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ge entstanden seine musikalischen Komödien, unter 
denen »Il turco in Italia« (Mailand 1814), »Il barbiere 
di Siviglia« (Rom 1816) und »La Cenerentola« (Rom 
1817) herausgegriffen seien, daneben seine ernsten 
Opern, darunter »Otello« (1816) und »Mose in Egit-
to« (1818, später für Paris umgearbeitet), die sich lan-
ge nicht so entschieden durchsetzen konnten wie die 
heiteren Stücke.

1815 hatte Rossini einen Vertrag mit dem Agenten 
Barbaja geschlossen, der ihn bis 1823 verpflichtete, 

Rossini und sein Werk
Ein frühvollendeter Opernmeister

Gioachino Rossinis kompositorischer Lebenslauf ge-
hört zu den eigenwilligsten und staunenswertesten 
der Musikgeschichte.

1792 wurde er in Pesaro geboren – übrigens am 
ominösen 29. Februar – als Sohn eines Vaters, der 
einerseits in der städtischen Kapelle Trompeter sowie 
Waldhornist und andererseits Schlachthofinspektor 
war, und einer Mutter, die als Sängerin an Theatern 
der Provinz Erfolge feierte. Nach gründlichen Stu-
dien im Liceo musicale von Bologna lernte er das 
Komponieren bei Stanislao Mattei, der ihn die Opern 
Haydns, Mozarts und Cimarosas durcharbeiten ließ. 
Bereits in dieser Studienzeit entstanden zwei Sym-
phonien, eine Messe und eine Kantate sowie die Oper 
»Demetrio e Polibio«.

1810 debütierte er in Venedig mit »La cambiale di 
matrimonio« vor großen Publikum, im Jahr darauf 
folgte »L‘equivoco stravagante«, beides nicht über-
mäßig erfolgreich – aber Rossini erhielt neue Aufträ-
ge und schrieb in den Jahren 1812 und 1813 zusammen 
nicht weniger als neun Opern!

1813 gelang ihm der entscheidende Durchbruch, zu-
nächst mit seiner mittlerweile zehnten Oper »Tan-
credi«, insbesondere aber mit »L‘italiana in Algeri«, 
im Mai im Teatro San Benedetto in Venedig urauf-
geführt. Zunächst Italien, dann ganz Europa geriet in 
einen regelrechten »Rossini-Hype«, seine temporei-
che, temperamentvolle und virtuose kompositorische 
Handschrift begeisterte das Publikum. In dichter Fol-

Gioachino Rossini (1856)
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nist und schreibt die übrigen 39 Lebensjahre keine 
einzige Oper mehr.

Der Rossini-Stil  

Was begeisterte und faszinierte das Publikum an Ros-
sini? Da war einmal die virtuos gehandhabte Buffo-
Technik in seinen Opern, die subtile Instrumentation 
mit Betonung leichter, heller Farben, dann die sprü-
hende, mitreißende Melodik seiner Arien und En-
sembles sowie die lebendige, elementare Rhythmik, 
die einfach mitriss. Zu einem Markenzeichen wurden 
die suggestiven Wiederholungen kurzer Phrasen und 
Melodieteile, die ohne Zuführung neuen motivischen 
Materials immer schneller und lauter werdend vom 
Orchester oder/und den Sängern durchmusiziert 
werden – das sogenannte »rollando«, ein fast me-
chanisch wirkender Prozess, der viele Autoren an die 
Faszination durch Maschinen in frühindustrieller Zeit 
erinnert hat. Auf der anderen Seite wertet Rossini das 
leicht spröde wirkende secco-Rezitativ (= nur gene-
ralbassbegleitet) durch Ausprägung des orchester-
begleiteten stromentato-Rezitativs auf und entzieht 
die Koloraturen und Kadenzen der Arien dem Wild-
wuchs übertriebener Sängereitelkeit, die bei der Im-
provisation manchmal arge Blüten trieb – er schreibt 
sie genau aus.

1829 ließ es Rossini also genug sein mit der Opern-
komposition – damit wollte sich das gierige Publikum 
aber nicht abfinden. Man ließ neue »Rossini-Opern« 
anfertigen, indem man die Musik früherer Opern mit 
neuen Texten und Handlungen unterlegte, heraus 
kamen Produkte wie »Ivanhoe« (Paris 1826), »Cin-
derella« (London 1830) und »Robert Bruce« (Paris 

jährlich zwei Opern fertigzustellen. Rossini bewältig-
te diesen Arbeitsaufwand, zu dem ja noch die Sich-
tung möglicher Opernbücher, die Berücksichtigung 
der Sängerwünsche, meist die Einstudierung und 
Leitung der Uraufführung sowie Umarbeitungen 
älterer Opern kamen, indem er auf den Arbeitsgang 
der Kompositionsskizze verzichtete und gleich »ins 
Reine« schrieb, die secco-Rezitative häufig von As-
sistenten und Schülern anfertigen ließ und sich bei 
der Komposition neuer Opern gern bei sich selbst 
bediente – die Ouvertüre zum »Barbier von Sevilla« 
beispielsweise hatte er schon für »Elisabetta, regina   
‘Inghilterra« 1815 geschrieben.

