung vom
Hinterland indieGroßstadthat „CityofBo-
nes“ der „Twilight“-Versuchsanordnung
aber eine noch krudere Vorstellung von
Erotik voraus. Denn während die „Twi-
light“-Lover zumindest zu Berührungen
nördlich des Gürtels bereit waren, pickt
sich Regisseur Harald Zwart, der zuletzt
das „Karate Kid“ reanimierte, die Stellen
aus Clares dicker Buchvorlage heraus, die
echtes Fummeln durch Cybersex ersetzen.

Große Verwirrung herrscht zwischen
den jungenLiebenden (zudenen,dashat in
der Fangemeinde zu besonderer Begeiste-
runggeführt, aucheinschwulerDämonen-
jäger gehört), weil sich alle nur noch mit
Nicknames anreden alswären sie imChat-
room. Noch abstruser ist aber ein Portal,
das aussieht wie ein umgekippter Whirl-
pool undBerührungen auf digitaleDistanz
ermöglicht. So streicht der Rocker seiner
Clary mit viel Sicherheitsabstand sanft
durchs Haar, indem er seinen tätowierten
Arm in das wasserblaue Portal steckt.

Solche Geschichten sind natürlich ein
bisschen die Rache dafür, dass das Kino in
seinem ersten Jahrhundert gerade beim
Coming of Age hauptsächlich Männerfan-
tasien bedient hat – auch wenn es hin und
wieder ein paar eindrucksvolle Mädchen-
Märchen gegeben hat, LouisMalles „Black

Moon“ zum Beispiel oder zuletzt Park
Chan-wooks „Stoker“. So aber muss das
männliche Heldenpersonal jetzt damit zu-
rechtkommen,dassdieAnsprücheder jun-
gen Mädchen beständig wachsen und es
nicht mehr ausreicht, ein tätowierter Ro-
cker zu sein, nein, man muss schon auch
Zugang zur Unterwelt haben und ein ein-
fühlsamer Liebhaber sein.

Mit etwas mehr Selbstironie hätte „City
of Bones“ eine tolle Groteske über die Lei-
den des modernen Mannes zwischen sei-
nen Wurzeln als Wildschweinjäger und
dem neuen Profil als sensibler Rundum-
dienstleister sein können.Dochdie archai-
schen Teen-Fantasien kennen kein Par-
don.WennzumSchlussdochnocheinech-
ter keuscher Kuss erfolgt, inszeniert Ha-
rald Zwart das vollkommen keimfrei: un-
ter der Sprinkleranlage eines verwunsche-
nen Gartens, neben einem Flügel, an dem
der Rocker das Mädchen nach einem har-
ten Vampirkillertag mit dem Spiel einer
Bach-Sonate bezirzt hat. DAVID STEINITZ

The Mortal Instruments: City of Bones,
USA/Deutschland 2013 – Regie: Harald Zwart.
Buch: Jessica Postigo nach dem Roman von Cassan-
dra Clare. Kamera: Geir Hartly Andreassen. Mit: Lily
Collins, Jamie Campbell Bower, Robert Sheehan, Jo-
nathan Rhys Meyers. Constantin, 130 Minuten.

Welch eine Virtuosität! Welch eine Lust
an Kapriolen und Läufen, an Trillern
und Vokalstunts! Aber auch welch eine
Ruhe in den langsamen Sätzen, welch
Endlosigkeit in denMelodien! Der Coun-
tertenor Franco Fagioli ist mit dieser
Platte endgültig Kollegen wie Bejun
Mehta, Philippe Jaroussky undMax
Emanuel Cencic ebenbürtig. „Arias for
Caffarelli“ (Naïve), das sind Stücke, die
vorwiegend in Neapel für den neben
Farinelli berühmtesten Kastraten der
Barockzeit geschrieben wurden. Caffa-
relli (1710-1783) ließ sich angeblich auf
eigenenWunsch kastrieren, und dem-
entsprechend divenhaft gab er sich sein
ganzes Leben, das sich als Folge von
Skandalen, Beleidigungen und Exzes-
sen liest.

Nie aber wurde Caffarellis Rang als
Sänger bestritten. Die elf hier eingesun-
genen Arien stammen von Komponis-
ten, die durch die neapolitanische
Opernschule geprägt sind: Hasse, Vinci,
Porpora (der Lehrer Caffarellis), Leo,
Pergolesi, Sarro undManna schrieben
für einen Sängermit enormen Tonum-
fang und unbegrenztenMöglichkeiten.
Faszinierend, dass Fagioli das alles
ebenfalls mit Furor und unangestrengt
singen kann.Mit RiccardoMinasi und
dessen Truppe „Il pomo d’oro“ hat er
zudem einen Partner, der ihm an Phan-
tasie, Leidenschaft und Gefühlstiefe in
nichts nachsteht.

Höhepunkt aber ist dasmittlere und
längste Stück dieser CD, Pergolesis
langsame Arie „Lieto così talvolta“,
ganze elf Minuten lang. Ein Liebesidyll

feinster Art, das
Pergolesi als den
einzigen italieni-
schen Komponis-
ten des Spätbarock
beweist, der esmit
Händel aufnehmen
konnte.

Als wären sie im Chatroom
Der ultimative Stubenhocker-Film für eine Generation, die nicht mehr rausgeht zum Knutschen: „Chroniken der Unterwelt – City of Bones“

Pablo Heras-Casado

Franco Fagioli

Freiheit macht arm
Ein Interview mit dem Free-Jazz-Pionier Peter Brötzmann darüber, dass Musiker angemessen bezahlt werden sollen, aber auf keinen

Fall vom Staat, über das Leben, auf das man sich als Künstler einlässt, und dass er so oft in aller Welt, aber so selten in Berlin spielt

Valery Gergiev
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Ein gewöhnliches Teenagerleben sollen andere führen: Clary (Lily Collins) mit Jace
(Jamie Campbell Bower) auf dem Weg ins Hotel Dumort.  FOTO: CONSTANTIN

Peter Brötzmann: „Mit etwas Intelligenz kann man Komposition und Kontrapunkt lernen und Klavierspielen. Sich allerdings
ein paar Jahrzehnte durch die Welt zu wursteln, das schaffen die Wenigsten. Nur passiert da die Musik.“  FOTO: TOBIAS TITZ
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Arias for Caffarelli / Fagioli

Cette rentrée 2013 est marquée par la sortie simultanée de 
plusieurs récitals de contre-ténors consacrés aux grands castrats du 18e siècle : Philippe 
Jaroussky rend hommage à Farinelli, le prometteur David Hansen sort un flamboyant Rivals.
Pour son premier récital chez Naïve, Franco Fagioli a pour sa part choisi de célébrer Gaetano 
Majorano (1710-1783), dit Caffarelli, dont l’histoire a surtout retenu les innombrables 
frasques et caprices. La carrière de Caffarelli, débutée en 1726, fut relativement longue 
puisqu’il ira par exemple jusqu’à créer le rôle de Sesto dans la Clemenza di Tito de Gluck en 
1753 ou encore Il trionfo di Clelia de Hasse en 1763. L’album ici présent couvre toute sa 
carrière avec les compositeurs les plus emblématiques de l’époque : Leo, Vinci, Porpora, 
Hasse notamment, et même ce Caffaro, qui fut le premier professeur de Caffarelli (d’où son 
surnom!) alors qu’il était encore enfant, et qui, si l’on en croit l’histoire, décida de son 
opération.

Nécessitant une voix de soprano, évidemment très agile, le répertoire du castrat, trouve 
en Franco Fagioli un interprète parfait. Le contre-ténor argentin, dont la technique ne cesse de 
se perfectionner, est sidérant : le trille est parfait, l’agilité renversante, les sauts de registres 
impeccablement gérés. Ajoutez à cela une intelligence musicale qui n’a d’égale que celle de 
Cecilia Bartoli : à ce titre les parties « centrales » des airs – souvent en mineur – sont 
fabuleusement habitées. Parmi les nombreux irrésistibles moments du disque, on retiendra ce 
dialogue avec trompette dans le « Un cor che ben ama » de Sarro (Valdemaro fut le premier 
opéra chanté par Caffarelli à l’âge de seize ans!), ou encore ce « Odo il suono di tromba 
guerriera » de Manna qui clot le récital avec des aigus lancés triomphalement jusqu’à un 
glorieux contre-ré dans la cadence finale ! L’accompagnement d’Il Pomo d’Oro et de son chef 
Riccardo Minasi est parfait, avec tout le rentre-dedans nécessaire qu’il faut dans ces airs.

Au-delà de l’indéniable intérêt historique, un superbe récital donc, à ranger aux côtés du 
portrait de Farinelli par Vivica Genaux et René Jacobs. Il n’en reste pas moins que, malgré la 
qualité de l’interprétation, l’enchaînement d’airs de compositeurs qui n’ont tout de même pas 
le talent de Haendel, est légèrement rébarbatif, en particulier en ce qui concerne les arie les 
plus lentes. Le succès récent de l’Artaserse de Vinci n’a-t-il pas prouvé à quel point 
l’enregistrement d’une intégrale permettait, plus encore qu’un récital, de comprendre 
l’engouement de l’époque pour l’opéra seria et de ses castrats. Mais ne boudons-pas notre 
plaisir !
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LA CASTAFIORE
domingo, 8 de septiembre de 2013

Franco Fagioli - Arias for Caffarelli [iTunes Plus AAC M4A] 

No soy fan de los contratenores pero debo reconocer que Fagioli me despierta un interés y 
morbo bastante importantes. A pesar de haber músicos de primera entre los contratenores 
modernos (Scholl, Jaroussky, Cencic) ninguno me logra convencer desde el puro juego vocal, 
Fagioli es el único que se acerca bastante a un sonido medianamente agradable.

Ya han aparecido numerosos recitales dedicados a las figuras legendarias de castrati del siglo 
XVIII, desde el mas archiconocido Farinelli hasta los menos nombrados Carestini o Senesino. 
Ahora por primera vez un cantante moderno se hace cargo del rockstar por excelencia de entre 
los castrati: Gaetano Majorano, "Caffarelli".

Caffarelli fue el único castrato capaz de hacerle sombra al propio Farinelli, proclamado en 
vida como el mas grande cantante de su época. Era menor cinco años que su contendor y 
desarrolló un estilo pirotécnico que se anteponía al patetismo que Farinelli desarrolló con 
enorme éxito e impacto dramático ya en su etapa de madurez.

No se tiene real certeza de su lugar de nacimiento, lo que sí se sabe a ciencia cierta es que fue 
en las cercanías de Bitonto, un pueblo en la provincia de Bari, el 12 de abril de 1710 en una 
familia de campesinos bastante pobres. Desde muy joven demostró interés por la música a tal 
punto que descuidaba sus labores en la tierra para ir a oír el órgano de la iglesia cercana. En 
una de esas oportunidades fue descubierto por Domenico Caffaro, profesor de la Capilla. Una 
vez que el músico comprobó las cualidades innatas del joven Caffarelli, se entrevistó con su 
padre y le hizo ver las posibilidades económicas que podría tener si seguía la carrera musical. 
La leyenda dice que el propio Caffarelli pidió ser castrado, así de seguro y resuelto estaba a 
tan temprana edad. Eventualmente Caffaro lo transfirió a Nápoles en donde comenzó su 
entrenamiento musical y vocal bajo la guía de Nicola Porpora, por ese entonces el mayor 
maestro de su tiempo. Durante cinco años el joven estudiante se sometió al estricto estudio 
impuesto a los castrati y superó las diferentes dificultades con tal éxito que el mismo Porpora 
llegó a decirle "Vete, hijo mio. No tengo nada mas que enseñarte. Eres el mejor cantante de 
Italia y del Mundo".

Debutó en Roma en 1726 en "Il Valdemaro" de Domenico Sarro y rápidamente se presentó en 
Napoles, Venecia, Turín, Milán y Bolonia. Fue durante un período de aproximadamente diez 
años la estrella absoluta de los castrati en los escenarios italianos, con Farinelli lejos de la 
península su carrera floreció, lo mismo que su estilo rimbombante y su carácter explosivo que 
tanta fama y enemigos le trajo. En 1738 se presentó en Londres en "Faramondo" y creó la 
parte de "Serse" en la ópera homónima de Handel. En 1739 debutó en Madrid en el Teatro del 
Buen Retiro, por intercesión de Farinelli que lo quería en las celebraciones por la boda del 
infante Felipe y la princesa Luisa de Francia. En 1749 se presentó en Viena con éxito 
moderado, en 1753 sirvió en la corte de Versalles y en 1754 en Lisboa donde escapó 
milagrosamente al terremoto que asoló la ciudad. Luego de estos eventos el cantante decidió 
retirarse de la escena. Si bien se siguió presentando en algunos conciertos aislados y 
finalmente en una cantata en enero de 1765.

Durante su carrera Caffarelli amasó una enorme fortuna que le permitió comprarse un Ducado 
con su respectivo titulo nobiliario en la localidad de San Donato. También poseía un 
magnifico palacio en Nápoles (aun en pie en el numero 15 de la Via Carlo de Cesare) en el 
que hizo grabar en la entrada la célebre frase "Anfión construyó Tebas, yo esta casa"

La voz de Caffarelli era la de un castrato soprano capaz de todos los alardes técnicos 
imaginables. En ese sentido era un cantante mucho mas "baroccheggiante" que Farinelli, 
quien con el paso de los años fue depurando su estilo hacia la simpleza y la moderación en el 
virtuosismo. Caffarelli por su parte usaba y abusaba de los dones que la naturaleza le había 
dado a destajo, era famoso por su insistencia en la zona aguda, su manejo impecable de la 
coloratura y la belleza del sonido que se extendía con homogeneidad por todo el amplio 
registro. A diferencia de Farinelli, Caffarelli fue un artista en extremo temperamental tuvo 
sonados romances, una buena cuota de duelos y otro numero no despreciable de problemas 
políticos fruto de su comportamiento irrespetuoso con las autoridades a las que servía. Sin 
embargo con los años su carácter se suavizó y terminó sus días donando grandes cantidades 
de su fortuna a la caridad.

En este disco el contratenor argentino Franco Fagioli se dispone a rendir un homenaje y a 
recopilar material que el famoso castrato paseara en sus años por los escenarios europeos. La 
labor musical es de primer orden, Fagioli tiene un instrumento bastante homogéneo, no se le 
oyen tantos sonidos destemplados como en otros colegas y la coloratura esta servida con la 
suficiente soltura, definición y rapidez como para recrear una sonoridad perdida en el tiempo. 
Claramente se queda corto de fiato, de mayor colorido vocal y una seguridad en los extremos 
de mayor impacto.

Tracklist:

1. Siroe: "Fra l'orror della tempesta"
2. Siroe: "Ebbi da te la vita"
3. Semiramide riconosciuta "In braccio a mille furie"
4. Demofoonte: "Misero pargoletto"
5. Semiramide riconosciuta: "Passaggier che sulla sponda"
6. Adriano in Siria: "Lieto così talvolta"
7. Demofoonte: "Sperai vicino il lido"
8. L'Ipermestra: "Rendimi più sereno"
9. Valdemaro: "Un cor che ben ama"
10. Lucio Vero ossia il vologeso: "Cara ti lascio, addio"
11. Lucio Papiro dittatore: "Odo il suono di tromba guerriera"

Il Pomo d'Oro
Riccardo Minasi (Conductor)

Naïve
m4a@256Kbps | Cover + Digital Booklet

**Me evian un mail al mail del blog (mavoirsibelle@gmail.com) y les envío el link de 
descarga.
Publicado por Bianca Castafiore en 23:14
 

plus lentes. Le succès récent de l’Artaserse de Vinci n’a-t-il pas prouvé à quel point 
l’enregistrement d’une intégrale permettait, plus encore qu’un récital, de comprendre 
l’engouement de l’époque pour l’opéra seria et de ses castrats. Mais ne boudons-pas notre 
plaisir !
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CD zum Sonntag:
Ihre Wochenempfehlung der RONDO-Redaktion

Nur er konnte sich leisten, die Musik Händels abschätzig zu beurteilen, doch als der 
Starkastrat Caffarelli Londoner Boden betrat, erlebten die Opera seria und ihre antiken 
Heroen ohnehin bereits ihre Götter-Dämmerung an der Themse. Countertenor Franco Fagioli 
zeichnet die musikalische Spur eines Kastraten nach, dessen überrragende Gesangtechnik sich 
den Opern aller großen Komponisten seines Jahrhunderts einschrieb wie ein Wasserzeichen. 
Und aus Fagiolis Kehle kullern die Arien von Hasse, Porpora, Leo und Pergolesi wiederum 
wie funkelnde Juwelen, die er mal mit atemberaubendem Furor erweckt, mal in 
geschmackvoller Lyrik voranträgt. Dass sich seine Stimme dazu auf den Klang des derzeit 
herausragenden Ensembles Il Pomo d'Oro unter Riccardo Minasi betten kann, veredelt diese 
Aufnahme zum puren Luxus.
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CD zum Sonntag:
Ihre Wochenempfehlung der RONDO-Redaktion

Nur er konnte sich leisten, die Musik Händels abschätzig zu beurteilen, doch als der 
Starkastrat Caffarelli Londoner Boden betrat, erlebten die Opera seria und ihre antiken 
Heroen ohnehin bereits ihre Götter-Dämmerung an der Themse. Countertenor Franco Fagioli 
zeichnet die musikalische Spur eines Kastraten nach, dessen überrragende Gesangtechnik sich 
den Opern aller großen Komponisten seines Jahrhunderts einschrieb wie ein Wasserzeichen. 
Und aus Fagiolis Kehle kullern die Arien von Hasse, Porpora, Leo und Pergolesi wiederum 
wie funkelnde Juwelen, die er mal mit atemberaubendem Furor erweckt, mal in 
geschmackvoller Lyrik voranträgt. Dass sich seine Stimme dazu auf den Klang des derzeit 
herausragenden Ensembles Il Pomo d'Oro unter Riccardo Minasi betten kann, veredelt diese 
Aufnahme zum puren Luxus.

 Arias for Caffarelli
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'Arias for Caffarelli'
Ik weet niet hoe u het luisteren naar de Argentijnse zanger Franco
Fagioli is vergaan, ik raakte er totaal van ondersteboven. Wat een
stembeheersing en kracht ook in de hoge regionen! U hoorde slechts
zes minuten van de in totaal bijna tachtig aan de Italiaanse castraat
Gaetano Majorano (1710-1783) opgedragen Naïve-cd van Fagioli. Het
aanhoren van de tien door Franco Fagioli vertolkte aria's - pluim ook
voor het begeleidende ensemble Il pomo d'Oro - vervulde mij met
stijgende verbazing en verrukking! Ervan uitgaande dat aan het
stembereik van deze zanger geen medische ingreep te pas is gekomen,
grenzen zijn prestaties aan het ongelofelijke. Wat mij betreft is Fagioli
enig in zijn soort en zijn eerbetoon aan zijn Italiaanse voorganger is er
werkelijk een die er zijn mag!