1822 reiste Rossini nach Wien, die grenzenlose Be-
geisterung für seinen Stil griff auf das verwöhnte 
Wiener Publikum über, mit »La Centerenola« und 
»Zelmira« feierte er dort  Triumphe.

Noch nachhaltiger war der Erfolg in Paris, wohin 
Rossini 1824 auf Ruf der französischen Regierung 
(!) reiste. Dort übernahm er bis 1826 die Leitung des 
»Theatre Italien«, schrieb 1825 zur Krönung Karls X. 
»Il viaggio a Reims« (rund die Hälfte der Musik ver-
leibte er drei Jahre später seiner operá comique »Le 
comte Ory« ein …), brachte 1827 »Moise« heraus und 
setzte 1829 den Schlussstein mit »Guillaume Tell«. 
Daneben erhielt er zahlreiche Titel und Ehrungen, 
wurde etwa »Premier Compositeur du Roi« und »In-
specteur General du chant en France«.

Und dann folgte der Schnitt, dessen Motivation und 
Begründung die Musikwissenschaft bis heute be-
schäftigt: Rossini beendet 1829 – mit 37 Jahren – sei-
ne beispiellos erfolgreiche Karriere als Opernkompo-
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mache ihm keine Freude. Fétis war um die Antwort 
nicht verlegen und versetzte, das sei doch genau 
der Ausgangspunkt, eine neuartige Kirchenmusik zu 
schreiben, ausdrucks- und gefühlvoll, ohne gleich 
opernhaft zu sein.   

Vielleicht dachte Rossini daran, als er seine eigen-
willige und einzigartige »Petite Messe Solennelle« 
schuf, die 1863 in der im heutigen Konzert musizier-
ten Urfassung für kleines Ensemble, zwei Klaviere 
und Harmonium vorliegt und im Jahr vor Rossini Tod, 
also 1867, in der Orchesterfassung erscheint.

Nach seinen Pariser Opernerfolgen war Rossini 1836 
nach Bologna gegangen, wo er ab 1840 das Liceo 
musicale leitete – die Schule, die er einst selbst be-
sucht hatte. 1848 siedelte er nach Florenz über und 
1855 ging er dann nach Passy, damals ein bei Gelehr-
ten und Künstlern beliebter Vorort von Paris, heute 
ein Stadtteil der Metropole. Dort verbringt er seinen 
Lebensabend, empfängt illustre Gäste (etwa  Richard 
Wagner, Ignaz Moscheles und Eduard Hanslick) und 
schreibt ein paar kleine Werke, die er selbstironisch 
»péchés de vieillesse« (»Alterssünden«) nennt.

»Musique sacrée« oder »sacrée musique«?

Die »Petite Messe Solennelle« (wieder ein ironischer 
Titel: Die Messe ist mit rund anderthalb Stunden 
Länge weder »petite«, also »klein«, noch ist sie im 
traditionellen Sinn »solennelle«, also festlich mit 
Pauken und Trompeten) entsteht für die Einweihung 
der Privatkapelle des befreundeten adligen Ehepaa-
res Louise und Michel-Frédéric Pillet-Will. In deren 
Pariser Haus in der Rue Moncey fand am 14. März 

1846). Dass Musik und Text hier nur noch ohne Be-
zug nebeneinanderstehen können, versteht sich von 
selbst.

Rossini indes war nicht zum Rückzug vom Rückzug zu 
bewegen. Er fühlte sich ausgebrannt, glaubte, seinen 
Beitrag zur Gattung Oper nach Kräften geleistet zu 
haben und ahnte mit sicherem Gefühl, dass der Zug 
der Entwicklung zum romantischen »melodramma« 
fortschritt, wo er mit seiner klassizistischen Musik-
sprache und seinen eher puppenhaften commedia 
dell‘ arte-Charakteren nicht hingehörte. Sein obers-
tes Gebot war Klarheit – Einfachheit der melodischen 
Abläufe, ein einfaches harmonisches Gerüst ohne 
viel Chromatik und Modulationen, ein meist homo-
phoner Satz, eine Musik voll Leichtigkeit, Brillianz 
und  Virtuosität.

Ein neues Feld – die Kirchenmusik

Dafür wandte sich Rossini in späteren Jahren der Kir-
chenmusik zu, einem Genre, das er zuvor nur spora-
disch bedient hatte – etwa 1820 mit seiner pompösen 
»Messa di Gloria«, die erst 1992 nach langer Verges-
senheit wieder aufgeführt wurde. 

Einen langen Entstehungsprozess hat sein »Stabat 
mater«, das 1832 in einer ersten fragmentarischen 
Fassung vorliegt und erst 1841 in der Endfassung in 
Paris seine Uraufführung erlebt.

Noch 1841 sagte Rossini in einem Gespräch mit dem 
französischen Musikologen Francois-Joseph Fétis, 
er könne für die Kirche keine Musik schreiben, da er 
kein gelehrter Musiker sei. Das Studium der Fugen-
technik und des Kontrapunkts, das dafür nötig sei, 
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Gerade in Deutschland stand man Rossinis Kirchen-
musik im allgemeinen und dieser Messe im beson-
deren ablehnend gegenüber, zu weltlich, zu sinn-
lich-äußerlich, zu unterhaltend und leicht erschien 
sie vielen. Rossini hat das geahnt, schon 1865 meinte 
er gegenüber dem Kritiker Eduard Hanslick : »Das ist 
keine Kirchenmusik für euch Deutsche; meine heili-
ge Musik ist doch nur immer semiseria (= halb ernst, 
halb heiter )«. Erst allmählich setzte sich die Ansicht 
durch, dass Italianitá und melodische Schönheit sich 
mit Tiefgang und Ernsthaftigkeit durchaus verbin-
den können.

Rossini fasst die sieben Sätze des Ordinarium mis-
sae in 14 Musiknummern zusammen, stellt vor das 
»Sanctus« – an den liturgischen Platz des Gaben-
gesangs, der die Eucharistiefeier einleitet – ein »Pre-
ludio religioso«, ein instrumentales Offertorium. 
Zwischen »Benedictus« und »Agnus Dei« platziert er 
den Fronleichnamshymnus »O salutaris hostia« als 
Sopran-Solo.

Häufig – etwa im a-cappella-Mittelteil des »Kyrie«, 
dem »Christe eleison, oder im ebenfalls a cappella 
gestalteten »Sanctus« – fallen stilistische Anklänge 
an Palestrina und Bach auf. Derselbe Rossini, der 20 
Jahre zuvor noch geäußert hatte, er habe keine Lust 
auf kontra-punktische Studien, vertieft sich in die 
musikalische Sprache der Spätrenaissance und des 
Hochbarock und schafft etwa zum Abschluss des 
»Gloria« und des »Credo«, an jeweils traditionsge-
stützter Stelle, kunst- und anspruchsvolle Fugen zu 
fließender, rhythmisch federnder Klavierbegleitung, 
die sich auch vor den großen Ahnvätern nicht zu ver-

1863 im privaten Rahmen die Uraufführung statt, am 
Tag darauf folgte im Theatre Italien die sozusagen 
öffentliche Premiere.

»Lieber Gott – voilà, nun ist diese arme kleine Messe 
beendet. Ist es wirklich heilige Musik (›musique sa-
crée‹), die ich gemacht habe oder ist es vermaledeite 
Musik (›sacrée musique‹)? Ich wurde für die Opera 
buffa geboren, das weißt Du wohl! Wenig Wissen, ein 
bisschen Herz, das ist alles. Sei also gepriesen und ge-
währe mir das Paradies.«  Diese von Religiosität, ty-
pischer Rossini-Ironie und Selbstzweifeln zeugenden 
Sätze schrieb der Komponist hinter die Schlusstakte 
des abschließenden »Agnus Dei« in sein Manuskript.

Auf dem 1. Titelblatt des Autographs heißt es: »12 
Sänger von drei Geschlechtern – Männer, Frauen und 
Kastraten werden genug sein für ihre Aufführung, d. 
h. acht für den Chor, vier für die Soli, insgesamt also 
12 Cherubine. Lieber Gott, verzeih mir die folgen-
de Gedankenverbindung: 12 an der Zahl sind auch 
die Apostel in der berühmten Fressszene (»coup de 
manchoire«) gemalt im Fresco von Leonardo, wel-
ches man ›Das letzte Abendmahl‹ nennt, wer würde 
es glauben! Es gibt unter Deinen Jüngern solche, die 
falsche Töne anschlagen!! Lieber Gott beruhige Dich, 
ich behaupte, dass kein Judas bei meinem Mahle 
sein wird, und dass die Meinigen richtig und mit Lie-
be Sein Lob singen werden…«