Het verhaal gaat dat Gaetano Majorano als jongetje de wens uitte te
mogen worden gecastreerd om later met een hoge zangstem furore te
kunnen maken in de grote operahuizen van Europa. En dat is 'm
gelukt! Na een zangstudie van zes jaar bij de grote meester Nicola
Porpora kreeg Gaetano deze boodschap mee:"Ga mijn zoon, ik kan je
niets meer leren. Jij bent de grootste zanger van de wereld!"
Onder de artiestennaam Caffarelli vierde hij aanvankelijk in vrouwenrollen en later in mannelijke triomfen in
muzieksteden als Venetië, Turijn, Milaan, Madrid, Wenen, Versailles, Lissabon en Londen. Componisten als
Pergolesi, Hasse, Leo en Gluck werkten maar wat graag samen met Caffarelli. Ze componeerden speciaal voor
hem virtuoze aria's waarmee hij het publiek in extase wist te brengen. Onder Handel's directie zong de
castraat in Londen de fameuze aria Ombra mai fù uit de opera Xerxes. De Engelse musicoloog Charles Burney
hoorde de zanger in 1770 nog aan het werk en was verrukt van de expressie en gratie die hij op zijn relatief
hoge leeftijd nog tentoonspreidde en noemt hem een amazing fine singer. Heden ten dage zijn wij gewoon de
hoge mannenstem te benoemen als countertenor of mannelijke alt. De omvang van het stembereik van
Caffarelli reikte tot die van een mezzo-sopraan. Maar ja, die moest er als jongetje wel een chirurgische
ingreep voor ondergaan. Dat Franco Fagioli het zonder kon stellen, geeft aan zijn presteren zo mogelijk nog
meer betekenis. 

Kees Koudstaal
Baarn, september 2013

N. A. Porpora, from 'Serimanideri conosciuta':
'Passaggier che sulla sponda'

Composers: various 

Title: Arias for Caffarelli 

Details

Performers: Franco Fagioli countertenor - Il Pomo d'Oro - Ricardo
Minasi direction

Label: Naïve
Price: € 23,00

Order number: 2013.09.12 

Op Youtube is onderstaande muziekvideo geplaatst van een concertregistratie van Franco Fagioli. Hij is er te
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CD zum Sonntag:
Ihre Wochenempfehlung der RONDO-Redaktion

Nur er konnte sich leisten, die Musik Händels abschätzig zu beurteilen, doch als der 
Starkastrat Caffarelli Londoner Boden betrat, erlebten die Opera seria und ihre antiken 
Heroen ohnehin bereits ihre Götter-Dämmerung an der Themse. Countertenor Franco Fagioli 
zeichnet die musikalische Spur eines Kastraten nach, dessen überrragende Gesangtechnik sich 
den Opern aller großen Komponisten seines Jahrhunderts einschrieb wie ein Wasserzeichen. 
Und aus Fagiolis Kehle kullern die Arien von Hasse, Porpora, Leo und Pergolesi wiederum 
wie funkelnde Juwelen, die er mal mit atemberaubendem Furor erweckt, mal in 
geschmackvoller Lyrik voranträgt. Dass sich seine Stimme dazu auf den Klang des derzeit 
herausragenden Ensembles Il Pomo d'Oro unter Riccardo Minasi betten kann, veredelt diese 
Aufnahme zum puren Luxus.

 

PRELUDEKLASSIEKEMUZIEK.NL, 12_09_2013

Arias for Caffarelli

file:///S|/.../Konzertprogramme/Programme%20Fagioli/2013/Caffarelli/Presse/2013_09_12%20PRELUDEKLASSIEKEMUZIEK_NL.htm[17.09.2013 14:44:58]

'Arias for Caffarelli'
Ik weet niet hoe u het luisteren naar de Argentijnse zanger Franco
Fagioli is vergaan, ik raakte er totaal van ondersteboven. Wat een
stembeheersing en kracht ook in de hoge regionen! U hoorde slechts
zes minuten van de in totaal bijna tachtig aan de Italiaanse castraat
Gaetano Majorano (1710-1783) opgedragen Naïve-cd van Fagioli. Het
aanhoren van de tien door Franco Fagioli vertolkte aria's - pluim ook
voor het begeleidende ensemble Il pomo d'Oro - vervulde mij met
stijgende verbazing en verrukking! Ervan uitgaande dat aan het
stembereik van deze zanger geen medische ingreep te pas is gekomen,
grenzen zijn prestaties aan het ongelofelijke. Wat mij betreft is Fagioli
enig in zijn soort en zijn eerbetoon aan zijn Italiaanse voorganger is er
werkelijk een die er zijn mag!

Het verhaal gaat dat Gaetano Majorano als jongetje de wens uitte te
mogen worden gecastreerd om later met een hoge zangstem furore te
kunnen maken in de grote operahuizen van Europa. En dat is 'm
gelukt! Na een zangstudie van zes jaar bij de grote meester Nicola
Porpora kreeg Gaetano deze boodschap mee:"Ga mijn zoon, ik kan je
niets meer leren. Jij bent de grootste zanger van de wereld!"
Onder de artiestennaam Caffarelli vierde hij aanvankelijk in vrouwenrollen en later in mannelijke triomfen in
muzieksteden als Venetië, Turijn, Milaan, Madrid, Wenen, Versailles, Lissabon en Londen. Componisten als
Pergolesi, Hasse, Leo en Gluck werkten maar wat graag samen met Caffarelli. Ze componeerden speciaal voor
hem virtuoze aria's waarmee hij het publiek in extase wist te brengen. Onder Handel's directie zong de
castraat in Londen de fameuze aria Ombra mai fù uit de opera Xerxes. De Engelse musicoloog Charles Burney
hoorde de zanger in 1770 nog aan het werk en was verrukt van de expressie en gratie die hij op zijn relatief
hoge leeftijd nog tentoonspreidde en noemt hem een amazing fine singer. Heden ten dage zijn wij gewoon de
hoge mannenstem te benoemen als countertenor of mannelijke alt. De omvang van het stembereik van
Caffarelli reikte tot die van een mezzo-sopraan. Maar ja, die moest er als jongetje wel een chirurgische
ingreep voor ondergaan. Dat Franco Fagioli het zonder kon stellen, geeft aan zijn presteren zo mogelijk nog
meer betekenis. 

Kees Koudstaal
Baarn, september 2013

N. A. Porpora, from 'Serimanideri conosciuta':
'Passaggier che sulla sponda'

Composers: various 

Title: Arias for Caffarelli 

Details

Performers: Franco Fagioli countertenor - Il Pomo d'Oro - Ricardo
Minasi direction

Label: Naïve
Price: € 23,00
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Op Youtube is onderstaande muziekvideo geplaatst van een concertregistratie van Franco Fagioli. Hij is er te

http://operasora.blogspot.co.at/2013/09/caffarelli-lenfant-terrible-der.html

Freitag, 13. September 2013

Caffarelli, l'enfant terrible der Barockopernszene / Franco Fagioli CD 

Ab heute ist Franco Fagiolis neue CD "Arias for Caffarelli" erhältlich. Meine Bestellung 
wird voraussichtlich am nächsten Montag eintreffen. Bevor ich in die CD reinhören kann, 
habe ich bereits in die Partituren reingeschaut. Es sind absolute Hammerstücke mit höchster 
Virtuosität enthalten. Die Spitzentöne in einigen Arien auf der CD erreichen bis zu d3(D6). 
Kein Countertenor außer Fagioli ist derzeit in der Lage, diese Arien zu bewältigen. Darüber 
werde ich detailliert berichten, nachdem ich die CD gehört habe.

Wer aber war Caffarelli, der vor gut 300 Jahren all diesen Arien sang?
Hier möchte ich etwas über ihn hinzufügen, was in Wikipedia nicht steht.

Heute ist Caffarelli allgemein nicht so bekannt wie sein damaliger musikalischer Kollege und 
Konkurrent Farinelli. Caffarelli ging jedoch in der Rolle des "Serse" in der gleichnamigen 
Oper Händels, in die Musikgeschichte ein. Hätte Farinelli damals geahnt, dass Händel in der 
Nachwelt als der Super Komponist des Barockes gefeiert werden würde, und Porporas Werke 
fast in Vergessenheit geraten sollten, dann hätte er garantiert die Seiten gewechselt:-)

Wie kam es dazu, dass Caffarelli überhaupt nach London kam und in Händels Oper mitwirken 
konnte? Im Juni 1737 gingen Händels Opernakademie und die Adelsoper, geleitet von 
Porpora, einer fulminanten doppelten Pleite entgegen. Die Super Castrati wie Senesino, 
Farinelli, und Carestini verließen London umgehend. Da wurde schnell der als bester Sänger 
Italiens geltende Castrato, Caffarelli nach London geholt. Für Caffarellis perfekte 
Atemtechnik und hinreißende Kantabilität anlehnend, entwarf Händel die Parts Serses. Serses 
Arie "Ombra mai fu" wird heutzutage von zahlreichen Sängern und Sängerinnen gesungen.
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castraat in Londen de fameuze aria Ombra mai fù uit de opera Xerxes. De Engelse musicoloog Charles Burney
hoorde de zanger in 1770 nog aan het werk en was verrukt van de expressie en gratie die hij op zijn relatief
hoge leeftijd nog tentoonspreidde en noemt hem een amazing fine singer. Heden ten dage zijn wij gewoon de
hoge mannenstem te benoemen als countertenor of mannelijke alt. De omvang van het stembereik van
Caffarelli reikte tot die van een mezzo-sopraan. Maar ja, die moest er als jongetje wel een chirurgische
ingreep voor ondergaan. Dat Franco Fagioli het zonder kon stellen, geeft aan zijn presteren zo mogelijk nog
meer betekenis. 
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Baarn, september 2013
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Minasi direction
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http://operasora.blogspot.co.at/2013/09/caffarelli-lenfant-terrible-der.html

Freitag, 13. September 2013

Caffarelli, l'enfant terrible der Barockopernszene / Franco Fagioli CD 

Ab heute ist Franco Fagiolis neue CD "Arias for Caffarelli" erhältlich. Meine Bestellung 
wird voraussichtlich am nächsten Montag eintreffen. Bevor ich in die CD reinhören kann, 
habe ich bereits in die Partituren reingeschaut. Es sind absolute Hammerstücke mit höchster 
Virtuosität enthalten. Die Spitzentöne in einigen Arien auf der CD erreichen bis zu d3(D6). 
Kein Countertenor außer Fagioli ist derzeit in der Lage, diese Arien zu bewältigen. Darüber 
werde ich detailliert berichten, nachdem ich die CD gehört habe.

Wer aber war Caffarelli, der vor gut 300 Jahren all diesen Arien sang?
Hier möchte ich etwas über ihn hinzufügen, was in Wikipedia nicht steht.

Heute ist Caffarelli allgemein nicht so bekannt wie sein damaliger musikalischer Kollege und 
Konkurrent Farinelli. Caffarelli ging jedoch in der Rolle des "Serse" in der gleichnamigen 
Oper Händels, in die Musikgeschichte ein. Hätte Farinelli damals geahnt, dass Händel in der 
Nachwelt als der Super Komponist des Barockes gefeiert werden würde, und Porporas Werke 
fast in Vergessenheit geraten sollten, dann hätte er garantiert die Seiten gewechselt:-)

Wie kam es dazu, dass Caffarelli überhaupt nach London kam und in Händels Oper mitwirken 
konnte? Im Juni 1737 gingen Händels Opernakademie und die Adelsoper, geleitet von 
Porpora, einer fulminanten doppelten Pleite entgegen. Die Super Castrati wie Senesino, 
Farinelli, und Carestini verließen London umgehend. Da wurde schnell der als bester Sänger 
Italiens geltende Castrato, Caffarelli nach London geholt. Für Caffarellis perfekte 
Atemtechnik und hinreißende Kantabilität anlehnend, entwarf Händel die Parts Serses. Serses 
Arie "Ombra mai fu" wird heutzutage von zahlreichen Sängern und Sängerinnen gesungen.

Gaetano Majorano "Caffarelli" (1710-1783)
Bild:Centro Studi Pergolesi.it

Caffarelli, geboren in 1710, war 5 Jahre jünger als Farinelli, ausgebildet bei Farinellis Lehrer, 
Nicola Porpora. Damals gab es allein in Rom ca. 200 Castrati. Alle von ihnen träumten von 
Ruhm und Reichtum. Talent allein aber genügte nicht, um primo uomo zu werden. Wirft man 
einen Blick auf Caffarellis Tagesablauf, kann man ahnen, welches harte Training er 
absolvieren musste. 

Vormittag
1 Stunde schwierige Passagen singen
1 Stunde (Opern)Literatur einstudieren
1 Stunde vor dem Spiegel singen, um die Geste und Haltung zu üben, und um hässliche 
Grimassen zu meiden.
Nachmittag
½ Stunde Musiktheorie
1 ½ Stunde Kontrapunkte lernen und Improvisation üben
Den Rest des Tages war Harpsichord Übungen und Komposition des Psalms vorgesehen.

So vergingen einige Jahren bis Caffarelli endlich mit 16 das erste Engagement erhielt. 
Übrigens, nicht selten war es damals, dass ein Gesangmeister einen armen Schüler kostenlos 
unterrichtete. Allerdings nicht im Sinne eines Wohlfahrtvereins. Später wenn der Schüler ein 
Engagement bekam, zahlte er die Unterricht Gebühren folgendermaßen zurück : 2/3 des 
Gehalts aus den ersten 24 Aufführungen, die Hälfte aus den nächsten 24 und 1/3 für den Rest 
seines Künstlerdaseins.

Porpora schätzte Caffarelli sogar noch als besseren Sänger als Farinelli. Mit der Begründung: 
Caffarelli könne mit Feuer und Explosivität singen. Dieses Temperament allerdings trug er 
nicht nur auf die Bühne. Er war wahrscheinlich die schillerndste Figur der Barockopernszene.
Während des Singens auf der Bühne schnupfte Caffarelli kühn Tabak, als ob er sich in seinem 
Wohnzimmer befände. Er scheute sich auch nicht, an das Publikum Schimpfworte zu richten. 
Einmal näherte er sich während einer Arie einer Loge, um mit einer Dame aus dem Publikum 
Konversationen zu üben. Auch seine Kollegen schonte er nicht. Einmal ahmte er seine 
Kollegen während ihres Auftrittes nach, mit der Reaktion von Gelächter aus dem Publikum. 
Später musste er einige Tage ins Gefängnis, geschuldet obszöner Gesten und Beleidigungen 
eine Sängerin auf der Bühne. 

Caffarelli soll ein gut aussehender Mann gewesen sein, der Liaison mit vielen Frauen gehabt 
haben soll. 1728 in Rom hatte er ein Verhältnis mit einer noblen Dame, deren Leibwächter 
auch in sie verliebt war. Also machte sich Caffarelli gleichzeitig den Ehemann und den 
Leibwächter zum Feinde. Eines Tages beauftragte der Ehemann den Leibwächter, Caffarelli 
in Flagranti zu überraschen und zu töten. Um dem Attentat zu entkommen, musste Caffarelli 
sich die ganze Nacht in einer Zisterne verstecken. 

Mit Serse hatte Caffarelli keinen Erfolg in London. Er litt unter dem Londoner Klima, 
wodurch seine Stimme in Mitleidenschaft gezogen wurde. Außerdem trauerte das Londoner 
Publikum immer noch wegen des Weggangs Farinellis und schenkte Caffarelli keine große 
Aufmerksamkeit. Im June 1738 verließ er London, kehrte nach Italien zurück. Dort und 
anderswo machte er in den nächsten 30 Jahren eine bemerkenswerte Gesangskarriere und 
erwarb ein großes Vermögen, damit kaufte er sich einen Herzogstitel. Ganz nach Caffarellis 
Charakter und Lebensart entsprechend. 

Literarische Quellen:
Singing: The First Art von Dan Marek
Mozart und der Vatermord: das Trauma der Nachfolge von Andrea Luigi Frullini

Eingestellt von lotus-eater um Freitag, September 13, 2013
Labels: CD/DVD, Franco Fagioli
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Franco Fagioli : Arias for Cafarelli : 
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Si Cafarelli chantait de la sorte on comprend pourquoi les “fans“ étaient alors si 
nombreux et enflammés, et pourquoi même si le personnage était ce qu’on appellerait de 
nos jours une tête à claques, il pouvait lui être d’autant pardonné. Les 3000 spectateurs 
du théâtre San Carlo de Naples ne pouvaient que hurler leur enthousiasme et délirer 
devant de telles prouesses du castrat. Et grâce à Franco Fagioli, nous voilà transportés 
presque trois cents en arrière. Quelle voix ! Faisons simple, quel pied !!

Vous allez peut-être dire : encore un récital de contreténor, mais là, désolé. Après la réussite 
du coffret Artaserse, il fallait bien “aller voir“. Et vous l’avez deviné sans difficulté, je suis 
resté “scotché“ à l’écoute de cette galette. D’autant que son premier CD consacré à Haendel et 
Mozart ne m’avait pas enthousiasmé au-delà. Davantage celui consacré aux Canzone e
Cantate. Mais avec l’Artaserse de Leonardo Vinci enregistré en septembre 2011 et celui-ci un 
an plus tard, les progrès me paraissent pharamineux. Où en sera-t-il fin 2013 ?! D’autre part, 
ce n’est pas un mince compliment si l’on est surpris, à l’écoute, de penser tout de suite à la 
phénoménale Cecilia, la bien nommée Bartoli. Ou, quand le timbre de la mezzo-soprano 
rejoint le timbre du contre-ténor. Ce dernier semble avoir puisé dans le puits sans fonds des 
qualités de la miraculeuse diva. Et la récolte relève du miracle.

Während des Singens auf der Bühne schnupfte Caffarelli kühn Tabak, als ob er sich in seinem 
Wohnzimmer befände. Er scheute sich auch nicht, an das Publikum Schimpfworte zu richten. 
Einmal näherte er sich während einer Arie einer Loge, um mit einer Dame aus dem Publikum 
Konversationen zu üben. Auch seine Kollegen schonte er nicht. Einmal ahmte er seine 
Kollegen während ihres Auftrittes nach, mit der Reaktion von Gelächter aus dem Publikum. 
Später musste er einige Tage ins Gefängnis, geschuldet obszöner Gesten und Beleidigungen 
eine Sängerin auf der Bühne. 

Caffarelli soll ein gut aussehender Mann gewesen sein, der Liaison mit vielen Frauen gehabt 
haben soll. 1728 in Rom hatte er ein Verhältnis mit einer noblen Dame, deren Leibwächter 
auch in sie verliebt war. Also machte sich Caffarelli gleichzeitig den Ehemann und den 
Leibwächter zum Feinde. Eines Tages beauftragte der Ehemann den Leibwächter, Caffarelli 
in Flagranti zu überraschen und zu töten. Um dem Attentat zu entkommen, musste Caffarelli 
sich die ganze Nacht in einer Zisterne verstecken. 

Mit Serse hatte Caffarelli keinen Erfolg in London. Er litt unter dem Londoner Klima, 
wodurch seine Stimme in Mitleidenschaft gezogen wurde. Außerdem trauerte das Londoner 
Publikum immer noch wegen des Weggangs Farinellis und schenkte Caffarelli keine große 
Aufmerksamkeit. Im June 1738 verließ er London, kehrte nach Italien zurück. Dort und 
anderswo machte er in den nächsten 30 Jahren eine bemerkenswerte Gesangskarriere und 
erwarb ein großes Vermögen, damit kaufte er sich einen Herzogstitel. Ganz nach Caffarellis 
Charakter und Lebensart entsprechend. 