Und auf dem 2. Titelblatt stellt Rossini klar, dass er die 
Messe primär für sich selbst geschrieben hat – »com-
posée pour ma villegiature de Passy«. Widmungsträ-
gerin ist Gräfin Louise Pillet-Will.
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1867 legte Rossini dann, wie erwähnt, doch eine Or-
chesterfassung vor. Grund war aber offenbar we-
niger, dass er diese Erweiterung des Apparates als 
organisch empfand, sondern die Sorge, dass ein 
anderer die Aufgabe nicht in seinem Sinne erfüllen 
würde – »so kommt Herr Sax mit seinen Saxophonen 
oder Herr Berlioz mit anderen Riesen des modernen 
Orchesters, wollen damit meine Messe instrumentie-
ren und schlagen mir meine paar Singstimmen tot, 
wobei sie auch mich glücklich umbringen würden.«

Erst nach Rossinis Tod, am 24. Februar 1869, wurde 
die orchestrierte Fassung im Theatre Italien in Pa-
ris uraufgeführt. Sicher ist diese opulentere Version 
spektakulär und hörenswert, doch den intimen und 
persönlichen Charakter bringt wohl die Fassung mit 
Klavier(en) und Harmonium besser zur Geltung. Zwar 
mag diese Klanglichkeit zunächst ungewohnt anmu-
ten, doch war damals in der französischen Kirchen-
musik die Begleitung durch ein Harmonium oder 
eine kleine Orgel durchaus geläufig. Viele Kritiker 
hörten in der Kombination des großen Konzertflü-
gels, der in den Salon wohlhabender Bürger gehört, 	
mit der »Arme-Leute-Orgel«, dem Harmonium, eine 
Versöhnung der sozialen Schichten, eine Verbindung 
der Dorfkirche mit dem reichen Bürgerhaus.     

Prof. Thomas Gropper

stecken brauchen! (»Ich bin auf die große Gesamt-
ausgabe seiner (= Bachs) Werke subskribiert. Hier, Sie 
sehen gerade auf meinem Tisch den letzten erschie-
nenen Band. Soll ich Ihnen bekennen, dass der Tag, 
an dem ein neuer Band ankommt, selbst für mich 
noch ein Tag unvergleichlicher Freude ist ?«)

Neben diesen archaisierenden Elementen stehen 
aber auch gewohnter und geliebter Opernschmelz, 
etwa die schmissige Tenorarie »Domine Deus« mit 
ihren beifallstreibenden Spitzentönen am Schluss 
des Vokalparts, oder das innige, terzenselige Duett 
»Qui tollis«. Und wir hören, zum Beispiel im Vorspiel 
des »Kyrie« oder der eigentümlich beklommenen 
Einleitung des »Agnus Dei« neue, zukunftsweisende 
Farben und Rhythmen, die an Poulenc oder Orff ge-
mahnen können.

Zwei Fassungen

Im Juni 1865, zwei Monate nach einer erneuten Auf-
führung der Messe im Hause Pillet-Will, schreibt 
Rossini an Franz Liszt: »Diese Messe wurde aufge-
führt von tüchtigen Künstler (…) und begleitet von 
zwei Klavieren und einem Harmonium. Die führen-
den Komponisten von Paris (einbegriffen mein armer 
Kollege Meyerbeer, der nicht mehr unter den Leben-
den weilt), haben mich – entgegen meinem Verdienst 
– sehr gelobt. Man will, dass ich sie instrumentiere, 
damit sie dann in irgendeiner der Pariser Kirchen 
aufgeführt werden kann. Ich habe Widerwillen, sol-
che Arbeit zu übernehmen, weil ich in diese Kompo-
sition all mein kleines musikalisches Wissen gelegt 
habe und weil ich gearbeitet habe mit wahrer Liebe 
zur Religion.«  
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Frank Martin (1928)
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»Eine Sache zwischen Gott und mir« —
Frank Martins Messe für Doppelchor
Als 32jähriger Komponist schrieb Frank Martin im 
Jahr 1922 die meisten Sätze seiner außergewöhnli-
chen »Messe für Doppelchor«. Zu Religion und Kir-
chenmusik hatte er von früher Jugend an intensiven 
Kontakt, stammt er doch (als jüngstes von 10 Kindern) 
aus der Familie eines calvinistischen Pfarrers. 

In seiner Ausbildung gibt es im Grunde nur einen ein-
zigen Lehrer, nämlich Joseph Lauber, bei dem er in 
Klavier, Komposition und Harmonielehre unterwie-
sen wurde ). 1911 erlebte ein erstes Werk von ihm seine 
Uraufführung beim Schweizer Tonkünstlerfest. Nach 
musikalischem Unterricht wandte er sich 1908–1910 
zunächst an der Universität Genf dem Studium der 
Mathematik und Physik zu. Nach Jahren in Zürich, 
Rom und Paris wurde er 1926 wieder in Genf sesshaft. 
Dort gründete er zur Pflege der Musik des 17. und 18. 
Jahrhunderts die Societe de musique de chambre. 
Nach dem Zweiten Weltkrieg siedelte er 1946 in die 
Niederlande über, 1950–57 lehrte er Komposition an 
der Musikhochschule in Köln. Seine letzten Lebens-
jahre verbrachte er in Naarden bei Amsterdam.

Wir hören also heute ein früheres Werk Frank Martins 
– alle Sätze des Ordinariums vertonte er 1922, nur den 
abschließenden Teil »Agnus Dei« fügte er 1926 hinzu. 
Danach lag das Stück rund 40 Jahre unbekannt und 
unbemerkt in der Schublade Martins. Erst 1962 stieß 
der Hamburger Kantor Franz W. Brunnert zufällig bei 
der Durchsicht eines alten Werkkatalogs auf eine An-
kündigung einer Messvertonung durch Frank Martin. 

Er wandte sich direkt an den Komponisten mit der 
Bitte um eine Übersendung zu Studienzwecken und 
erhielt zu seinem Erstaunen die Noten zugesandt. Am 
2. November 1963 erlebte eines der herausragenden 
kirchenmusikalischen Werke des 20. Jahrhunderts 
eine vergleichsweise unspektakuläre Uraufführung 
in Hamburg durch die Bugenhagen-Kantorei.

Auf die Frage, warum er seine Messe nicht prominent 
publiziert habe, beschied Martin : »Die Messe ist aus 
tiefer Religiosität geschrieben und eine private Sa-
che. Eine Sache zwischen Gott und mir.« An anderer 
Stelle : »Ich hatte gar nicht den Wunsch nach einer 
Aufführung, denn ich befürchtete, dass die Messe 
einzig unter ästhetischen Gesichtspunkten beurteilt 
werden könnte.« Neben diesem Werk gibt es nur 
noch ein weiteres a cappella-Chorwerk aus seiner Fe-
der, die »Songs of Ariel« aus dem Jahr 1950.

Prof. Thomas Gropper
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Kyrie
Kyrie eleison (Rossini: Coro [Soprani, Alti ,Tenori, Bassi])
Kyrie eleison.
Christe eleison.
Kyrie eleison.

Herr, erbarme dich.
Christus, erbarme dich.
Herr, erbarme dich.

Gloria
Gloria in excelsis Deo (Rossini: Soli, Coro)
Gloria in excelsis Deo
et in terra pax hominibus bonae voluntatis.

Ehre sei Gott in der Höhe
und Friede auf Erden den Menschen seiner Gnade.

Laudamus te (Rossini: Soli, Coro)
Laudamus te,
benedicimus te,
adoramus te,
glorificamus te.

Wir loben dich,
wir preisen dich,
wir beten dich an,
wir rühmen dich.

Gratias agimus tibi (Rossini: Soli [Alto, Tenore, Basso])
Gratias agimus tibi propter magnam gloriam tuam. Wir danken dir, denn groß ist deine Herrlichkeit.
Domine Deus (Rossini: Tenore solo)
Domine Deus, Rex caelestis,
Deus pater omnipotens.
Domine Fili unigenite, Iesu Christe,
Domine Deus, Agnus Dei, Filius Patris.

Herr und Gott, König des Himmels,
Gott und Vater, Herrscher über das All
Herr, eingeborener Sohn, Jesus Christus.
Herr und Gott, Lamm Gottes, Sohn des Vaters.

Qui tollis (Rossini: Soli [Soprano, Alto])
Qui tollis peccata mundi,
miserere nobis;
qui tollis peccata mundi,
suscipe deprecationem nostram;

Der du nimmst hinweg die Sünde der Welt:
erbarme dich unser;
der du nimmst hinweg die Sünde der Welt:
nimm an unser Gebet;

Das Ordinarium in der römisch-katholischen Messe
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qui sedes ad dexteram Patris,
miserere nobis.

du sitzest zur Rechten des Vaters:
erbarme dich unser.