Literarische Quellen:
Singing: The First Art von Dan Marek
Mozart und der Vatermord: das Trauma der Nachfolge von Andrea Luigi Frullini

Eingestellt von lotus-eater um Freitag, September 13, 2013
Labels: CD/DVD, Franco Fagioli
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Accueil » Franco Fagioli : Arias for Cafarelli : BRIQUE DE PLATINE !! Indiscutablement. 
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17 sept Publié par Michel Grialou dans CD / DVD, Opéra | Comments

Si Cafarelli chantait de la sorte on comprend pourquoi les “fans“ étaient alors si 
nombreux et enflammés, et pourquoi même si le personnage était ce qu’on appellerait de 
nos jours une tête à claques, il pouvait lui être d’autant pardonné. Les 3000 spectateurs 
du théâtre San Carlo de Naples ne pouvaient que hurler leur enthousiasme et délirer 
devant de telles prouesses du castrat. Et grâce à Franco Fagioli, nous voilà transportés 
presque trois cents en arrière. Quelle voix ! Faisons simple, quel pied !!

Vous allez peut-être dire : encore un récital de contreténor, mais là, désolé. Après la réussite 
du coffret Artaserse, il fallait bien “aller voir“. Et vous l’avez deviné sans difficulté, je suis 
resté “scotché“ à l’écoute de cette galette. D’autant que son premier CD consacré à Haendel et 
Mozart ne m’avait pas enthousiasmé au-delà. Davantage celui consacré aux Canzone e
Cantate. Mais avec l’Artaserse de Leonardo Vinci enregistré en septembre 2011 et celui-ci un 
an plus tard, les progrès me paraissent pharamineux. Où en sera-t-il fin 2013 ?! D’autre part, 
ce n’est pas un mince compliment si l’on est surpris, à l’écoute, de penser tout de suite à la 
phénoménale Cecilia, la bien nommée Bartoli. Ou, quand le timbre de la mezzo-soprano 
rejoint le timbre du contre-ténor. Ce dernier semble avoir puisé dans le puits sans fonds des 
qualités de la miraculeuse diva. Et la récolte relève du miracle.
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AUDIO-FILE  - VORPRODUZIERT: $ Pflaumbaum CD-Tipp Caffarelli Arien 

[beginnt mit Signet: Der CD-Tipp / Ende Musik]  
Heute mit Natascha Pflaumbaum. Und mit einem der derzeit besten Countertenöre 

unserer Zeit: mit Franco Fagioli. Fagioli hat ein neues Album aufgenommen – bei 

dem Label naive. Dabei geht es ausschließlich um Arien, die einst für den Kastraten 

Caffarelli geschrieben wurden. Caffarelli war im 18. Jahrhundert ein sehr berühmter 

italienischer Opernsänger, ein Star, eine Diva, dem man Musik auf den Leib schrieb. 

Seine Spezialität: er konnte so hoch singen wie ein Frauen-Sopran. Das war ihm 

allerdings nicht von Natur aus gegeben: er ließ sich kastrieren. Er wuchs also wie ein 

normaler junger erwachsener Mann heran, nur eben, dass seine Stimme nicht 

„mitwuchs“, sondern hell und hoch blieb wie die einer Frau. Caffarelli war neben 

Farinelli der berühmteste Kastrat seiner Zeit. Mit Farinelli und seinem Repertoire hat 

Max-Emanuel Cencic ne s’est pas égaré en l’engageant dans son projet d’Artaserse, de même 
qu’il a vu juste en tant qu’executive producer de ce CD, et aussi responsable de la conception 
artistique.

Avant d’oublier, car participant fièrement à cette réussite, citons ce groupe de formation toute 
récente, Il Pomo d’Oro et son Chef et Premier violon Riccardo Minasi, avec les deux autres 
violons, l’alto, le violoncelle, la contrebasse, le clavecin, le hautbois, le basson, le théorbe et 
la guitare, cors, trompettes et timbales. Pour illustrer, écoutez en premier… la dernière !
plage, odo il suono di tromba guerriera. J’entends le son des trompettes guerrières, comme 
s’ils étaient cent accompagnant le chant du contreténor.

Le CD repose, comme à l’habitude, sur ce mélange bien dosé entre arias lents et arias de 
fureur ou d’exaltation à vocalises rapides, où le chanteur révèle, toutes les facettes de son 
talent. Là, ce cher Franco est vraiment stupéfiant. Rien ne semble pouvoir lui résister : trilles, 
roulades, ces ornements mélodiques ou gruppetti si difficiles, notes attrapées là-haut tout en 
haut, sauts d’intervalle, et je monte et je descends, aigus et graves magnifiques au rendez-
vous. Toutes ces petites choses réunies dans une seule plage, la 3 : in braccio a mille furie.
C’est sûr : à mille fureurs livrée… cela ne fait aucun doute. Mais dès la plage 1 avec des 
vocalises hallucinantes : fra l’orror della tempesta. C’est vraiment l’horreur de la tempête !
Stupéfiant d’entrée aussi par l’étendue vocale du grave à l’aigu. Pour ses coloratures 
foudroyantes, on pense constamment à Cecilia. Il vocalise exactement comme elle, mais j’ai 
envie de dire : et alors ? On peut être frappé par ce mimétisme, et la belle romaine n’est tout 
de même pas un mauvais exemple. Être soi, d’accord, mais on ne va pas modifier son timbre 
de voix, si cela était encore possible, pour se démarquer à tout prix de celui existant déjà.

Plage 6, c’est un aria lent de Pergolèse : lieto cosi talvolta. La voix dialogue avec le hautbois, 
c’est somptueux de souffle, d’articulation, de diction sans maniérisme ni coquetteries. Et vous 
en avez pour plus de onze minutes !!

Onze plages consacrées à des arias de Porpora le maître, mais aussi Pergolèse, Hasse, Vinci, 
Leo, et bien moins connus mais d’un égal bonheur, de Cafaro, Sarro et Manna. Si le charme 
du chant baroque vous a déjà envoûté, ce disque va vous achever. Et si vous devez trouver 
quelques points faibles, n’hésitez pas à me les communiquer. Qui sait, l’enthousiasme peut 
rendre aveugle.

Michel Grialou
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Die Kastratenparty
Gleich drei hippe Countertenöre bringen die Arien von Nicola Antonio Porpora auf CD 
heraus Von Manuel Brug 

Porpora heißt die Parole. Es liegen zwar auch die Herren Vinci (Leonardo – ohne "da") und 
Leo (ebenfalls Leonardo) gut im Rennen um die Spitze in den CD-Charts, aber wenn er noch 
Gema-pflichtig wäre, dann könnte Nicola Antonio Porpora, in Neapel 1686 geboren und dort 
auch 1768 verblichen, in einigen Monaten einen dicken Tantiemenscheck einstreichen.

Das geht schon länger so. Dabei war der zu seiner Zeit überaus geschätzte Gesangslehrer und 
Komponist lange verpönt als Verfertiger stupider Vokalrouladen und nicht enden wollender 
Triller. Wir sind nicht etwa nachsichtiger geworden. Wir haben uns nur an diese verloren 
geglaubte Formsprache des Belcanto gewöhnt. Bei Porpora, der den vorherrschenden 
neapolitanischen Stil seiner Zeit perfekt beherrschte und besonders effektiv für die Kastraten 
arbeitete, ist jede Arie ein Sturm der Affekte. Himmelhoch jauchzend oder zu Tode betrübt, 
dazwischen gibt es auf diesen pompösen Notenteppichen fast nichts.

Seit einigen Jahren ist der Herbst immer die Hochzeit der Countertenöre, um zum 
Weihnachtsgeschäft mit schön gestalteten Themenalben an den Start zu gehen. Das Händel-
Arienfeld ist inzwischen fast schon abgeerntet. Und der anstehende Jubilar Christoph 
Willibald Gluck (300. Geburtstag am 2. Juli 2014) ist als Belcanto-Spätling im reinsten Sinne 
nicht jedermanns Sache. Deshalb wurde jetzt mit vereinten Kräften in der Porpora-Kiste 
gewühlt.

Als gegenwärtiger König der Countertenöre hat der Franzose Philippe Jaroussky (35) einen 
Ruf zu verteidigen. Nach einem Sabbatical meldet er sich jetzt gewohnt cremestimmig und 
mit lichter, leichter Höhe als begnadeter Elegiker zurück. Sein aktuelles Thema: Porporas 
Arien für Carlo Broschi, genannt Farinelli, zirzensische Klangfeuerwerke, aber eben auch 
traumhaft lang ausgesponnene Klagewunderfolgen wie etwa das zehnminütige, wie auf einem 
Atem dahinschwebende Lamento "Alto Giove" aus "Polifemo" – jener Oper, die 1735 einmal 
mehr die Rivalität der beiden Londoner Opernkompanien als Tonkampf zwischen Porpora 
und Händel anspornte. Jarousskys These, die er beispielhaft an elf Ausschnitten aus sechs 
Opern ausformuliert: Besonders in den ungewöhnlich zarten Stücken sind sich Komponist 
und Schüler, Diener und Star, aber eben auch Ersatzvater und Sohn extrem nahe. Die Arie als 
Seelenspiegel des Protagonisten wie auch als Psychogramm ihres Interpreten.

Noch besser, eloquenter, jubelvergnügter ist das Gaetano Majorano, genannt Caffarelli, 
gewidmete Arienalbum von Franco Fagioli. Als Produzent unterstützt von einem weiteren 
Klasse-Countertenor, Max Emanuel Cencic, wurde er Jaroussky schon bei der Kastratenparty 
des Jahres 2012 gefährlich. Doch hier scheint der 32-jährige Argentinier den Franzosen mit 
seiner volleren Stimme, seiner zupackenden Virtuosität und seinen ausgeklügelten 
Stimmungsschattierungen zu überflügeln. Caffarelli, so sind sich die Quellen einig, war die 
hysterische, mega-eitle Primadonna seiner Ära. Wo er sang, da glitzerten nicht nur die 
Tonfunken. Freilich wird auch in Fagiolis Hommage an die neapolitanische Schule der 
Extraklasse mit "Lieto così talvolta" aus Pergolesis "Siroe" eine elfminütige Elegie über die 
Liebe zum Zentralmoment eines verführerischen Tonirrgartens der Gefühle. Und ein 
komplettes Popora-Album hat auch Fagioli schon für nächstes Jahr eingespielt.
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sich übrigens gerade Philippe Jaroussky beschäftigt, und sein Album „Arien für 

Farinelli“ werden wir Ihnen in den nächsten Tagen auflegen - wir müssen uns die 

herbstliche Blütezeit der Countertenöre ein wenig einteilen. 

Heute können ausgebildete Sänger durch spezielles Stimmtraining und – natürlich - 

Begabung eine solche Höhe wie Farinelli oder Caffarelli auch ohne operativen 

Eingriff erreichen.  

Und gerade Franco Fagioli, um den es heute geht, gehört zu der Gruppe von jungen 

Countertenören, die besonders hoch singen können. Das hören wir gleich.  

Noch ein Wort zum Album: die Arien, die hier versammelt sind, stammen fast alle 

aus der Zeit des neapolitanischen Barocks. Es sind Caffarelli-Arien. Komponisten wie 

Johann Adolf Hasse, Leonardo Vinci, Nicola Porpora schrieben sie speziell für ihn, 

um seine Stimmkunst virtuos darzustellen, aber natürlich auch, um sie zu immer 

größeren Superlativen zu treiben..  

Hier ein erster Eindruck. Eine Arie von Gennaro Manna aus dessen Oper „Lucio 

Papirio dittatore“. 

 

1 8‘09 6  011 1 Gennaro Manna: Lucio Papirio dittatore  

 

Im ersten Moment denkt man: das ist doch eine Frau, die da singt! Oder viel 

konkreter: das könnte/müsste Cecilia Bartoli sein.  

Ist sie aber nicht: das ist Franco Fagioli, ein argentinischer Countertenor mit extrem 

schöner und extravaganter Sopranhöhe. Er sang eine Arie aus der Oper Lucio 

Papirio dittatore von Gennaro Manna, ein genialer, leider komplett in Vergessenheit 

geratener Komponist des Barock, der Opern schrieb, die uns heute den Atem 

rauben. Fagioli wurde hier begleitet vom Barockensemble Il Pomo d’Oro unter der 

Leitung von Riccardo Minasi.  

Fagiolis Stimme klingt sehr weiblich, aber nur aufs erste Hören. Wenn er in die 

Bruststimme fällt, wie bei dieser Arie eben, ist das natürlich alles „ganz Mann“: 

dunkel und sonor, wie keine Frauenstimme sein kann, und selbst in der Höhe mischt 

sich immer ein klein wenig dunkles Kolorit. Schön ist das, vor allem wenn er seine 

Stimme durch die Koloraturen jagt und den aufgewühlten Gefühlen gestochen scharf 

und präzise freien Lauf lässt.  

Dass Fagiolis Kunst alles andere als nur eine sportliche Angelegenheit ist, zeigt sich 

vor allem in den langsamen Arien. Da spannt er das ganze Panorama seiner Stimme 
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AUDIO-FILE  - VORPRODUZIERT: $ Pflaumbaum CD-Tipp Caffarelli Arien 

[beginnt mit Signet: Der CD-Tipp / Ende Musik]  
Heute mit Natascha Pflaumbaum. Und mit einem der derzeit besten Countertenöre 

unserer Zeit: mit Franco Fagioli. Fagioli hat ein neues Album aufgenommen – bei 

dem Label naive. Dabei geht es ausschließlich um Arien, die einst für den Kastraten 

Caffarelli geschrieben wurden. Caffarelli war im 18. Jahrhundert ein sehr berühmter 

italienischer Opernsänger, ein Star, eine Diva, dem man Musik auf den Leib schrieb. 

Seine Spezialität: er konnte so hoch singen wie ein Frauen-Sopran. Das war ihm 

allerdings nicht von Natur aus gegeben: er ließ sich kastrieren. Er wuchs also wie ein 

normaler junger erwachsener Mann heran, nur eben, dass seine Stimme nicht 

„mitwuchs“, sondern hell und hoch blieb wie die einer Frau. Caffarelli war neben 

Farinelli der berühmteste Kastrat seiner Zeit. Mit Farinelli und seinem Repertoire hat 
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auf: ein Bespiel gibt die folgende Szene aus der Oper „Adriano in Siria“ von Giovanni 

Battista Pergolesi. Fagioli zeigt hier in einem langsamen Arioso, was eine Stimme 

neben Schnellsein alles kann: erst ist da dieses delikate Vibrato, mit dem er 

eingangs die Oboe umschmeichelt, dann imitiert er mit sanften Bockstrillern die 

Triller der Oboe, und am Ende schmiegen sich beide sehr zärtlich aneinander: darin 

steckt große Könnerschaft, sehr viel Musikalität und vor allem ein sehr sicherer 

Geschmack. Fagioli gehört zu den großen Stimmkünstlern dieser Zeit: dieses Album 

beweist das.  

Hier also eine Arie aus der Oper „Adriano in Siria“ von Giovanni Battista Pergolesi.  

Es ist ein kleines Stückchen über die Liebe, über die Liebe vergangener Zeiten, die 

besungen wird und die von der Nachtigall aus weiter Ferne aufgegriffen wird. 

Franco Fagioli singt, es musiziert das Ensemble „Il Pomo d’Oro“ unter Franco Minasi. 

 

2 11‘12 6  006 0 Giovanni Battista Pergolesi:  

 

 19‘21 Musik-Gesamtzeit  

 
Ende AUDIO-FILE  ! 

[Absage TagessprecherIn:] 
Die wunderbare Stimme von Franco Fagioli haben Sie gehört, dem argentinischen 

Countertenor, der sein erstes Soloalbum mit dem Repertoire des legendären 

Kastraten Caffarelli bestreitet. Von Giovanni Battista Pergolesi stammte diese letzte 

Arie, aus seiner Oper „Adriano in Siria“. Franco Fagioli hatte das erst seit einem Jahr 

bestehende Barockorchester „Il Pomo d’Oro“ unter der Leitung des Geigers Riccardo 

Minasi an seiner Seite. Erschienen ist das Album, das Ihnen Natascha Pflaumbaum 

vorgestellt hat, beim Label naïve unter dem Titel „Arien für Caffarelli“. 

 

Der nächste CD-Tipp bei uns in hr2-kultur morgen um diese Zeit: 
Dann hören Sie romantische Kammermusik mit dem jungen Hornisten Felix Klieser 

und mit Christoph Keymer am Klavier. [Die ausgewählten Stücke stammen von 

Richard Strauss, Camille Saint-Saëns, Robert Schumann und Reinhold Glière.] 

----------------------------------------------------------------------------------------------------------------- 

Audio mit Umschaltansage zu „Kakadu“ bitte frühestens 13:29:06 starten, 
spätestens aber 13:29:45 !! 

Max-Emanuel Cencic ne s’est pas égaré en l’engageant dans son projet d’Artaserse, de même 
qu’il a vu juste en tant qu’executive producer de ce CD, et aussi responsable de la conception 
artistique.

Avant d’oublier, car participant fièrement à cette réussite, citons ce groupe de formation toute 
récente, Il Pomo d’Oro et son Chef et Premier violon Riccardo Minasi, avec les deux autres 
violons, l’alto, le violoncelle, la contrebasse, le clavecin, le hautbois, le basson, le théorbe et 
la guitare, cors, trompettes et timbales. Pour illustrer, écoutez en premier… la dernière !
plage, odo il suono di tromba guerriera. J’entends le son des trompettes guerrières, comme 
s’ils étaient cent accompagnant le chant du contreténor.

Le CD repose, comme à l’habitude, sur ce mélange bien dosé entre arias lents et arias de 
fureur ou d’exaltation à vocalises rapides, où le chanteur révèle, toutes les facettes de son 
talent. Là, ce cher Franco est vraiment stupéfiant. Rien ne semble pouvoir lui résister : trilles, 
roulades, ces ornements mélodiques ou gruppetti si difficiles, notes attrapées là-haut tout en 
haut, sauts d’intervalle, et je monte et je descends, aigus et graves magnifiques au rendez-
vous. Toutes ces petites choses réunies dans une seule plage, la 3 : in braccio a mille furie.
C’est sûr : à mille fureurs livrée… cela ne fait aucun doute. Mais dès la plage 1 avec des 
vocalises hallucinantes : fra l’orror della tempesta. C’est vraiment l’horreur de la tempête !
Stupéfiant d’entrée aussi par l’étendue vocale du grave à l’aigu. Pour ses coloratures 
foudroyantes, on pense constamment à Cecilia. Il vocalise exactement comme elle, mais j’ai 
envie de dire : et alors ? On peut être frappé par ce mimétisme, et la belle romaine n’est tout 
de même pas un mauvais exemple. Être soi, d’accord, mais on ne va pas modifier son timbre 
de voix, si cela était encore possible, pour se démarquer à tout prix de celui existant déjà.