Quoniam (Rossini: Basso solo)
Quoniam Tu solus Sanctus,
Tu solus Dominus,
Tu solus Altissimus,
Iesu Christe.

Denn du allein bist der Heilige,
du allein der Herr,
du allein der Höchste,
Jesus Christus.

Cum Sancto Spiritu (Rossini: Soli con Coro)
Cum Sancto Spiritu
in gloria Dei Patris. Amen.

Mit dem Heiligen Geist,
zur Ehre Gottes des Vaters. Amen.

Credo
Credo in unum Deum (Rossini: Soli, Coro)
Credo in unum Deum,
Patrem omnipotentem,
factorem caeli et terrae,
visibilium omnium et invisibilium.
Et in unum Dominum Jesum Christum,
Filium Dei unigenitum,
et ex Patre natum ante omnia saecula.
Deum de Deo, lumen de lumine,
Deum verum de Deo vero,
genitum, non factum,
consubstantialem Patri:
per quem omnia facta sunt.
Qui propter nos homines
et propter nostram salutem
descendit de caelis.
Et incarnatus est de Spiritu Sancto
ex Maria Virgine:
et homo factus est.

Wir glauben an den einen Gott,
den Vater, den Allmächtigen,
der alles geschaffen hat, Himmel und Erde,
die sichtbare und die unsichtbare Welt.
Und an den einen Herrn Jesus Christus,
Gottes eingeborenen Sohn,
aus dem Vater geboren vor aller Zeit:
Gott von Gott, Licht vom Licht,
wahrer Gott vom wahren Gott,
gezeugt, nicht geschaffen,
eines Wesens mit dem Vater:
durch ihn ist alles geschaffen.
Für uns Menschen
und zu unserem Heil
ist er vom Himmel gekommen,
hat Fleisch angenommen durch den Heiligen Geist
von der Jungfrau Maria
und ist Mensch geworden.
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Crucifixus (Rossini: Soprano solo)
Crucifixus etiam pro nobis
sub Pontio Pilato;
passus et sepultus est.

Er wurde für uns gekreuzigt
unter Pontius Pilatus,
hat gelitten und ist begraben worden.

Et resurexit (Rossini: Soli, Coro)
Et resurrexit tertia die
secundum Scripturas,
et ascendit in caelum,
sedet ad dexteram Patris.
Et iterum venturus est cum gloria,
judicare vivos et mortuos,
cuius regni non erit finis.

Ist am dritten Tage auferstanden
nach der Schrift
und aufgefahren in den Himmel.
Er sitzt zur Rechten des Vaters
und wird wiederkommen in Herrlichkeit,
zu richten die Lebenden und die Toten;
seiner Herrschaft wird kein Ende sein.

Et in Spiritum Sanctum,
Dominum et vivificantem:
qui ex Patre Filioque procedit.
Qui cum Patre et Filio,
simul adoratur et conglorificatur:
qui locutus est per prophetas.
Et unam, sanctam, catholicam
et apostolicam Ecclesiam.
Confiteor unum baptisma
in remissionem peccatorum.
Et expecto resurrectionem mortuorum.

Wir glauben an den Heiligen Geist,
der Herr ist und lebendig macht,
der aus dem Vater und dem Sohn hervorgeht,
der mit dem Vater und dem Sohn
angebetet und verherrlicht wird,
der gesprochen hat durch die Propheten;
und die eine, heilige, katholische
und apostolische Kirche.
Wir bekennen die eine Taufe
zur Vergebung der Sünden.
Wir erwarten die Auferstehung der Toten.

Et vitam venturi (Rossini: Soli con Coro)
Et vitam venturi saeculi. Amen. Und das Leben der kommenden Welt. Amen.

Offertorium
Prélude religieux (nur in der Rossini-Messe: Piano)
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Sanctus
Ritournelle (nur in der Rossini-Messe: Harmonium)
Sanctus (Rossini: Soli con Coro)
Sanctus, sanctus, sanctus
Dominus Deus Sabaoth.
Pleni sunt coeli et terra
gloria tua.
Hosanna in excelsis.
Benedictus
qui venit in nomine Domini.
Hosanna in excelsis.

Heilig, heilig, heilig
Gott, Herr aller Mächte und Gewalten.
Erfüllt sind Himmel und Erde
von deiner Herrlichkeit.
Hosanna in der Höhe.
Hochgelobt sei,
der da kommt im Namen des Herrn.
Hosanna in der Höhe.

O salutaris hostia
O salutaris hostia (nur in der Rossini-Messe: Soprano solo)
O salutaris hostia,
Quæ cæli pandis ostium,
Bella premunt hostilia;
Da robur, fer auxilium.