Plage 6, c’est un aria lent de Pergolèse : lieto cosi talvolta. La voix dialogue avec le hautbois, 
c’est somptueux de souffle, d’articulation, de diction sans maniérisme ni coquetteries. Et vous 
en avez pour plus de onze minutes !!

Onze plages consacrées à des arias de Porpora le maître, mais aussi Pergolèse, Hasse, Vinci, 
Leo, et bien moins connus mais d’un égal bonheur, de Cafaro, Sarro et Manna. Si le charme 
du chant baroque vous a déjà envoûté, ce disque va vous achever. Et si vous devez trouver 
quelques points faibles, n’hésitez pas à me les communiquer. Qui sait, l’enthousiasme peut 
rendre aveugle.

Michel Grialou
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Die Kastratenparty
Gleich drei hippe Countertenöre bringen die Arien von Nicola Antonio Porpora auf CD 
heraus Von Manuel Brug 

Porpora heißt die Parole. Es liegen zwar auch die Herren Vinci (Leonardo – ohne "da") und 
Leo (ebenfalls Leonardo) gut im Rennen um die Spitze in den CD-Charts, aber wenn er noch 
Gema-pflichtig wäre, dann könnte Nicola Antonio Porpora, in Neapel 1686 geboren und dort 
auch 1768 verblichen, in einigen Monaten einen dicken Tantiemenscheck einstreichen.

Das geht schon länger so. Dabei war der zu seiner Zeit überaus geschätzte Gesangslehrer und 
Komponist lange verpönt als Verfertiger stupider Vokalrouladen und nicht enden wollender 
Triller. Wir sind nicht etwa nachsichtiger geworden. Wir haben uns nur an diese verloren 
geglaubte Formsprache des Belcanto gewöhnt. Bei Porpora, der den vorherrschenden 
neapolitanischen Stil seiner Zeit perfekt beherrschte und besonders effektiv für die Kastraten 
arbeitete, ist jede Arie ein Sturm der Affekte. Himmelhoch jauchzend oder zu Tode betrübt, 
dazwischen gibt es auf diesen pompösen Notenteppichen fast nichts.

Seit einigen Jahren ist der Herbst immer die Hochzeit der Countertenöre, um zum 
Weihnachtsgeschäft mit schön gestalteten Themenalben an den Start zu gehen. Das Händel-
Arienfeld ist inzwischen fast schon abgeerntet. Und der anstehende Jubilar Christoph 
Willibald Gluck (300. Geburtstag am 2. Juli 2014) ist als Belcanto-Spätling im reinsten Sinne 
nicht jedermanns Sache. Deshalb wurde jetzt mit vereinten Kräften in der Porpora-Kiste 
gewühlt.

Als gegenwärtiger König der Countertenöre hat der Franzose Philippe Jaroussky (35) einen 
Ruf zu verteidigen. Nach einem Sabbatical meldet er sich jetzt gewohnt cremestimmig und 
mit lichter, leichter Höhe als begnadeter Elegiker zurück. Sein aktuelles Thema: Porporas 
Arien für Carlo Broschi, genannt Farinelli, zirzensische Klangfeuerwerke, aber eben auch 
traumhaft lang ausgesponnene Klagewunderfolgen wie etwa das zehnminütige, wie auf einem 
Atem dahinschwebende Lamento "Alto Giove" aus "Polifemo" – jener Oper, die 1735 einmal 
mehr die Rivalität der beiden Londoner Opernkompanien als Tonkampf zwischen Porpora 
und Händel anspornte. Jarousskys These, die er beispielhaft an elf Ausschnitten aus sechs 
Opern ausformuliert: Besonders in den ungewöhnlich zarten Stücken sind sich Komponist 
und Schüler, Diener und Star, aber eben auch Ersatzvater und Sohn extrem nahe. Die Arie als 
Seelenspiegel des Protagonisten wie auch als Psychogramm ihres Interpreten.

Noch besser, eloquenter, jubelvergnügter ist das Gaetano Majorano, genannt Caffarelli, 
gewidmete Arienalbum von Franco Fagioli. Als Produzent unterstützt von einem weiteren 
Klasse-Countertenor, Max Emanuel Cencic, wurde er Jaroussky schon bei der Kastratenparty 
des Jahres 2012 gefährlich. Doch hier scheint der 32-jährige Argentinier den Franzosen mit 
seiner volleren Stimme, seiner zupackenden Virtuosität und seinen ausgeklügelten 
Stimmungsschattierungen zu überflügeln. Caffarelli, so sind sich die Quellen einig, war die 
hysterische, mega-eitle Primadonna seiner Ära. Wo er sang, da glitzerten nicht nur die 
Tonfunken. Freilich wird auch in Fagiolis Hommage an die neapolitanische Schule der 
Extraklasse mit "Lieto così talvolta" aus Pergolesis "Siroe" eine elfminütige Elegie über die 
Liebe zum Zentralmoment eines verführerischen Tonirrgartens der Gefühle. Und ein 
komplettes Popora-Album hat auch Fagioli schon für nächstes Jahr eingespielt.
Dagegen fällt die erste Solo-CD des etwas schrillen norwegisch-australischen Counters David 
Hansen ab: "Rivals" mit Stücken für diverse historische Heroen ohne Hoden ist fast 
konventionell. Nur einen Rekord bricht er: Riccardo Broschis Visitenkartenarie "Son qual 
nave" für seinen Bruder Farinelli bringt es mit allen korrekten Auszierungen auf fast 14 
Minuten Spielzeit! Und eine besonders hübsch betitelte Webseite hat Hansen auch: 
guywhosingshigh.com.

Wer noch mehr hören will: Simone Kermes, erklärte Porpora-Junkie, hat sich zwar für ihr 
neues Album der Opernromantik zugewandt, doch es gibt diverse Neueinspielungen der 
Porpora-Kantaten. Und zwei andere Mezzo-Damen, Vivica Genoux und Roberta Invernizzi, 
lieferten sich bei der deutschen harmonia mundi bzw. glossa ein für den enthusiasmierten 
Hörer höchst vergnügliches CD-Duell im Namen der Händel-Muse und Hasse-Gattin Fausta 
Bordoni. Und da gibt es noch mal drei weitere Leckereien von Porporas Arienkuchen.

Den Countertenor-Fans hingegen sei noch Jochen Kowalskis eben erschienenes Gesprächs-
Buch empfohlen: Der macht zwar als jüngerer Urvater nicht nur der DDR-Countertenöre 
einen Bogen um allzu Privates, auch die Frage der androgynen Stellung seiner Stimmgattung 
wird bloß gestreift. Aber es wird deutlich, wie Kowalski in den Achtzigern als Pionier allein 
dastand. Vor allem redet er auch über das Altern, Crossover und eine Traumrolle zum 
Karriereende: den König Lear als Countertenor.

Philippe Jaroussky: Farinellis Porpora-Arien (Erato); Franco Fagioli: Arias for Caffarelli 
(naive); David Hansen: Rivals (deutsche harmonia mundi)
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Der CD-Tipp / Sendung am 17.9.13 3 

auf: ein Bespiel gibt die folgende Szene aus der Oper „Adriano in Siria“ von Giovanni 

Battista Pergolesi. Fagioli zeigt hier in einem langsamen Arioso, was eine Stimme 

neben Schnellsein alles kann: erst ist da dieses delikate Vibrato, mit dem er 

eingangs die Oboe umschmeichelt, dann imitiert er mit sanften Bockstrillern die 

Triller der Oboe, und am Ende schmiegen sich beide sehr zärtlich aneinander: darin 

steckt große Könnerschaft, sehr viel Musikalität und vor allem ein sehr sicherer 

Geschmack. Fagioli gehört zu den großen Stimmkünstlern dieser Zeit: dieses Album 

beweist das.  

Hier also eine Arie aus der Oper „Adriano in Siria“ von Giovanni Battista Pergolesi.  

Es ist ein kleines Stückchen über die Liebe, über die Liebe vergangener Zeiten, die 

besungen wird und die von der Nachtigall aus weiter Ferne aufgegriffen wird. 

Franco Fagioli singt, es musiziert das Ensemble „Il Pomo d’Oro“ unter Franco Minasi. 

 

2 11‘12 6  006 0 Giovanni Battista Pergolesi:  

 

 19‘21 Musik-Gesamtzeit  

 
Ende AUDIO-FILE  ! 

[Absage TagessprecherIn:] 
Die wunderbare Stimme von Franco Fagioli haben Sie gehört, dem argentinischen 

Countertenor, der sein erstes Soloalbum mit dem Repertoire des legendären 

Kastraten Caffarelli bestreitet. Von Giovanni Battista Pergolesi stammte diese letzte 

Arie, aus seiner Oper „Adriano in Siria“. Franco Fagioli hatte das erst seit einem Jahr 

bestehende Barockorchester „Il Pomo d’Oro“ unter der Leitung des Geigers Riccardo 

Minasi an seiner Seite. Erschienen ist das Album, das Ihnen Natascha Pflaumbaum 

vorgestellt hat, beim Label naïve unter dem Titel „Arien für Caffarelli“. 

 

Der nächste CD-Tipp bei uns in hr2-kultur morgen um diese Zeit: 
Dann hören Sie romantische Kammermusik mit dem jungen Hornisten Felix Klieser 

und mit Christoph Keymer am Klavier. [Die ausgewählten Stücke stammen von 

Richard Strauss, Camille Saint-Saëns, Robert Schumann und Reinhold Glière.] 

----------------------------------------------------------------------------------------------------------------- 

Audio mit Umschaltansage zu „Kakadu“ bitte frühestens 13:29:06 starten, 
spätestens aber 13:29:45 !! 
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La revanche du mâle
par Bernard Schreuders 

Tweet Facebooker

Neuf années séparent cet album du premier récital de Franco 
Fagioli (Haendel et Mozart/ Arte Nova) : l’ampleur de la 
métamorphose force l’admiration. Dans l’intervalle, l’artiste a 
participé à d’importantes productions scéniques et 
discographiques (L’Incoronazione di Poppea et Il Ritorno d’Ulisse 
in Patria, Giasone de Cavalli, Giulio Cesare, Ariodante et Teseo, 
l’Orfeo ed Euridice de Gluck ou encore l’Artaserse de Hasse), il a 
abordé Rossini (Aureliano in Palmira) et même la création 
contemporaine (Ainadamar d’Osvaldo Golijov), tout en délivrant 
de sa gangue pour le polir un diamant d’une eau exceptionnelle. 
Adoubé par Cecilia Bartoli avec qui il s’est produit en concert à 
Londres et à Bruxelles, il a ensuite triomphé dans l’Artaserse de
Vinci, sur la scène de l’Opéra de Nancy puis lors d’une tournée 
européenne – ce spectacle phare de la saison dernière sera 
remonté à Versailles au printemps 2014. Max-Emanuel Cencic, à 
l’origine de cette fastueuse résurrection, est crédité comme 
directeur artistique de cet hommage à Caffarelli qui marque 
l’arrivée de Franco Fagioli chez Naïve. Dommage qu’il n’ait pas 
pris la plume pour expliquer la genèse du programme, car le 
livret, richement illustré et confié à des spécialistes (Patrick 
Barbier et Nicholas Clapton), ne nous apprend rien sur les 
méconnus Cafaro, Sarro ou Manna qui partagent l’affiche avec 
Hasse, Leo, Vinci, Porpora et Pergolesi. 

Que savons-nous de Gaetano Majorano, dit Caffarelli ? La 
postérité a surtout retenu la légende selon laquelle Porpora lui 
aurait fait travailler pendant cinq ou six ans la même feuille 
d’exercices avant de le congédier sur ces paroles : « Va mon fils : 
je n’ai plus rien à t’apprendre. Tu es le plus grand chanteur 
d’Europe. » Elle a également monté en épingle sa rivalité avec 
Farinelli, en vérité une concurrence éphémère et qui n’a jamais 
tourné à l’inimitié, probablement en raison de l’urbanité et de la 
proverbiale douceur de caractère de Carlo Broschi qui l’invita 
même à se produire en Espagne. De fait, la première « diva » au 
sens péjoratif du terme était en réalité un « divo » et les frasques 
de Caffarelli, personnage détestable et querelleur, ont souvent 
relégué au second plan un talent bien réel que ce disque met 
aujourd’hui en lumière. 

L’acrobatique extrait du Valdemaro de Sarro (« Un cor che ben 
ama »), ouvrage dans lequel il fit ses débuts à l’âge de seize ans 
(Teatro San Carlo, 1726), donne une idée de la précocité de ses 
dons et de sa virtuosité. Mais si Caffarelli éblouissait son auditoire 
par l’agilité et la grâce de son chant, il semble ne l’avoir jamais 
bouleversé, contrairement à Farinelli qui sut briller mais 
également toucher les cœurs. L’anthologie gravée par le contre-
ténor argentin embrasse trente-cinq ans de la carrière du musico 
(L’Ipermestra de Cafaro fut créé en 1761 et non en 1751 comme 
l’indique la notice), privilégiant l’école napolitaine au travers de 

Arias for Caffarelli

Franco Fagioli
Contre-ténor

Johann Adolf Hasse
« Fra l’orror della tempesta » (Siroe)

« Ebbi da te la vita » (Idem)
Leonardo Vinci

« In braccio a mille furie » (Semiramide
riconosciuta)

Leonardo Leo
« Misero pargoletto » (Demofoonte)

Nicola Antonio Porpora
« Passagier che sulla sponda » (Semiramide

riconosciuta)
Giovanni Battista Pergolesi

« Lieto così talvolta » (Adriano in Siria)
Leonardo Leo

« Sperai vicino il lido » (Demofoonte)
Pasquale Cafaro

« Rendimi più sereno » (L’Ipermestra)
Domenico Sarro

« Un cor che ben ama » (Valdemaro)
Gennaro Manna

« Cara ti lascio, addio » (Lucio Vero ossia il
vologeso)

« Odo il suono di tromba guerriera » (Lucio
Papiro dittatore)

Il Pomo d’Oro
Direction musicale

Riccardo Minasi

Enregistré à la Villa San Fermo, convento dei
Pavoniani, Lonigo, 25 août – 3 septembre 2012

1 CD Naïve V 5333 – 78’

magnifiques arie di tempesta ou di furore et de galantes mélodies, 
mais à l’exclusion du pathétique, n’était la mélancolie douce 
amère de Leo (« Misero pargoletto »). Elle fait d’ailleurs aussi 
l’impasse sur la collaboration du chanteur avec Haendel (Serse, 
Alessandro Severo et Faramondo). Reconnaissons que l’intérêt 
musical et dramatique de certaines pièces s’avère relativement 
limité, tout comme hier celui de certaines plages du Sacrificium
de Cecilia Bartoli. L’essentiel réside dans la performance du 
soliste, tout simplement inouïe dans cette catégorie vocale. 

Il y a vraiment quelque chose d’excitant, de jubilatoire même à 
l’idée qu’un homme puisse aujourd’hui défendre ce répertoire 
sans outrager la Nature et tenir la dragée haute à la poignée de 
cantatrices qui s’y montrent crédibles. L’organe de Franco Fagioli 
ne laisse pas de surprendre par la densité du timbre et par la 
couleur de son médium, étonnamment chaude et sombre pour un 
contre-ténor, en outre, il affiche des ressources comparables à 
celles des mezzos les plus athlétiques : un vaste ambitus, depuis 
des graves charnus et parfois même outrageusement poitrinés 
jusqu’à des suraigus éclatants qui flirtent avec le soprano (contre-
ré dans la cadence d’« Odo il suono di tromba guerriera » de 
Manna où le chanteur affronte trompettes et timbales), de la 
puissance, du mordant et une maîtrise du souffle qui lui permet 
d’assumer crânement les cascades de vocalises truffées de sauts 
d’intervalles (« In braccio a mille furie » de Vinci) comme de 
nourrir les longues phrases des airs tendres en les dotant de 
dégradés subtils. Si Jochen Kowalski avait déjà fait sensation en 
son temps par la virilité de son métal et la qualité de sa projection, 
sa vocalisation, en revanche, était nettement moins souple et son 
style, fort rudimentaire. De surcroît, à l’instar de nombreux 
interprètes du bel canto, il éludait deux ornements pourtant 
essentiels et même emblématiques de l’art des castrats : le trille, 
qui s’épanouit magnifiquement chez Fagioli, en particulier dans le 
« Lieto così talvolta » de Pergolesi, et la messa di voce sur 
laquelle s’ouvre le « Cara ti lascio, addio » de Manna. 

Riccardo Minasi et son ensemble Il Pomo d’Oro plastronnent 
dans la bravoure, rutilante à souhait, mais leur coup de griffe 
systématique à la fin des numéros lasse tandis que 
l’accompagnement, dans les mouvements lents, manque de 
sensualité et de finesse. Ce ne sont là que de menues réserves, 
Fagioli n’ayant de toute façon besoin de personne pour déployer 
sa vocalité hors du commun. Le public de la Salle Gaveau se 
souviendra longtemps de sa reprise, au débotté et a cappella, du 
« Vo solcando un mar » de Vinci (Artaserse) que lui avait 
demandé un spectateur (voir compte rendu). Par contre, cet 
enregistrement nous laisse à peine entrevoir la personnalité de 
l’interprète dont, du reste, le lyrisme pourra paraître un peu trop 
retenu. Gageons que la sensibilité de l’artiste s’exprimera 
davantage dans son prochain disque qui devrait être consacré à 
Porpora. 
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AIRS POUR CAFFARELLI - Extraits d’opéras de 
Cafaro, Hasse, Leo, Manna, Pergolesi, Porpora, Sarro, 
Vinci.Franco Fagioli (contre-ténor), Il Pomo d’Oro, dir. 

NICOLA POROPA. AIRS POUR FARINELLI - Philippe 
Jaroussky (contre-ténor), Cecilia Bartoli (mezzo-soprano), 
Orchestre baroque de Venise, dir. Andrea Marcon (1 CD 
Erato)

On ne sait si le fait est prémédité ou simplement dû aux aléas de la rentrée. Toujours est-il que 
ces deux disques semblent s’affronter comme s’opposaient il y a presque trois siècles les deux 
castrats vedettes que font revivre Philippe Jaroussky et Franco Fagioli. Comme leurs lointains 
aînés, les deux contre-ténors ne bénéficient pas de la même notoriété. Le premier affiche 
triomphe après triomphe et remplit les salles sur son seul nom comme le célèbre Farinelli. Le 
second commence seulement à se faire connaître et signe son premier grand récital. Ces deux 
chanteurs se sont par ailleurs souvent croisés sur scène et ils ont participé au récent succès de 
l’« Artaserse » de Vinci à l’opéra de Nancy, repris cette saison à Versailles. 

L’histoire rejoint l’actualité discographique puisque Farinelli et Cafferelli naquirent tous deux 
dans les Pouilles, suivirent l’enseignement de Porpora à Naples et se firent un nom de scène à 
partir d’un proche. Gaetano Majorano deviendra ainsi Cafferelli en souvenir d’un maître de 
chapelle nommé Caffaro et Carlo Broschi sera Farinelli pour honorer les Farina qui le 
reçurent jeune et inconnu en leur palais napolitain. Si ce dernier est passé à la postérité 
comme un modèle d’artiste absolu, son cadet de cinq ans parut vaniteux et capricieux, auréolé 
d’une biographie aux allures de légendes. Philippe Jaroussky rend hommage au maître, Nicola 
Porpora (1686-1768), professeur de chant mais aussi compositeur fécond et fêté alors que 
Franco Fagioli voyage entre Bologne, Naples et Rome pour visiter entre autres, Leonardo 
Leo, Leonardo Vinci...et Nicola Porpora. 