O heilbringende Opfergabe/Hostie,
die du die Tür des Himmels öffnest,
feindliche Kriege drängen:
Gib Kraft, bringe Hilfe.

Agnus Dei
Agnus Dei (Rossini: Alto solo, Coro)
Agnus Dei qui tollis peccata mundi,
miserere nobis.
Agnus Dei qui tollis peccata mundi,
miserere nobis.
Agnus Dei qui tollis peccata mundi,
dona nobis pacem.

Lamm Gottes, du nimmst hinweg die Sünde der Welt, 
erbarme dich unser.
Lamm Gottes, du nimmst hinweg die Sünde der Welt, 
erbarme dich unser.
Lamm Gottes, du nimmst hinweg die Sünde der Welt, 
gib uns deinen Frieden. 
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Isabella Gantner (Sopran)
Isabella Gantner studiert derzeit klassischen Gesang 
an der Hochschule für Musik und Theater München. 
Dort war sie bereits in Opernpartien wie der 1. Dame 
(»Die Zauberflöte«), Gretchen (»Der Wildschütz«) 
und als Helene (»Hin und zurück«) zu erleben und 
wird 2023/2024 mit der Partie der Gräfin Amaviva in 
W. A. Mozarts »Le Nozze di Figaro« zu hören sein.

Neben ihrem Schaffen im Bereich Theater hegt die 
Sopranistin eine rege Tätigkeit im Konzert- und Ora-
torienfach mit einem breit gefächerten Repertoire aus 
Werken u. a. von Bach, Haydn, Mozart und Mendels-
sohn. Mehrfach war Sie bereits in bedeutenden Par-
tien wie W. A. Mozarts »Exsultate Jubilate«, C. Orffs 
»Carmina Burana« und dem Requiem von G. Fauré 
als Solistin zu hören. Darüber hinaus sang sie die Par-
tie der Erlkönigs Tochter aus Niels Gades gleichnami-
gem Werk mit den Münchner Symphonikern.

Neben ihrem Engagement in mehreren Gesangs-
ensembles in München, hegt die Sopranistin eine 
besondere Vorliebe für Neue Musik. Sie arbeitet eng 
mit jungen Komponisten zusammen und war Teil 
mehrerer Uraufführungen u. a. der Kammerspiele 
und des Volkstheaters München. Sie konzertierte 
bereits mehrfach mit dem Ensemble Oktopus unter 
der Leitung von Konstantia Gourzi und war 2022 Teil 
des Metax Modern Festivals. Im Sommer 2023 wird 
Isabella Gantner neben G. Rossinis »Petite Messe 
solennelle« auch mit A. Dvořák »Stabat Mater« in 
München zu erleben sein.
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Regine Jurda (Alt)
Regine Jurda studierte an der Musikhochschule 
München bei Kammersänger Wolfgang Brendel so-
wie Gabriele Kaiser und war Mitglied der Bayerischen 
Theaterakademie August Everding. Sie war mehrfach 
auf der Bühne des Münchner Prinzregententheaters 
zu erleben, so u. a. in Opern von Purcell, Cavalli, Hil-
ler, Steffani, Britten, Offenbach, Strauss, Mozart und 
Humperdinck.

Im Münchner Staatstheater am Gärtnerplatz sang 
die Mezzosopranistin in Opern von Richard Strauss 
und Johannes Maria Staud. Des Weiteren gastier-
te sie im Markgräflichen Opernhaus Bayreuth, am 
Theater Konstanz, bei der Münchner Biennale, den 
Wiener Festwochen und den Berliner Festspielen. 
Konzertreisen führten sie u. a. nach Italien, Frank-
reich und Russland.

Seit einigen Jahren fokussiert sich Regine Jurda zu 
nehmend auf den konzertanten Bereich. Als eine ge-
fragte Interpretin ist sie häufig zu Gast bei renom-
mierten Musikfestivals wie z.B. dem Internationalen 
Beethovenfest Bonn, dem Oberstdorfer Musiksom-
mer und den Max-Reger-Tagen Weiden. Ihr Schwer-
punkt liegt hierbei einerseits auf den Werken des 
Barock, wo sie eine enge Zusammenarbeit mit re-
nommierten Barockorchestern wie der Münchner 
Hofkapelle, L’arpa festante, L’Orfeo oder La Banda 
pflegt, andererseits auf den großen geistlichen Wer-
ken von Dvořák, Mendelssohn-Bartholdy, Rossini 
und Verdi. Darüber hinaus gilt ihre Liebe den Liedern 
Johannes Brahms und Gustav Mahlers.
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  Roman Payer (Tenor) 
Bereits im Alter von acht Jahren begann der gebür-
tige Wiener seine musikalische Ausbildung. Er war 
Mitglied und später auch Sopransolist der Wiener 
Sängerknaben. Seine Gesangsausbildung absol-
vierte er am Konservatorium seiner Heimatstadt bei 
Helga Wagner und Lucia Meschwitz. Sowohl das So-
logesangs- als auch das Opernstudium schloss er mit 
Auszeichnung ab.