Comparer ces deux artistes fantastiques n’aurait pas de sens mais on peut toutefois tenter de 
les distinguer. A la hauteur de sa réputation, Philippe Jaroussky fait montre d’une virtuosité 
sans faille (un air l’oblige à dialoguer avec une trompette) mais reste surtout d’un lyrisme 
éperdu dans les épisodes contemplatifs : inoubliables « Alto Giove » extrait de « Polifemo » 
ou « Nel già bramoso petto » d’« Ifigenia in Aulide ». Et il reçoit en « guest star », le temps 
de deux tendres duos, Cecilia Bartoli. 

Franco Fagioli risque de surprendre, voire de bousculer, les mélomanes qui n’entendent la 
voix de contre-ténor que comme celle du ciel. Le chanteur argentin impressionne en effet par 
la longueur de son souffle, son intensité dramatique, sa volubilité et sa palette de couleurs qui 
peuvent parfois le faire passer pour une mezzo-soprano au tempérament volcanique (on pense 
souvent à la Bartoli).

Deux programmes très bien pensés, deux chanteurs à leur meilleur, des accompagnements 
orchestraux grisants et un travail éditorial très soigné (longs textes de présentation et riche 
iconographie) : un match nul et deux gagnants.

Philippe Venturini

http://www.podcastjournal.net/Nouveaute-discographique-Franco-Fagioli-ressuscite-Caffarelli-et-on-y-croit_a15055.html

Christian Colombeau

Nouveauté discographique: Franco Fagioli 
ressuscite Caffarelli et on y croit! 
18/09/2013
Lu par 1518 visiteurs web

Caffarelli contre Farinelli! La guerre des castrats n'aura pas lieu? Pas si sûr... 

Comme un fait exprès, Naïve sort cette semaine un récital enregistré par Franco Fagioli 
consacré aux arias un temps célébrés par le célèbre castrat du XVIIIe Gaetano Caffarelli. 
Coup de pub? Coup de marketing? Duel aux fleurets mouchetés pour les deux talentueux 
sopranistes-contreténors? 
Entre Philippe Jaroussky le français portant hauts les armoiries de Farinelli et l’italien, la 
guerre est déclarée. Pour un match nul? 
L’anecdote est connue. Tout opposait le gentil Farinelli (voix d’ange parfumé aux encens du 
Paradis) à Caffarelli, carriériste jusqu’au-boutiste, diva avant l’heure, enfant terrible, artiste 
complet avec tous ses défauts, les deux rivaux faisant assauts de prouesses vocales pour le 
plus grand bonheur des "happy few" de l’époque. 

Le disque de Franco Fagioli se reçoit comme un uppercut en plein poitrine. La voix est mâle, 
par moment on croit entendre la Bartoli ou la Marylin Horne de la grande époque. Le timbre, 
unique, incandescent, ces lèvres que l’on devine, cette matière douce et charnelle à la fois, 
irréelle, cristalline, font régner le feu, l’eau sombre, l’ouragan, la ruine, la nuit et le soleil. Et 
par-dessus-tout la dualité, l’ambiguïté, sont portées à vif comme nulle part ailleurs dans des 
réserves inépuisables. 
Hasse, Porpora, Pergolesi, Manna et les autres, ne sont nullement privés de vie scénique. Tout 
ici respire le théâtre, dans une coulée de souffle, d’esprit et de simple musicalité qui sont pure 
pyrotechnie, abattage, joliesse musicale de l’exploit, fière démonstration d’un talent unique, 
ardeur intelligente sans l’ombre d’un orgueil. Plaisir de chanter, de faire découvrir, de 
partager. 
Pas de grimpette vocale exotique ou d’alanguissements inutiles. Tout se dilue dans une 
atmosphère de telluriques tourments, d’airs de bravoure à l’ébouriffante virtuosité. 
Ces clips d’opéra inconnus pour la plupart bénéficient, on s’en serait douté, de 
l’accompagnement amoureusement aux petits oignons de Riccardo Minasi avec son ensemble 
Il Pomo d’Oro, à la fois tendre et emporté, lyrique en diable. 
On l’aura compris, plus qu’un disque récital de démonstrations de prouesses vocales, un vrai 
press-book de talent et de simplicité dans l’exploit. Pour une découverte d’un répertoire 
baroque à l’inusable fascination. Franco Fagioli n'a pas fini de nous surprendre... 
 

INTERVISTA  A  FRANCO FAGIOLI

IC Franco, è uscito da pochi giorni il tuo cd per Naive "Arias for Caffarelli" incentrato sulla figura 
mitica del grande castrato e sulla musica composta per lui da grandi autori della Scuola napoletana , è
anche uscito il cd di Decca con l'esecuzione dello Stabat Mater e di altra musica sacra di Steffani, nel 
quale tu sei parte di un cast favoloso capitanato da Cecilia Bartoli; ma di questo parleremo più avanti, a 
noi piace iniziare queste conversazioni con gli artisti conoscendo il loro percorso formativo. 
Insomma come sei arrivato fino a qui, oggi. Sappiamo che sei argentino, che hai avuto una formazione 
al Teatro Colon di Buenos Aires, ma come sei diventato cantante e soprattutto controtenore?
FF Sì come tu hai detto sono nato in Argentina a San Miguel de Tucumán, nel nord, a 1250 Km da 
Buenos Aires che è la nostra grande capitale; quindi in questa piccola città ho incominciato i miei studi 
musicali quando avevo dodici anni, prima a undici ,sono entrato in un coro di bambini: questa è stata 
una bella esperienza, sono entrato nel coro, con voce di soprano, e per coincidenza quell'anno si faceva 
il Flauto Magico di Mozart, e allora sono stato scelto per intepretare uno dei bambini, per cantare 
nell'opera. Entrare in quel coro è stata la mia prima grande esperienza nella musica, stare sul 
palcoscenico con i cantanti e l'orchestra.
IC Avrai anche cantato la Regina della Notte come fanno molti bambini particolarmente dotati?
FF Ma certo, io cantavo di tutto. Io sempre dico che quell'esperienza forse mi ha portato a tutto quello 
che mi sta succedendo adesso. Dopo l'esperienza con il coro è incominciato lo studio del pianoforte:
sono entrato nel Conservatorio della mia città e mi sono sempre più interessato alla preparazione 
musicale sul pianoforte. Ho fatto concerti nella mia città; andavo anche a Buenos Aires a prendere 
lezioni con un grande maestro. Ma anche se studiavo il piano non mi abbandonava l'amore per il canto. 
Più che farlo seriamente, "giocavo" a cantare e non ho mai abbandonato il piacere di cantare con la 
voce acuta. Ho fatto il cambiamento di voce intorno al quattordici anni ma anche se avevo cambiato la 
voce, continuavo a giocare a cantare con la voce di testa.
IC Ma lo sapevi che era il registro della voce di testa o lo ignoravi e ti veniva naturale farlo?
FF No assolutamente non lo sapevo, io credevo di imitare le voci femminili, non sapevo che esisteva 
questo registro, nè che esistessero i controtenori, non sapevo neppure dei castrati. Per me era cantare 
come quando ero bambino , con quella voce di testa, che mi aveva accompagnato in quegli anni 
nonostante il cambio di voce, ma lo facevo ripeto "per gioco". Tantomeno pensavo che esistesse la 
possibilità di fare una carriera come controtenore, io cantavo come un mezzo soprano.
Quando avevo quindici anni ho incominciato a dirigere un coro e naturalmente cantavo tutte le parti per 
insegnarle ai coristi, e così ho scoperto che avevo questa facilità innata (ndr. al registro di 
controtenore). Ho scoperto però la voce di controtenore quando un giorno ho comprato un cd dello 
Stabat Mater di Pergolesi e ho visto che in quella esecuzione cantavano Emma Kirkby e James 
Bowman, e quando ho scoperto che quest'uomo cantava con una voce controtenorile mi sono reso 
conto che era quello che facevo io, ho scoperto il registro di controtenore, e in quel momento ho deciso 
di diventare un controtenore. E così ho incominciato a studiare, avevo circa diciotto-diciannove anni, 
ho visto che avevo molta facilità in questo registro e che mi piaceva molto quello che poteva fare la 
mia voce, il mio suono per interderci. Questo è stato l'inizio.
Ho continuato a studiare, ma nella mia città nessuno sapeva cosa fosse un controtenore, tantomeno 
insegnare a cantare in quel registro. In quel momento non pensavo quello di cui sono convinto ora: che 
un controtenore non ha bisogno di un insegnamento da parte di un altro controtenore. Dobbiamo invece 
continuamente acquisire e approfondire la tecnica per tutta la vita, e in quel momento ero preoccupato 
che non ci fossero insegnanti. Per fortuna, coincidenza volle, che venne una maestra di canto nella mia 
provincia, poiché si era sposata con un chitarrista tucumano. Questa signora veniva dal Nord-America, 
da Boston, quindi ho pensato che questa professoressa potesse insegnarmi qualcosa. Lei accettò di 
prendermi come allievo, anche se non aveva mai insegnato a controtenori. Lei era un soprano e io ho 
incominciato le mie lezioni di canto con lei. In seguito feci un concorso, che vinsi ,e che mi portò a 
Buenos Aires, e nella capitale finalmente conobbi le persone , i professori, i cantanti ,che gravitavano  
intorno al Teatro Colon, questo grande teatro che abbiamo in Argentina.
IC Un teatro dalla grandissima tradizione operistica.
FF Certo di grandissima tradizione operistica , soprattutto italiana. All'interno di questo teatro c'è un 
Istituto d'Arte, dove si insegna canto certamente, ma anche tutti i ruoli che si hanno in un teatro d'opera. 
I pianisti imparano l'accompagnamento alla prepazione di un'opera, si impara la carriera di direttore di 
scena, del drammaturgo e via dicendo.
IC Quindi è una vera e propria Scuola di formazione questa all'interno del Teatro Colon, un pò come 
alla Scala di Milano.
FF Certo, non è quello che in Europa è chiamata un'Opera-Studio: è molto di più, una vera scuola di 
formazione all'opera. Certamente in quell'Istituto il dipartimento di Canto si fa come una 
specializzazione dopo il Conservatorio, si finisce prima il Conservatorio e dopo si può entrare 
nell'Istituto d'Arte del Colon come perfezionamento.
Il punto era che questo Teatro Colon aveva una grande tradizione operistica legata in particolar modo 
alla Scuola Italiana , ma non aveva mai avuto un controtenore, nè fra i maestri nè fra gli allievi.
IC E probabilmente praticava poco l'opera barocca.
FF Certamente. Però mi consigliarono lo stesso di provare ad entrare nell'Istituto, almeno di tentare. E 
così sono andato, ho fatto la mia prova e con mia grande sorpresa loro mi hanno preso come allievo 
dell'Istituto, ed è stata una grandissima gioia, poiché prima di me, tantissimi altri controtenori avevano 
provato ad entrare, ma mai l'Istituto aveva preso un controtenore poiché dicevano che le voci di 
questo tipo non servivano e loro non potevano insegnarle. Ma io sono entrato ed è stata un evento 
storico, il primo controtenore ad entrare nell'Istituto d'Arte del Colon.
IC Ma in questo Istituto vi insegnavano anche recitazione, perchè in molti ce lo chiediamo. Il tuo 
approccio teatrale all'opera ha infatti una grande forza drammatica. 
FF Ma certo la formazione all'Istituto comprende le lezioni di tecnica vocale, le lezioni di 
repertorio,ma anche lezioni di tecnica e pratica teatrale e le lezioni di come fare il teatro nell'Opera,; 
tutto questo è perfettamente integrato nel programma di studio di quest'Istituto.
IC Questo lo trovo molto importante, perchè in te, diversamente da altri pur bravi controtenori che 
non hanno evidentemente avuto una scuola attoriale alle spalle , e purtroppo sulla scena si vede, si nota 
una grande dote e predisposizione, oltre che bravura, nell'interpretare i ruoli che ti vengono affidati. 
Insomma non sei solo cantante ma anche attore.
FF Grazie, almeno cerco di mettere in pratica gli insegnamenti ricevuti.
Ma io sono molto grato della possibilità che ho avuto di intraprendere la strada del controtenore, in un 
ambito che non fosse la musica antica. Forse qualcuno pensa che non lo debba dire , ma io sono 
felicissimo di aver iniziato la mia formazione in un teatro di tradizione operistica italiana. Il primo 
ruolo che ho interpretato è stato quello di Cherubino di Mozart. Il mio professore di canto nel Teatro 
Colon era un baritono e la prima cosa che mi ha detto nella prima lezione è stata: "per cantare (tieni) la 
gola bassa, e abbassa la respirazione" . Ho incominciato così e sono molto, molto felice di aver 
iniziato la mia formazione in quel teatro dove ho avuto quest'apertura alla musica, non soltanto 
barocca, ma belcantista del XIX secolo, che se ti devo dire la verità , io amo appassionatamente con 
tutta la mia anima. Io la amo tantissimo e canterò Rossini tutta la mia vita.
IC Rossini l'hai anche già cantato: l'Aureliano in Palmira a Martina Franca nel ruolo di Velluti, e 
magnificamente come tutti i critici hanno riconosciuto. Tra l'altro ho visto che tra i prossimi impegni 
discografici ci potrebbe essere un cd di arie per Velluti diretto da Fasolis, quindi forse anche Rossini fra 
gli autori. E' vero?
FF Questo non è ancora confermato: diciamo che c'è l'idea di fare un cd su Velluti, ed è una bellissima 
idea, ma ci dobbiamo ancora lavorare molto.
IC Diciamo che è ancora in fase gestazionale.
FF Sì assolutamente. 
All'Istituto il maestro mi diceva che sì avevo la voce di controtenore ma la voce era adattissima a
Rossini, nei ruoli che fanno i mezzi soprani, la voce si prestava benissimo. Quindi avrei dovuto studiare 
l'Arsace della Semiramide, il Malcom della Donna del Lago. E così ho affrontato il canto rossiniano, ed 
ecco perchè sono un amante della Scuola del Belcanto; per me, sia per quello che ho imparato all'inizio, 
sia per quello che credo adesso, il Belcanto mi ha dato un'apertura che mi ha permesso di affrontare la 
musica barocca; un'apertura musicale ma anche una tecnica che mi ha aiutato tantissimo, e come ti 
dicevo , sono felice di interpretare la musica barocca ma anche la musica belcantista.
Dopo questa preparazione avuta in Argentina sono venuto in Europa.
IC Ritorniamo sul Belcanto, perchè quello che forse ti distingue dagli altri controtenori ,e si sente 
ascoltando la tua voce, è questa grossa formazione belcantista, tradizione belcantista che poi era nata 
nel Settecento in Italia, e forse si è voluta un pò dimenticare o accantonare da certa scuola di canto 
barocco, soprattutto anglosassone dei primordi. Insomma i primi grandi maestri di canto erano stati i 
grandi maestri del Barocco italiano: i Porpora, i Tosi.
FF: E’ esattamente quello che affermo : quando si dice Belcanto oggi si tende ad associarlo al 
repertorio ottocentesco, ma io credo che il concetto di queste due parole, Bel - Canto anche se è stato 
importante nel secolo XIX, in quel momento rappresentava una sorta di nostalgia per quello che si 
faceva nei due secoli precedenti,: già si può parlare di Belcanto con i maestri del Barocco, un Porpora, 
un Leo, un Vinci.
IC Certo una tradizione continuata dal trattato di Garcia che è stato il filo conduttore che ha portato a 
Rossini e al canto ottocentesco.
FF Certo, oggi rimane l'idea del Belcanto come cosa che appartiene al XIX secolo, ma ripeto è un 
concetto di canto che è nato da una nostalgia nei confronti di un passato glorioso.
IC Assolutamente: tra l'altro se non fosse stato riscoperto dalle grandi cantanti virtuose della seconda 
metà del Novecento come la Marilyn Horne o la Joan Sutherland, sarebbe stato accantonato anche 
come tecnica. Ecco ritorniamo alla tecnica, perchè io sono molto curiosa di conoscere la tua. Tu utilizzi 
sicuramente il registro di testa, ma io ti sento scendere moltissimo nel registro di petto...
FF Ma certo!
IC Ma come ci riesci? Insomma tu hai delle doti che tutti i critici ti riconoscono incondizionatamente: 
ossia il controllo del fiato, del legato, la proiezione, l'appoggio sul fiato, l'omogeneità dei registri, il 
salto di ottave, questa capacità di scendere nelle note gravi in modo abissale e poi immediatamente 
risalire negli acuti luminosissimi e timbratissimi, basti ascoltare il tuo "Vo solcando un mar crudele" 
dall'Artaserse di Vinci. Insomma come sei riuscito ad ottenere una così vasta tessitura, io so che copri 
tre ottave, anche se ascoltandoti sembra quasi che tu riesca a fare di più, a ricreare proprio quel canto 
che tutti i commentatori antichi dicevano tipico dei castrati?
FF Quello che io faccio è quello che si diceva facessero i castrati. Certo ci sono molte maniere di 
cantare la musica che interpretavano i castrati, ma la sfida è cercare di fare quello che loro realmente 
facevano, soprattutto rispetto al fatto che avevano questa incredibile estensione vocale. Se parliamo di 
tecnica a me piace tantissimo il Belcanto italiano, questa maniera di cantare che ti insegna ad usare 
tutta la voce e che cerca di ottenere quella omogeneità che la voce ha nelle sue diverse parti, come disse 
Garcia nel suo trattato: la voce di petto, la voce di falsetto e la voce di testa. Lui già chiamava falsetto 
la voce intermedia che sta tra la voce di petto e quella di testa, il medio della voce lo chiamava così.
IC Si parlava anche di voce mezzana, che era il registro intermedio.
FF Si è proprio questo che volevo dire. Io sono d'accordo quando si parla di voce di testa, non lo sono 
quando si parla di falsetto e si dice che il controtenore usa il falsetto, è una cosa che personalmente non 
mi riguarda. Forse c'è qualche controtenore che canta come un falsettista, ma quello che faccio io, 
quello che considero facciano altri miei colleghi, è cantare nella voce di testa. Questo significa 
sviluppare tecnicamente questa voce, tanto in volume che in capacità di flessibilità e tecnica. Ma 
certamente non abbiamo solo una voce di testa, ma abbiamo anche una voce di petto molto interessante 
che vogliamo usare, quella che già si faceva nel XIX secolo. Era quella voce che Rossini amava tanto, 
quella voce che possiamo chiamare la contralto-sopranile di cui tanto si parlava all'epoca di Rossini. 
Perchè il termine mezzo soprano è nato non tantissimo tempo fa, ma prima, come tutti sappiamo, 
prendiamo ad esempio la Rosina di Rossini, erano ruoli scritti per un contralto. Quello che voglio dire è 
che si vede che la tradizione precedente, quella del canto dei castrati, non è mai venuta meno fino al 
pieno Belcanto, quello di Rossini, Bellini, Donizetti: loro hanno continuato a scrivere la musica con 
questa idea della tradizione belcantista settecentesca, per questo c'erano tanti ruoli en travestì. Perchè il 
contralto donna venne a rimpiazzare quello che fu il castrato, quella idea vocale, che se tu lo vedi ,è
continuata per tantissimo tempo. E' ovvio che quell'aberrazione della natura che era la castrazione è 
stata abbandonata, ma il discorso compositivo legato alla voce di castrato è continuato, non è stato 
abbandonato, questo è chiaro.
IC Certo si è abbandonato con il verismo, con il Romanticismo verdiano, insomma con l'avvento del 
tenore con i suoi strabilianti do di petto.
FF Sì ma rimane lo stesso la nostalgia: se tu pensi al Cavaliere della Rosa di Strauss, c'è sempre la 
nostalgia per quello che avveniva in passato.
Allora sempre si è detto che i castrati avevano questa grandissima estensione e ,se tu leggi o ascolti la 
musica scritta per loro , quell'estensione è veramente strabiliante, tanto nei soprani (ndr. acuti ?) che 
nella zona del centro della voce; si vede che loro usavano questa capacità, ma rispetto all'omogeneità 
vocale, che oggi è tanto richiesta, è importante dire e comprendere ,  che in passato non era una cosa 
interessante , quello che attraeva era quello che facevano i castrati : ciò che era ricercato ancora 
nell'epoca di Rossini, non era l'omogeneità,  ma la diversità della voce.
IC Certo quegli incredibili sbalzi di registro.
FF Infatti, proprio quello che tu dici. Far vedere che c'è una voce di tenore e che c'è una voce di 
soprano, allora il migliore esempio, oddio ci sono centinaia di esempi che si possono fare di tipiche arie 
per castrato , ma prendiamo "Agitata fra due venti" , quello è l'esempio perfetto, quei salti (qui Franco 
accenna ad un canto) che sono l'essenza stessa di quella musica, dove si fanno sentire le due voci.
IC Certo, perchè le due voci dovevano confluire in quello che era visto come la massima perfezione ,
ossia l'ermafroditismo musicale, sia nell'età barocca che nel periodo belcantista.
FF E' proprio così, ecco perchè a me piace far vedere questo aspetto e far capire che questa è una 
tradizione musicale che non è mai finita, almeno fino all’ultimo belcanto e certamente fino al verismo,. 
Perchè Rossini nei ruoli en travestì che cantavano i contralti femminili fa vedere la stessa cosa, fa 
vedere la capacità di un acuto, un acuto virtuoso, un acuto elastico e flessibile, ma anche la capacità 
della voce tenorile, nel mezzo soprano femminile: un grande esempio lo è stato in tempi moderni la 
Marilyn Horne, lei era un mezzo soprano ma  sarebbe stata un contralto-sopranile ,come si chiamava 
prima: una donna che cantava come un tenore e dopo come un soprano, perchè era questo il suo colore.
IC Beh è anche un pò il tuo colore!
FF Oddio è sempre un onore, io l'ho sempre ascoltata con grandissimo piacere.
IC Il tuo è un colore molto particolare nell'ambito della voce dei controtenori che hanno cantato prima 
di te e che cantano anche oggi: insomma il tuo colore, il tuo timbro è abbastanza unico, proprio per 
questa ricchezza di sfumature e questa ricchezza interna.
FF Ma bisogna anche parlare delle diverse Scuole, anche nella stessa epoca barocca, anche nell'epoca 
di Handel ad esempio. Bisogna parlare di questo, perchè se oggi veniamo definiti col nome di 
controtenori, forse è un errore della Storia, perchè noi , o almeno io e quelli che cantano la musica dei 
castrati, forse non dovremmo essere chiamati controtenori. Dico questo perchè anche nell'epoca 
barocca, di Handel, nella Londra di Handel, esistevano i controtenori accanto ai castrati, e quale era la 
diversità: la Scuola, da quale scuola provenivano. Da quale Scuola provenivano i castrati: da quella 
italiana.
IC Dalla Scuola Napoletana in primo luogo.
FF Certo dalla importantissima Scuola napoletana, invece i controtenori erano una tradizione  della
Germania, o dell'Inghilterra :per questo bisogna rivedere il concetto di controtenore e bisogna fare 
un'analisi. Perchè nella musica italiana e napoletana, i cantanti che venivano da quella Scuola, avevano 
un certo modo di cantare, diverso da quello dei controtenori.
IC Quello che tu dici lo trovo giustissimo e calzante con le problematiche che può suscitare l'analisi 
della voce controtenorile.
FF Sì, infatti ci chiamiamo controtenori, così il pubblico capisce che siamo cantanti uomini che 
cantano con la voce di testa, ma bisogna anche dire che tutto dipende dalla Scuola. Io ho imparato la 
Scuola di canto italiana e basta; non mi riconosco con quello che comunemente veniva indicato come 
controtenore negli anni '50 del Novecento.
IC Infatti tu non hai assolutamente quei suoni fissi, quei suoni bianchi, strimbrati, che hanno ahimè, 
molti di quei controtenori che appartengono a quella scuola iniziale di canto barocchista.
FF Per questo bisogna fare questa differenza: ci sono due differenti Scuole, che hanno linee un'altra 
completamente differente dall’altra. Stiamo parlando simultaneamente del XVIII e XIX secolo e di 
oggi, perchè è importante differenziarsi. Certo, quando mi chiedono quale è il mio registro, come lo 
definirei, per comodità potrei rispondere di controtenore; in realtà ho un registro di mezzo soprano, 
rossiniano, mozartiano, che ha anche la possibilità di fare il repertorio sopranile del barocco. Ma è
interessantissimo vedere come anche all'epoca di Handel esistessero le due Scuole di canto parallele, e 
la Scuola a cui io mi sento di appartenere è la Scuola napoletana, la Scuola italiana e per questo faccio 
la musica che cantavano i castrati. Non è per me lo stesso feeling, lo stesso sentimento, non di 
emozione ma fisico, alla gola, al canto, di fare l'opera italiana piuttosto che un altro repertorio. Ti 
faccio un esempio tra l'Handel dell'opera italiana e l'Handel dell'oratorio inglese: non sono 
assolutamente la stessa cosa, neanche il discorso musicale, anche la scrittura musicale è diversa. 
Secondo me siamo in tempi in cui la voce di controtenore, che in questi anni ha avuto un grande 
sviluppo poichè in molti cerchiamo di cantare la musica italiana, oggi ha bisogno di una nuova 
definizione: sì d'accordo siamo controtenori poichè non siamo castrati; potrebbe  rimanere il termine 
generico di controtenore, ma siamo un'altra cosa .
IC D'accordo. Ma non avendo, grazie a Dio subito quella terribile operazione che creava uno status 
quanto meno innaturale: corde vocali non inspessite , laringe da donna o almeno sopranile e corpo 
maschile, pienamente sviluppato nel torace, con particolari effetti di risonanza, tu che usi la voce di 
testa usi le risonanze tipiche di quel registro, della maschera, dei seni nasali, come fai, quando stai nel 
registro di testa a scendere nel registro di petto, come riesci ad ottenere questo sbalzo, mantenendo 
l'omogeneità, quando altri pur bravi controtenori, costretti dalla partitura ad andare nelle note gravi, 
tiravano fuori il loro registro di baritono o tenore, con un effetto non gradevolissimo. A te non avviene, 
tu mantieni assolutamente l'omogeneità.
FF E' un aspetto della voce che bisogna studiare! Isabella se parliamo anche di voci femminili, quel 
cambio deve avvenire in tutte le voci, e se si fa in modo errato non è gradevole. Io ho studiato la mia 
voce nelle sue complete possibilità, tanto negli acuti, come nei gravi; ho studiato con un maestro che 
mi ha insegnato la tecnica del Belcanto della Scuola italiana, e mi ha sempre detto: la voce la dobbiamo 
studiare in tutta la sua estensione, cercando di avere sempre la stessa ricchezza nel suono. Certamente
c'è una situazione fisiologica: quando si va nelle note acute prendono più risonanza i seni nasali della 
maschera, come si dice, ma certamente una voce che sta nell'acuto, che ha la sua posizione a laringe più 
bassa possibile - non è lo stesso una laringe bassa di un baritono piuttosto che una laringe bassa di un 
soprano o di un controtenore come nel mio caso – si cerca di fare l'acuto creando risonanza anche nel 
corpo ed anche nel petto, e dopo andare al centro e alla voce di petto. Oggi si richiede omogeneità, 
perchè se non c'è subito la critica risponde negativamente, ma come ti dicevo prima, in passato non era 
questa la richiesta preferenziale, anzi il contrario. Oggi l'orecchio non è abituato, anche il mio 
naturalmente, anche a me non piace quando la voce non è omogenea, allora si cerca di lavorare su 
questo.
IC Scusa Franco questa omogeneità non significa fissità, che tu non hai mai.
FF Certo fisso significa una cosa, omogeneo un'altra. Il mio maestro mi diceva questo: laringe bassa, 
appoggio della voce, cantare sul fiato, cercare una posizione che ti permette di andare negli acuti senza 
fare nulla di strano, la famosa tecnica del passaggio, di cui tanto si parla, dell'affondamento della voce, 
tutto questo l'ho imparato e cerco di metterlo in pratica, questo permette che si possa cantare nei diversi 
registri, senza far soffrire gli altri registri.
IC Tu fai un uso sapiente del vibrato: che è abbastanza una novità perchè la moderna scuola del canto 
barocco, quella anglosassone soprattutto, aborriva il vibrato. Quando ti ho ascoltato le prime volte, a 
Roma nel 2006 nel ruolo di Tolomeo, e a Bruxelles nel 2010 nel recital handeliano con la Bartoli, 
abituata ad una emissione priva o quasi di vibrato, rimasi molto colpita, continuando ad ascoltarti e 
soprattutto in quest'ultimo cd di arie della Scuola napoletana ho trovato il tuo vibrato sempre più 
calzante e adoperato magnificamente. Questa reintroduzione come si impone?
FF Tu per vibrato intendi il movimento naturale della voce e anche qui bisogna intendere la Scuola di 
canto. Non era la stessa scuola quella per l'opera italiana barocca e quella per la musica sacra non 
italiana, dipende di che musica stiamo trattando. Il vibrato della voce è una conseguenza naturale di 
tutto il meccanismo vocale, di tutti i muscoli impegnati, e la colonna di aria che si forma, tutto questo 
produce il vibrato che se non ci fosse non sarebbe naturale. Certamente possiamo anche dire che ci 
sono delle voci che fanno un uso eccessivo di vibrato, e questo è un elemento negativo.
IC Tu però usi  il vibrato anche come decoro musicale, come usi i trilli , i gruppetti.
FF Tante volte si, ma imparando a cantare il vibrato viene naturale, è giusto che ci sia.
IC Bene riprendiamo quel percorso che abbiamo lasciato interrotto. 
Allora nel 2003 vinci un premio molto importante, dopodichè inizi la tua vera carriera.
FF Sì nel 2003 ho vinto il concorso Neue Stimmen della Fondazione Bertelsmann ed è stato 
sicuramente l'apertura per lavorare in Europa, e il mio primo lavoro in Europa è stato nel 2004-2005.
IC E già cantavi Handel? Già prima del Tolomeo, tu avevi cantato nel ruolo del titolo, pensi di 
affrontare di nuovo questo ruolo?
FF Affronterò diversi ruoli handeliani a breve ma non  Giulio Cesare.
IC Peccato perchè nel recital con la Bartoli a Bruxelles totalmente incentrato su Handel con le 
principali arie del Giulio Cesare da te interpretate, oltre al duetto, mostravi come il ruolo ti calzasse 
assolutamente come un guanto. Devo dire che poi la tua voce giustamente è avvicinata a quella di 
Cecilia Bartoli, e nell'ultimo lavoro con lei, lo Stabat Mater di Steffani, le vostre due voci si fondono in 
modo meraviglioso ed ineguagliabile. Lei è un mezzo soprano  ed è perfettamente giusto che anche tu 
ti ritenga un mezzo soprano.
FF Certo, forse nell'uso della tecnica.
IC Parliamo dei tuoi ruoli handeliani: hai fatto Ariodante, Demetrio nella Berenice con Curtis, Teseo 
con Junghanel, Bertarido, altro ruolo che ti calza perfettamente, della Rodelinda, sia a Martina Franca e 
che nella splendida edizione di Cracovia di questa primavera, il Poro, adesso quali nuovi ruoli di 
aspettano?
FF Prossimamente c'è il Riccardo I che verrà messo in scena al Festival Handel di Karlsruhe nel  
febbraio 2014, un ruolo molto bello scritto per Senesino.
IC Se non sbaglio non devi fare anche un Rinaldo? Ed anche una Clemenza di Tito di Mozart?
FF Sì hai ragione, ho troppe cose nella testa, c'è anche il Rinaldo, che farò a dicembre in concerto, poi 
il Riccardo I e poi sì anche il Sesto di Mozart.
IC Certo che sarà molto interessante ascoltare come affrontarai questi incredibili ruoli, le arie di 
bravura del Rinaldo sono straordinarie, spero di poterle ascoltare. Comunque adesso a fine mese hai 
subito un ruolo handeliano anche se oratoriale, l'Athamas della Semele, al teatro Cuvilles di Monaco. 
Come lo affronterai questo ruolo oratoriale che come hai detto appartiene ad un'altra Scuola di canto?
FF Semele in verità più che un oratorio è un'opera sebbene sia su testo inglese, un oratorio di certo non
è, non c’è un tema religioso, quindi è e come tale va affrontata. Questo di Athamas è l'unico ruolo 
controtenorile che c'è nella Semele, è un ruolo che quando si presenta sono contento di farlo. Non è un 
ruolo sopranile, è un ruolo più da contralto. Mi piace farlo perchè è, diciamo, il Principe che canta con 
la voce di testa. Lo faccio con molta gioia anche se è un ruolo abbastanza piccolo, ma è un ruolo 
interessante.
IC Parliamo dell'Artaserse, prima di parlare del cd. L'Artaserse è stato un vero coup de foudre per 
moltissimi baroccofili di tutta Europa; ci siamo tutti innamorati follemente dell'opera e della sua 
esecuzione, la critica internazionale vi ha osannato, insomma si è parlato di miracolo e veramente è 
stata un'operazione strepitosa per tutto l'insieme, dal cast ai musicisti, perchè i Barocchisti e Fasolis 
sono stati eccezionali, tutti i cantanti impegnati lo sono stati, ma il tuo Arbace ha creato un caso 
assoluto. Ecco ,come hai affrontato questo ruolo, siamo in piena scuola napoletana, che era ora che 
qualcuno ritirasse fuori, devo dire che sono gratissima alla Parnassus Productions e a Max Emanuel 
Cencic di aver rimesso in campo questa musica strepitosa che era dimenticata nelle biblioteche. Tra 
l'altro tu avevi fatto l'Artaserse, testo di Metastasio, di Hasse a Martina Franca nell'estate dello stesso 
anno.
FF Artaserse è un bellissimo libretto musicato da tantissimi compositori, quest’opera di Vinci è stata 
una bellissima scoperta ed è stata anche la prima volta che il libretto di Metastasio è stato intonato. Il
ruolo che ho fatto io, Arbace, è stato scritto per il grandissimo Carestini, lo stesso cantante per il quale 
Handel ha scritto l'Ariodante, devo dire che è stata sicuramente una grandissima sfida per me, nel senso 
che è stato il primo ruolo verso una tessitura più acuta, anche se prima avevo fatto il Teseo sempre di 
Handel, questo è ancora più alto e diciamo spettacolare, veramente scritto per una star come era il 
Carestini, e tutto ciò si vede chiaramente nella musica scritta da Vinci. Devo dire che soprattutto mi ha 
insegnato tantissime cose, e passo a passo quando ho incominciato a studiarlo era come prendere una 
lezione ogni giorno ad approfondire quel ruolo. Per fare l'Arbace ho dovuto veramente studiare 
tantissimo con la voce e vedere quale fosse la maniera giusta di cantare in quel registro senza avere
alcuna sofferenza nell’emissione.
IC Infatti i Vo solcando un mar crudele precedenti ai tuoi fanno abbastanza soffrire chi li ascolta
FF Ride . Si è sempre detto che il controtenore non ha la facilità nei ruoli troppo acuti; il controtenore
potrebbe suonare un pò finto quando va negli acuti, come se stesse gridando. Ma di nuovo dobbiamo 
parlare di tecnica. La tecnica è quella che ti dà la maniera giusta di cantare una nota  fuori dal registro, 
fuori dal centro vocale, e questo è  allora quello che fa la differenza nel cantare questi ruoli: la maniera 
di emettere un acuto nella mia tecnica  vuole una perfetta posizione laringea,  vuole il corretto 
passaggio vocale, ci vogliono tantissime cose che io ho dovuto studiare, sebbene fossero già nella mia 
preparazione e nello studio giornaliero, perchè questo ruolo era veramente l'opportunità di metterla sul 
palcoscenico e cominciare a cantare questa musica che molti cantanti non affrontano anche per una 
questione vocale. Quindi è stato un ruolo di grandissimo studio e anche di molta gioia perchè è un 
ruolo che fa vedere come è la mia vocalità e quali sono le mie possibilità. Ma devo dire è sempre una 
questione di tecnica, il suono della voce, come questa suona, in un modo piuttosto che in un altro, è la 
maniera di avvicinarsi alla tecnica, che ogni cantante ha alla sua maniera e anche nello stesso mondo 
dei controtenori, nessun controtenore canta come l'altro e questa è una cosa molto bella.
IC Tra l'altro l'interpretazione di "Vo solcando un mar crudele" è stata meravigliosa anche dal punto di 
vista teatrale e scenico: perchè sembrava che sul palco ci fosse un vero castrato con le sue paturnie, la 
sua paura o comunque fatica a continuare quegli incredibili virtuosismi, quindi anche dal punto dal 
vista attoriale sei stato veramente fantastico, ho amato tantissimo la tua interpretazione.
FF Grazie!
IC Ma veramente si può dire che l'Artaserse è stato uno spartiacqua tra come si interpretava il barocco 
napoletano ante-Fagioli e post-Fagioli, o comunque ante-Artaserse e post-Artaserse. Tra l'altro una 
esperienza che ritornerà nel Catone in Utica dello stesso Vinci previsto per l'annata 2014-2015, sempre 
con un cast tutto maschile di controtenori.
FF In questo caso sì, per il Catone in Utica è previsto questo tipo di cast, ma abbiamo in previsione di 
fare anche il Germanico in Germania di Porpora, dove farò il ruolo di Caffarelli certamente, il ruolo di 
Arminio.
IC Infatti il Germanico in Germania è previsto per l'annata 2015 diretto da Alessandro de Marchi, 
mentre il Catone in Utica sarà diretto da Riccardo Minasi alla guida del Pomo d'Oro. Nel Catone il tuo 
ruolo sarà Cesare, se non sbaglio?
FF Sì sarà quello il mio ruolo.
IC Tu hai anche affrontato quest'inverno il ruolo di Aci nel Polifemo di Porpora, una bellissima 
interpretazione, un ascolto molto appagante e finalmente la possibilità di ascoltare quest'opera nel 
modo più corretto secondo me, con un bel cast. Anche lì c'è quell'aria incredibile: l'"Alto Giove" che 
ogni volta che lo si ascolta fa venire i brividi.
FF Sì il Polifemo è un'opera incredibile. Sull'"Alto Giove" devo dire una cosa: cantarlo è come cantare 
il "Casta Diva" di Bellini, ogni soprano che canta il "Casta Diva" si chiede "oddio cosa fare" è un'aria 
così famosa, come l'"Alto Giove" che hanno cantato tantissimi colleghi.
IC Una bellissima aria non ancora registrata però: lo stesso Jaroussky l'ha registrata solo adesso nel suo 
ultimo cd su arie di Porpora, tu invece non l'hai registrata nello straordinario cd di cui parleremo.
FF Non ancora , diciamo , perchè ogni sorpresa può accadere!!!
IC Ah bene, ma a proposito di sorprese io ho visto che su You Tube gira il video di un'aria di Cafaro 
che tu non hai inserito nel cd: come mai, era prevista, è stata esclusa per qualche motivo?
FF No l'aria era prevista e per questo incisa ma come tutti i dischi che hanno una limitazione massima 
di tempo, non è potuta rientrare, ma l'aria "Gonfio tu vedi il fiume" che è una bellissima aria di uno dei 
primi maestri di Caffarelli, il Cafaro, doveva essere ascoltata. Così ho detto, va bene non entra nel 
disco, ma mettetela lo stesso in circolazione, perchè è importante per il programma di Caffarelli.
Ritornando all'"Alto Giove", un'aria scritta per il grandissimo Farinelli, che era sicuramente un cantante 
straordinario, che aveva la sua maniera chiara di cantare e questo si vede nella musica scritta per lui. 
L'"Alto Giove" è un'aria che ha tantissimi aspetti da vedere, sebbene sia un'aria scritta in mi minore, è 
un'aria che parla di gioia e che parla di gratitudine al Dio, a Giove appunto, e allora è un'aria che va 
affrontata in un certo modo, ci mette non dico in difficoltà, ma non deve suonare come un lamento, 
come un pianto e questo è un pò difficile, ma è bellissimo cantarla. Soprattutto è un'aria impervia, è 
proprio come ho detto all'inizio cantare il "Casta Diva".
IC Infatti è una di quelle arie che bisogna interpretare ancora prima di cantare.
FF Certo e tu l'avrai ascoltata tantissime volte forse senza rendertene conto, ma ti dico una cosa che è 
la purissima verità. Questa musica napoletana è difficilissima da cantare, potrebbe non sembrare ma è 
così, bisogna dirlo.Come ti ho detto ho cantato Rossini, ho fatto musica da camera di altri compositori, 
come Bellini e Donizetti, e devo dire che questo è il repertorio più difficile che esiste.
IC Perchè all'ascolto invece sembra facile: quelle splendide melodie che fluiscono senza fratture, 
quelle cantilene magnifiche.
FF Ma non c'è tempo di pausa! La voce soprattutto nelle arie di virtuosismo di velocità, la voce non ha 
tempo per nulla, deve essere sempre pronta ad ogni nuova battuta. Invece nella musica del XIX secolo, 
sembrerà strano quello che dico, non è così: la musica del XIX secolo insegna a cantare, perchè è un pò 
più amichevole per la voce. Allora bisogna imparare a cantare con la musica belcantista e poi andare a 
Mozart e al Barocco, fare un percorso un pò all'inverso. Perchè io canto Rossini ed è un piacere 
veramente grandissimo, perchè la voce ha tempo, ha tempo di fare tutto, di spiegarsi in tutte le sue 
possibilità. Invece in questa musica napoletana la voce non ha il tempo di farlo, e se non ha tempo nelle 
velocità, ha la difficoltà delle frasi lunghissime e delle arie lunghe. Per esempio il famosissimo "Alto 
Giove" di cui parlavamo: la sfida dell'"Alto Giove" è veramente farla con le frasi lunghe come è stata 
scritta, e  forse il pubblico non si rende conto di questo fatto. Quella è la difficoltà dell'"Alto Giove" 
che ha delle frasi lunghissime e che se tu respiri una volta ,e non lo devi fare, ti senti il peggior cantante 
del mondo,(ride).
IC Devi andare in apnea insomma!
FF Sì è proprio così. Quando ho cantato l'"Alto Giove" avevo una responsabilità immensa sopra di me, 
è così, o si fa questa versione o si fa l'altra. La difficoltà della Scuola napoletana è sicuramente la 
velocità ma anche queste frasi che sono lunghissime, eterne.
IC E quindi una maestria nel legato, nell'appoggio sul fiato e così via.
FF E già e bisogna studiare, studiare tutti i giorni, Dio voglia che arriviamo a farla bene.
IC Dunque questo tuo ultimo cd è tutto dedicato alla Scuola napoletana, con anche strepitosi inediti, io 
sinceramente ho scoperto all'ascolto Manna, Cafaro e Sarro che conoscevo solo di nome, ma poi ci 
sono anche naturalmente gli Hasse, i Leo, i Vinci, i Porpora, è un florilegio strepitoso di quella Scuola 
così importante.
FF Ma Isabella, quello che è stato interessante non è stato solo scoprire e cantare queste nuove arie, per 
me è stato scoprire questo cantante, il Caffarelli. Perchè tantissimo si è sempre detto su Farinelli, lo si è 
sviscerato in tutti i modi, ma di Caffarelli non si è mai parlato e non si è fatto nulla di lui: era un 
cantante veramente straordinario, aveva delle capacità incredibili, sono stato veramente colpito dalle 
grandissime  possibilità della sua voce, una figura veramente portentosa.
IC Tu studiando e cantando le arie che i compositori avevano scritto per lui ti sei reso conto di che 
mezzi possedesse? quale fosse la sua vocalità?
FF Ma cero totalmente , Dio voglia ! E anche mi sono reso conto di quali fossero le diversità rispetto al 
suo collega Farinelli, perché forse la gente non lo riesce a percepire, ma è molto chiaro: Caffarelli 
aveva tutto di più.
IC Quindi secondo te era più dotato vocalmente?
FF Forse questo è difficile dirlo perchè molta gente non lo accetterebbe, perchè Farinelli era così 
famoso che se dici che Caffarelli era più dotato crei un caso, ma voglio dire che se tu guardi la musica 
scritta per ogni cantante, ti rendi conto della maniera di cantare che aveva. Allora in Caffarelli, lo stesso 
suo maestro, il Porpora, gli disse questa frase famosa: "Vai perchè non ho più nulla da insegnarti, vai e 
canta", si può vedere che aveva tutto in grande, tutto di più. Aveva una capacità di cantare acuto senza 
problemi. A differenza di Farinelli ad esempio, che stava al centro e che andava all'acuto ma ritornava 
presto, diciamo che faceva delle brevi visite all'acuto, Caffarelli aveva questa possibilità di rimanere in 
quel registro e fare delle lunghissime frasi in quel registro acuto. E questo è già molto interessante, ma 
aveva anche una grande capacità nelle note gravi, di cantare nel registro più basso, aveva delle agilità 
incredibili e delle frasi lunghissime da cantare.
IC Ho trovato particolarmente strepitosa la tua interpretazione dell'aria di Pergolesi dall'Adriano in 
Siria "Lieto così talvolta", che è un'aria che io adoro, a livello di "Alto Giove", e devo dire che il tuo 
modo di cantarla mi ha veramente scioccato ed incantato nello stesso tempo: perchè tu canti insieme 
con l'oboe, esegui le stesse frasi musicali dell'oboe, siete più che all'unisono, siete una cosa sola, la tua 
voce diventa oboe. Ecco secondo te è un'aria che spiega il modo di cantare di Caffarelli?
FF E certo: questa facilità di mettere la voce in scena, questa capacità di colorare la voce così come il 
testo o la scena ha bisogno.
Sono tantissimi gli aneddoti che si possono raccontare su Caffarelli, ma parlando di quest'aria di 
Pergolesi "Lieto così talvolta", è vero che è un'aria molto conosciuta ma io l'ho voluta nel disco, anche 
se l'idea era quella di presentare le arie meno conosciute ed inedite cantate da Caffarelli e che erano nel 
suo repertorio: per questo non ho inserito nel cd arie dal Serse o dal Faramondo, perchè già 
ampiamente note, ma l'aria "Lieto così talvolta" era un'aria che ci voleva nel disco perchè è veramente 
un gioiello del barocco e della musica italiana, e dimostrava al meglio le capacità di Caffarelli, il suo 
cantare in modo così magistrale.
Dicevo che ci sono molti aneddoti su di lui : si diceva che non fosse una persona molto facile, si 
comportava da divo, ma si vede che per lui il tema del canto era molto chiaro, giocava con i colleghi, 
magari pure un pò pesantemente, aveva una personalità molto interessante e una maniera di cantare che 
era incredibile.
IC Tra l'altro si comprò anche un titolo nobiliare alla fine della sua carriera, si costruì un grande 
palazzo a Napoli, insomma fu un grande personaggio.
FF Forse la Storia non ha tramandato abbastanza la sua notorietà, tutto si è maggiormente incentrato su 
Farinelli. Ma bisogna anche dire che Farinelli ha avuto alla fine della sua carriera e vita una posizione 
politica che lo ha consegnato alla Storia, soprattutto in merito alla decisione di rimanere in Spagna, 
presso il re, ma accanto a Farinelli esistevano tutti questi altri grandissimi cantanti: il Caffarelli, il 
Carestini, tutte le grandi stars dell'opera italiana, è difficile dare metri di giudizio, chi fosse più bravo 
dell'altro.
IC Ed erano tantissimi: soprattutto a Roma dove cantavano anche nei ruoli femminili. A me 
personalmente piace molto il ruolo del castrato che nell'opera seria cantava l'Eroe, in tutta la musica 
barocca il castrato era l'Eroe, ma anche l'Amoroso. 
FF Certamente.
IC Ecco come si può affrontare sul palcoscenico questo tipo di ruolo, quest'immagine fortemente 
maschile, ma cantata con voce femminile, con una forte dose di androginia, di ermafroditismo?
FF Ma che dirti: come si affronta?!? Quando ho incominciato a cantare in questo registro l’ho fatto per 
la gioia di sentirlo. Dico sempre che noi cantanti decidiamo di diventare cantanti quasi per narcisismo, 
perchè a noi stessi piace ascoltarci, amiamo quello che riusciamo a fare con la nostra voce. Allora 
quando io cantavo con la voce di petto, non mi piacevo quanto quando cantavo con quella di testa, 
sulla quale cosa si è basata la scelta di diventare controtenore.
Quando io canto non penso all'ambiguità del ruolo, anche di quella sessuale, veramente non penso a 
nulla di questo, questa è la mia voce. Quando io interpreto, interpreto soltanto, non ho alcun concetto 
nella mia testa. Certamente ho letto sull'ambiguità sessuale dei ruoli nella musica barocca, mi rendo 
conto che quando la gente mi ascolta forse percepisce quegli elementi di androginia, quel tipo di 
suggestione, ma è proprio questo, ciò che è interessante dell'arte, ciò che produce in colui che ascolta: 
l'artista interpreta, quello che avviene sulla scena è un fatto artistico, è un momento magico, nel quale 
colui che ascolta non sempre è in connesione con il cantante . E questo rende interessantissimo il 
rapporto fra il pubblico e l'artista.
IC Tra l'altro quello che in molti cogliamo, è il tuo rapporto che potremmo definire "sensuale" con il 
pubblico: hai una grandissima capacità di coinvolgere emotivamente lo spettatore, questo è dovuto 
senz’altro al tuo modo di cantare, alla tua voce ma anche alle tue capacità interpretative, al modo in cui 
pieghi la tua voce alle esigenze interpretative.
FF Ma io sono felicissimo di sapere che il pubblico sperimenta questo tipo di emozione quando io sono 
sulla scena: perchè questo è il ruolo dell'artista, che deve far muovere le emozioni in chi ascolta. Io 
come interprete sono portatore di una situazione già avvenuta. Ho letto il trattato di Tosi, che è stato 
anche un castrato, oltre che maestro di canto. Lui parla della "Nobiltà" del cantante, questa parola per 
me è molto grande nella quantità delle possibilità dell'intendimento che ci sono all'interno di essa. La 
"Nobiltà" è un concetto molto vicino al Belcanto e partecipa anche della tecnica, questa impostazione 
non solo della voce ma anche delle attitudini corporali e mentali nel momento di cantare. E questa 
situazione della "Nobiltà", ci porta anche ad una situazione di "Umiltà", davanti a quello che si 
interpreta. Parlo naturamente della nobiltà d'animo, dello spirito, non quella dei titoli, che spesso vanno 
anche alle persone che tanto nobili non sono.
IC Questo è molto interessante perchè viene innanzitutto dalla parte dei castrati, che molto spesso 
erano sì delle stars ma anche dileggiati.
FF Ma tu devi capire che quella era un'epoca, che noi difficilmente possiamo oggi comprendere, in cui 
i castrati imparavano le cose positive che quel passato era in grado di dare. Per me questo concetto che 
ho letto nel libro di Tosi è fondamentale, è una regola. Tu avrai visto senz’altro la gestualità, i 
movimenti, il portamento che c'era nel teatro barocco, i costumi, gli stessi ritratti che venivano fatti ai 
castrati quando cantavano sul palcoscenico, se tu vedi sono sempre posture molto nobili e luminose, 
perchè loro imparavano quello, i loro insegnanti gli dicevano di atteggiarsi in quel modo. Se tu leggi 
Tosi, lui parla della postura corporale, e quando parla di questa fa sempre l'esempio della Nobiltà, e 
questo concetto della Nobiltà riappare tanto nella linea vocale, come nella maniera di essere sul 
palcoscenico. Ma io associo molto la parola Nobiltà, al sentimento umano dell' Umiltà e parlando di 
quello che l'interprete fa sul palcoscenico, che deve essere di servizio, cioè ci si deve mettere al servizio 
della musica che si interpreta, e per questo è fantastico, è magico, quello che si trasmette e che il 
pubblico riceve. Io vado sul palcoscenico e mi metto al servizio della musica, di quello che sto 
cantando, e per quello sono d'accordo con quanto mi dici di questi sentimenti, che parlano 
dell'emozione, ma anche dell'ambiguità sessuale, o della sensualità, questo è incredibile, questo è 
fantastico, ed io credo che deriva dall' unione fra l'anima al servizio di quello che si sta facendo in quel 
momento e che possiede questa magia di produrre nella gente che ti sta ascoltando e vedendo questi 
sentimenti, e le senzazioni che prova il pubblico.
IC Di portare in fin dei conti il pubblico a questa emozione, che poi era la finalità del teatro barocco: 
quella di emovere gli affetti.
FF Io ripeto spesso che questi castrati, questi cantanti dell'epoca hanno avuto una formazione ed una 
situazione di vita molto speciale. Non bisogna dimenticarlo. Loro erano castrati, erano evirati, era una 
situazione terribile, avevano la sofferenza nella voce, questo si capisce, non era assolutamente una vita 
facile. Loro imparavano fin da piccoli, da dopo quella terribile operazione, una maniera di vivere, un 
modo di confrontarsi con quella realtà. E poi il pubblico, come anche accade oggi, riceveva quello che 
l'artista dava, in quella maniera che rende magico il teatro. Quelle parole come divo, rivali, sono tutte 
parole, concetti fatti dal pubblico. Ma non bisogna dimenticare che questa gente aveva una formazione 
molto ampia, non soltanto nella parte musicale, ma anche nella parte spirituale, e questo rendeva 
l'artista come era, ed era questo che portava la gente a vivere quelle emozioni. Perchè loro stessi 
portavano una sofferenza nella gola, la loro croce era nella gola, che portava tantissima gioia ma anche 
tantissimo dolore.
IC A proposito di questa capacità degli artisti di portare alla gioia e di offrirla anche a se stessi in 
qualche modo, come giudichi tu ,che sei parte integrante ormai di quello stars system, questo grande 
successo che ovunque, oddio decisamente molto meno in Italia, ma l'Italia ahimè non fà più testo da 
troppo tempo, stanno avendo i controtenori, o meglio i mezzo soprani maschili come realmente siete, 
che è decisamente innegabile ed abbastanza travolgente. 
FF Guarda io dico sempre che non è la stessa cosa essere stato un controtenore venti anni fa che oggi. 
Venti anni fa si chiedeva un pò meno ai controtenori, la voce dei controtenori ha avuto uno sviluppo 
tecnico immenso fino ad oggi, che dà modo un poco di avere questa possibilità di cantare la musica 
napoletana per i castrati dalle difficoltà incredibili di cui abbiamo parlato. Si può anche parlare di un 
ciclo, chissà stiamo ritornando al gusto dell'epoca dei castrati. Certamente non siamo castrati, ma 
ritorna il gusto per quella vocalità.
IC Ritorna il gusto per quel tipo di voce ed anche per quella musica dimenticata per troppo tempo, per 
quel virtuosismo spettacolare. E' in atto una vera Castrati Renaissance.
FF Infatti c'è questo fascino per i controtenori e questo è una cosa positiva perchè porterà anche la voce 
del controtenore a una vera analisi, oltre che a un grande sviluppo, una vera analisi della voce. L'unica 
cosa che io ho da dire è che bisogna ascoltarci bene, questo è molto importante. Perchè la voce di 
controtenore sta avendo uno sviluppo tecnico molto interessante ed allora bisogna ascoltarla, bisogna 
valutarla così come si fa con una voce più tradizionale. Perchè è vero che oggi si sa cosa aspettarsi da 
una voce di soprano, di un mezzo soprano o di un tenore, ma a dire la verità non si sa cosa aspettarsi da 
una voce di controtenore, nessuno sa dire cosa sia giusto o sbagliato in una voce di controtenore e 
questo ci mette in una posizione un pò diversa, che va considerata molto attentamente.
IC Anche perchè avete tutti voci molto diverse l'una d'altra, chi più pura e cristallina, chi più scura o 
corposa. Io stessa che seguo da anni l'universo controtenorile sono rimasta scioccata 
dall'interpretazione dell'Artaserse ed è stata la dimostrazione che si può ascoltare con grandissimo 
godimento un'opera cantata da soli controtenori, avendo tutte le gamme possibili, tutte le sfumature di 
quel registro. 
Adesso mi piacerebbe che ci parlassi di questa esperienza con La Bartoli nello Stabat Mater di Steffani, 
perchè io lo sto ascoltando molto e devo dire che è un testo musicale di una bellezza travolgente, di una 
spiritualità, di una intensità che raramente si ritrova nella musica sacra italiana della stessa epoca. 
Naturalmente con Steffani siamo agli antipodi della Scuola napoletana. Che tipo di emozioni ti ha dato 
interpretare questo compositore e con la Bartoli?
FF Premetto che concordo con te sulla straordinaria bellezza di questa musica. Con la Bartoli già ci 
conosciamo dal 2005 quando ho cantato con lei il Giulio Cesare di Handel a Zurigo e abbiamo sempre 
avuto un rapporto molto carino. Lei è una persona molto generosa, un'artista incredibile come già tutti 
sappiamo, io l'ammiro tantissimo e cantare con lei è sempre una gioia, è come sempre dico una lezione 
di canto, anche perchè con lei quando ci incontriamo parliamo molto di tecnica, è sempre un aiuto 
molto grande. Con lei oltre al Giulio Cesare, abbiamo fatto il recital che hai sentito tu, adesso lo Stabat 
Mater di Steffani è stata una bellissima esperienza, anche fare quei duetti con lei, perchè come hai detto 
tu prima, le voci funzionano bene insieme: è stata una gioia molto grande partecipare a questo progetto, 
e scoprire questa bellissima musica.
IC Bene Franco anche sugli impegni futuri credo che abbiamo detto quasi tutto. Io avevo notato anche 
questa Clemenza di Tito di Mozart nella quale  interpreterai Sesto, un'altro ruolo straordinario, mai 
però affidato ad un controtenore.
FF Sì farò il Sesto, una bellissima parte, e sono contentissimo di cantarla perchè io dico sempre ai 
direttori artistici dei teatri: per favore non giudicate prima di aver ascoltato. A me piacciono questi 
ruoli, mi piace cantarli, certamente è da sempre che sono cantati da mezzo soprani femminili ma 
adesso, se c'è una voce che lo può fare, perchè no, prima ascoltate un controtenore e poi decidete. 
Questa possibilità che mi dà il teatro di Nancy in Francia mi ha reso molto felice, perchè il Sesto è un 
ruolo che è stato scritto per un castrato, l'Idamante dell'Idomeneo è stato scritto per un castrato, anche il 
Ramiro della Finta Giardiniera è un ruolo scritto per un castrato: Mozart ha scritto tantissimo per i 
castrati, io sarei felicissimo di interpretare tutti quei ruoli, ma ci vuole che i direttori dei teatri aprano la 
loro mentalità, il loro intendimento cambi. Volentieri, se devo cantare un ruolo che da anni è cantato da 
mezzi soprani, vado e faccio l'audizione, non ci sono problemi, perchè ci vuole l'ascolto prima di 
giudicare. Per esempio quei ruoli rossiniani, come l'Aureliano in Palmira che è stato scritto per Velluti 
che è stato l'ultimo castrato, ma anche il Malcom della Donna del Lago, certamente non è stato scritto 
per un castrato, perchè già non si potevano più utilizzare sulle scene, e quindi è stato scritto per un 
mezzo, ma se ci fossero stati ancora castrati, per quelli Rossini avrebbe scritto. Io questi ruoli 
certamente sarei felicissimo di farli. In Italia ad esempio al Festival Rossini di Pesaro, non si 
sperimentano nuove voci, certo è una questione di gusto, ma se non si ascolta, non ci sarà mai 
quell'apertura che sarebbe beneaugurabile. Se poi il suono non piace non si fa, ma almeno ascoltate e
valutate .
IC Tu il Sesto lo senti nelle tue corde, d'altra parte sei un mezzo ed è un tuo ruolo. Io devo dire che 
amo molto l'interpretazione di Sesto della Bartoli, ma aspetto la tua interpretazione che ascolterò con 
grande piacere se faranno, come spero, una diretta radio.
FF Ma il Sesto è un ruolo per mezzo scritto all'epoca per un castrato, come lo Exultate iubilate. Adesso 
sono felicissimo di avere la possibilità di interpretarlo. Ma bisogna sempre muovere i pregiudizi, 
perchè la gente magari non pensa che un controtenore può coprire questi ruoli che la tradizione ha 
sempre affidato alle donne.
IC Ma se pensi che per tantissimo tempo i ruoli di Rossini scritti per mezzo soprani o contralti erano 
affidati a soprani coloratura, si sono fatti e si faranno sempre più passi giganteschi nell'interpretazione .
FF Infatti, ma tornando all'Italia che tu dici non ama i controtenori, io invece ho un sentimento molto 
carino nei confronti dell'Italia che mi piace.
IC Beh in Italia hai avuto anche il Premio Abbiati della critica musicale.
FF Certo, io sono molto grato che l'Italia mi abbia dato questo premio perchè averlo dato ad un 
controtenore è stato un fatto incredibile.
IC Sì è stato un pò una grande sorpresa per tutti coloro che invece amano i controtenori, confrotando 
questo premio con la macanza assoluta dei controtenori nella programmazione dei teatri italiani, come 
anche a livello concertistico. 
FF Spero con tutta la mia anima che se un teatro producesse il Rinaldo Di Handel, possa ascoltare e 
farlo fare ad un controtenore in grado di interpretarlo. Ad esempio la Scala di Milano ha fatto un 
Rinaldo ma ha chiamato un mezzo soprano donna a farlo. Io lo farei molto volentieri. Spero che i teatri 
si aprano a questa voce, certo non a tutte, non tutti i controtenori sono in grado di interpretare questi 
ruoli.
Comunque spero di tornare in Italia al più presto.
Certo che quello che succede in Italia è incredibile perchè tutto è iniziato in Italia, tutto quello di cui 
abbiamo parlato è nato in Italia, è nato dalla vostra mentalità, dalla vostra maniera di essere. Allora 
speriamo di cantare in Italia presto. E spero che piaccia anche il mio cd su Caffarelli, alla critica e al 
pubblico, così potrò venire a cantarlo in Italia e i promotori di concerti si mostrano un pò più 
interessati.
IC Lo spero proprio. Devo dire che ancora non ho letto recensioni italiane. Comunque c'è una critica 
favorevole, il fatto che ti abbiano dato l'Abbiati è segno di una grande attenzione. E c'è anche una 
critica che ha sempre giudizi molto lusinghieri nei confronti dei controtenori, e ci sono anche molti fans 
del canto controtenorile, il problema come tu hai giustamente evidenziato sono i teatri e i loro direttori,  
i loro pregiudizi.
Io ti voglio ringraziare per questa lunga conversazione che ci ha permesso di sviscerare un pò tutti i 
quesiti che i fans si ponevano sulla tua voce e sulle tue scelte artistiche.
FF Io ringrazio voi, alla prossima.
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CD REVIEW: ARIAS FOR CAFFARELLI (Franco Fagioli, countertenor; 
Naïve V 5333) 

PASQUALE CAFARO (circa 1716 – 1787) JOHANN ADOLF HASSE (1699 – 1783), 
LEONARDO LEO (1694 – 1744), GENNARO MANNA (1715 – 1779), GIOVANNI 
BATTISTA PERGOLESI (1710 – 1736), NICOLA ANTONIO PORPORA (1686 – 1768), 
DOMENICO SARRO (1679 – 1744), and LEONARDO VINCI (1690 – 1730): Arias for 
Caffarelli—Franco Fagioli, countertenor; Il Pomo d’Oro; Riccardo Minasi [Recorded at the 
Villa San Fermo, Convento dei Pavoniani, Lonigo, Vicenza, Italy, 25 August – 3 September 
2012; Naïve V 5333; 1CD, 78:31; Available from Amazon, fnac, JPC, and all major music 
retailers]

If contemporary accounts of his demeanor can be trusted, Gaetano Majorano—born in 1710 
in Bitonto in the Puglia region of Italy and better known to history as Caffarelli—could have 
given the most arrogant among the opera singers of the 21st Century pointers on enhancing 
their self-appreciation. Unlike many of his 18th-Century rivals, Caffarelli enjoyed a certain 
level of privilege, his boyhood musical studies financed by the profits of two vineyards 
devoted to his tuition by his grandmother. Perhaps most remarkable, especially in comparison 
with other celebrated castrati who invented elaborate tales of childhood illnesses and 
unfortunate encounters with unfriendly animals to account for their ‘altered’ states, is the fact 
that, having been sufficiently impressed by the quality of his puerile voice or convinced 
thereof by the praise of his tutors, Caffarelli volunteered himself for castration. It is suggested 
that his most influential teacher, Porpora, with whom Farinelli also studied, was put off by 
Caffarelli’s arrogance but regarded him as the most talented of his pupils, reputedly having 
pronounced the castrato the greatest singer in Europe—a sentiment legitimately expressive of 
Porpora’s esteem for Caffarelli, perhaps, and surely a fine advertisement for his own services 
as composer and teacher. Though none of his music from these operas is included on this 
disc, Caffarelli created the title rôles in Georg Friedrich Händel’s Faramondo and Serse, and 
it was likely with Caffarelli’s command of cantilena in mind that Händel composed Serse’s 
famous ‘Ombra mai fù.’ During the past decade, discs documenting Baroque specialist 
singers’ tributes to the ‘star’ singers of the 18th Century whose repertories they have 
reintroduced to the public have been anything but rare, but this bounty has explored little 
beyond the proverbial tip of the iceberg. This ardor shaping this disc of arias composed for 
Caffarelli by composers both famous and forgotten burns so intensely that much of the floe 
that separates modern listeners from the sparkling days of Caffarelli’s vocal prime is melted,
and the source of the heat is the fascinating, flickering voice of Franco Fagioli.

Mr. Fagioli is supported in this venture by an extraordinary musical community. The disc’s 
concept is credited to Max Emanuel Cencic, perhaps the only countertenor singing today who 
can match Mr. Fagioli in bravura technique and timbral warmth, and a portion of the detailed, 
enjoyably informative liner notes was penned by respected fellow countertenor and teacher 
Nicholas Clapton. Even at such an impressive feast, the music is the most tantalizing dish, 
and the foundation is laid for a wonderful performance by the playing of Il Pomo d’Oro. Led 
by their concertmaster, Riccardo Minasi, the instrumentalists of Il Pomo d’Oro produce 
sounds of consistent beauty, the strings blending with careful balance. The period woodwinds 
and horns are especially effective, the players proving masters of their instruments with 
performances that avoid the astringent sounds and imperfect intonation often heard from 
period winds. The continuo is artfully anchored by harpsichordist Yu Yashima, and the 
theorbo and Baroque guitar playing by Simone Vallerotonda and Ivano Zanenghi is 
wonderfully imaginative. It is obvious that Maestro Minasi has spent a great deal of time 
acquainting himself with the selections on this disc, as well as communicating with Mr. 
Fagioli about finer points of interpretation. An atmosphere of close cooperation permeates 
this disc, a welcome suggestion of days past, when even the most famous musicians took 
advantage of collaborations to learn from one another and deepen their understanding of the 
music before them. Recorded in a natural acoustic, the most intricate details of the music are 
audible, fully disclosing the insightfulness of the music-making from Mr. Fagioli, Maestro 
Minasi, and Il Pomo d’Oro.

Born in Argentina, Mr. Fagioli’s ascent to the zenith of his profession has been meteoric, and 
his gifts merit no less. Just as it was to the career of Caffarelli, the music of Händel has been 
of great importance to the establishment of Mr. Fagioli as one of the most important 
countertenors singing today. It was his singing of ‘Cara sposa’ from Händel’s Rinaldo that 
secured his victory in the 2003 NEUE STIMMEN International Singing Competition, a 
portion of his prize for which was the opportunity to record for the Bertelsmann Group—a
sponsor of the Competition—a disc of Händel and Mozart arias. That disc was an apt 
introduction to Mr. Fagioli’s smooth, seductive voice, which has taken on an even greater 
palette of colors since the time of that recording. Arias for Caffarelli reveals an extraordinary 
voice that, despite the youth of its owner, is already in its prime, the slightly dark natural 
timbre blooming into a well-supported, platinum-hued upper register. Like the castrati of the 
17th and 18th Centuries, Mr. Fagioli seemingly possesses untold resources of breath control, 
and his faculty for sustaining expansive passages, whether those of broad cantilena or 
bravura runs, is stunning. The programme for this disc was intelligently selected, the diverse 
styles of the music providing Mr. Fagioli with occasions to display each of the finest aspects 
of his artistry in turn.

The opening selections—‘Fra l’orror della tempesta’ and ‘Ebbi da te la vita’ from Hasse’s 
Siroe—launch the disc excitingly, displaying both Mr. Fagioli’s skills in rapid-fire coloratura
and his way of finessing lines at slower tempi. Though he is one of the more famous 
composers featured on Arias for Caffarelli, Hasse’s music remains far too little 
explored. ‘Fra l’orror della tempesta,’ a spirited simile aria that tests the brass players almost 
as sorely as the singer, draws from Mr. Fagioli a rollicking performance of near-perfect 
bravura technique and offers the first outing of the genuine trill that serves him so well 
throughout the selections on this disc. ‘Ebbi da te la vita,’ a more introverted piece that would 
not sound out of place in any of Haydn’s mature operas, is sung very beautifully by Mr. 
Fagioli, the melodic line expanding attractively from its start in the most gorgeous part of Mr. 
Fagioli’s voice. The ‘halting’ effects in the melodic line are put to unmistakable dramatic use 
by the singer, and his modest embellishment of the da capo repeat is unfailingly musical.

The ambiguous sagas of Semiramis, the legendary queen of Assyria, have inspired composers 
virtually since the infancy of opera. Though Rossini’s Semiramide is the complex lady’s 
operatic incarnation that is most familiar to 21st-Century audiences, Pietro Metastasio’s 1729 
libretto Semiramide riconosciuta and Voltaire’s 1748 drama Sémiramis wielded enormous 
influence over composers of Baroque opera. Porpora was the first composer to set 
Metastasio’s libretto, and Mr. Fagioli’s performance of ‘Passaggier che sulla sponda’ from
Porpora’s Semiramide riconosciuta discloses in the composer’s music a compositional style 
clearly influenced by Corelli and Vivaldi. The security with which Mr. Fagioli spans the 
aria’s wide intervals is splendid, his descents into his chest voice ringing and stylish. The B 
section gives him little with which to work, but he spins out haunting sounds to conjure an 
environment of uncertainty that he resolves with his exuberant singing of the da
capo. Vinci’s Semiramide riconosciuta is even less remembered than Porpora’s setting of the 
text, which received a concert performance at Beaune in 2011, but the aria ‘In braccio a mille 
furie,’ a stirring number with trumpets and timpani, is thrillingly sung here. The accuracy of 
Mr. Fagioli’s placement of tones in high-lying coloratura passages is formidable, and his 
fiery singing in the B section is brilliant. There is a cadenza in the da capo in which Mr. 
Fagioli’s extravagant ornamentation is too much of a good thing, perfectly executed though it 
is, but his performance of the aria is unforgettable.

‘Misero pargoletto’ from Leo’s Demofoonte is a time-suspending, slightly exotic aria that 
breathes the same air as the slow movements of Pergolesi’s Stabat mater. Mr. Fagioli phrases 
the aria with the breath control of a great bel canto singer, ascending into his upper register 
with particular radiance. There are occasional vowel sounds that sound strangely 
disconnected from the rest of the voice, almost as though they were recorded in a different 
acoustic, but this detracts little from the sumptuous evenness of Mr. Fagioli’s registers. The 
aria ‘Sperai vicino il lido’ from the same opera is one of the most enjoyable pieces on the 
disc, its opening ritornello and subtle melodic line evoking the early operas of Gluck 
contrasting effectively with the subsequent explosions of coloratura in the up-tempo 
sections. This aria gives Mr. Fagioli ample opportunities to use his upper register to 
expressive effect, and the results that he achieves are fantastic. Here, too, the final cadenza 
would have been better had it been slightly less florid, the roulades in Leo’s score having 
already proved the unquestionable supremacy of Mr. Fagioli’s technique, but the owner of 
such a voice can hardly be faulted for showing it off.

The plaintive, evocatively chromatic melody for oboe that begins ‘Lieto così talvolta’ from 
Pergolesi’s Adriano in Siria is arresting, and the limpidness of Mr. Fagioli’s singing of the 
aria’s primary theme is truly exquisite. The simplicity of the melodic line, even when it is 
disturbed by the trills that Pergolesi deployed too frequently, exhibits the composer’s gifts for
making much of modest resources. Isolated high notes are produced with startling ease: a 
casual listener might well mistake the tones for those of a very gifted lyric soprano. This is a 
long aria, but one that, like ‘He was despised’ in Händel’s Messiah, benefits from a slow 
tempo. Mr. Fagioli and Maestro Minasi adopt a speed that perfectly matches the moods of the 
text and the music, and Mr. Fagioli’s sustained singing is awesome. ‘Rendimi più sereno’ 
from Cafaro’s L’Ipermestra is also an expansive aria of great lyric stillness. Mr. Fagioli’s 
delivery of the ascending strings of trills is extraordinary, and the serene poise with which he 
sustains tones high in the voice is mesmerizing. Mr. Fagioli’s voice takes on a silvery sheen 
in the upper range, where the voices of most countertenors falter, and he complements this 
vocal strength with singing that ideally reflects the colors of texts. This is also apparent in his 
singing of ‘Un cor che ben ama’ from Sarro’s Valdemaro, a veritable contest of wills with the 
[marvelously-played] trumpet. Mr. Fagioli and the trumpeter let rip unrestrainedly, each 
musician matching the other with unfettered virtuosity.

‘Cara ti lascio, addio’ from Manna’s Lucio Vero ossia il vologeso begins with one of the long-
sustained tones for which castrati were celebrated, delivered by Mr. Fagioli with inarguable 
firmness and beauty. The bravura pieces on this disc are incandescent examples of a great 
singer at the height of his powers, but the slow arias offer glimpses of the soul of Mr. 
Fagioli’s artistry, and at least in the context of his insightful musicality it is obvious that he is 
an artist who feels very deeply. Mr. Fagioli brings Arias for Caffarelli to a pulse-quickening 
close with his performance of ‘Odo il suono di tromba guerriera’ from Manna’s Lucio Papiro 
dittatore, a piece in which the ‘martial trumpet’ sets the pace for a barnstorming display of 
technique and the detonation of a series of top notes that amaze. Even in this almost 
ridiculously difficult music, Mr. Fagioli’s performance transcends shallow display, his 
manner of singing reminding the listener that, as poets and philosophers have suggested, 
music expresses things at which words can but hint.

The most detailed contemporary descriptions of the voice of Caffarelli enable only an 
imperfect notion of how this unique singer must have sounded in performances of the music 
composed for him. The combination of a bravura technique second to none with the range 
and purity of a boy’s voice and the lung capacity of a mature man is virtually unfathomable, 
especially for listeners whose musical experiences have been formed by exposure to the 
performance practices of the 20th Century. Not so long ago, it was thought that the best 
method of recreating the voice of Farinelli, Caffarelli’s most celebrated rival, for the cinema 
was to electronically blend the voices of a countertenor and a female soprano. The resulting 
sound was decidedly odd but intriguing. Today, there are countertenors who seek to sing the 
music composed for higher-voiced castrati like Caffarelli and Farinelli at the original pitches 
and with something like the resounding glory for which these singers were 
renowned. Perhaps, in actuality, the voice of Franco Fagioli sounds nothing like that of 
Caffarelli. If, however, his illustrious predecessor sang the music on Arias for Caffarelli more 
shrewdly, tastefully, blazingly, and entrancingly than Franco Fagioli sings on this disc, he can 
hardly have been mortal.

Caffarelli [Uncredited etching in the collection of the Royal 
College of Music]
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