Bereits während des Studiums wirkte der junge 
Sänger als Tenorsolist in den bedeutenden Kirchen 
Wiens, u.a. Stephansdom, und sang dort sämtliche 
Messen der Wiener Klassiker Mozart, Haydn und 
Schubert.

Roman Payer ist ein gern gesehener Gast auf den 
Konzertbühnen Europas, unter denen folgende 
besonders hervorzuheben sind: Herodes-Atticus-
Theater/Athen, Philharmonie Luxemburg, Marien-
kirche Ostrava/​Tschechische Republik, Herkulessaal 
in München, die Glocke in Bremen, Kathedrale St. 
Gallen/Schweiz, Schloss Heidelberg, Kongresshalle 
Augsburg, Dom zu Speyer, Mainzer Dom, Stephans-
dom Wien, Wiener Musikverein und das Konzerthaus 
Wien.

Sein vielfältiges Repertoire erstreckt sich von der Re-
naissance bis hin zur Moderne, wie z.B.: Monteverdis 
Marienvesper, Bachs Passionen, die großen Ora
torien von Händel, Haydn und Mendelssohn, Beet
hovens 9. Sinfonie und das Verdi-Requiem.

Neben seiner Konzerttätigkeit ist Roman Payer vor 
allem als Opernsänger zu erleben. Seine letzten wich

tigen Engagements führten ihn an die Semperoper, 
die Staatsoper Hannover, die Oper Leipzig und die 
Theater in St. Gallen, Regensburg, Innsbruck, Ulm, 
Augsburg, Koblenz, Pforzheim, Darmstadt und Co-
burg.
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Peter Schöne (Bass)
Als leuchtender Bariton von der Süddeutschen Zei-
tung gepriesen, als exzellenter Sänger mit hervorra-
gender Technik von FAZ, Opera Now und Opernwelt 
geadelt, gilt Peter Schöne mit seinem ausdrucksvol-
len Bariton heute national und international als einer 
der vielseitigsten Opern-, Konzert- und Liedsänger.

Sein Opern-Debüt gab er an der Komischen Oper 
Berlin als Eddy in der Oper Greek von Mark-Antony 
Turnage.

Er war als Solist an mehr als 20 Opernhäusern enga-
giert und sang dort nahezu alle Partien seines Fachs. 
Zuletzt konnte er große Erfolge als Kurwenal in Tris-
tan und Isolde und Wotan im Rheingold feiern.

Die Produktion Macbeth Underworld (Oper von Pas-
cal Dusapin) in der er die Titelrolle sang und verkör-
perte, wurde 2021 von ARTE übertragen.

Seit dem Beginn seiner Ausbildung beschäftigt sich 
Peter Schöne intensiv mit dem deutschen Klavierlied. 
Eine Gesamtaufnahme aller Schubertlieder entsteht 
zurzeit auf www.schubertlied.de.

Peter Schöne ist gern gesehener Gast etwa bei Or-
chestern wie dem NDR-Sinfonieorchester, dem 
Münchner Rundfunkorchester, den Deutschen Kam-
mervirtuosen, der musikfabrik oder beim Ensemble 
Kontrapunkte Wien.

Durch seine enge Zusammenarbeit mit den Pianisten 
Axel Bauni und Jan Philip Schulze, sowie den Kom-
ponisten wie Peter Eötvös, Aribert Reimann, Pascal 
Dusapin, Gordon Kampe und Wolfgang Rihm wird 

sein ausgeprägtes Talent für die Musik des 20.und 21. 
Jahrhunderts deutlich.

Das leidenschaftliche Engagement für diese Musik 
wurde mit dem Schneider-Schott-Musikpreis hono-
riert.

2015 wurde er ins Kuratorium der aDevantgarde ge-
wählt.

2023 singt er in Paris Wotan im Rheingold von Ri-
chard Wagner. In Saarbrücken wird er zum ersten Mal 
Gianni Schicchi singen. Außerdem gab er sein Debut 
am Theater an der Wien in Eötvös‘ Oper Der goldene 
Drache.

Peter Schöne ist studierter Geiger und lebt mit seiner 
Frau, der Regisseurin Barbara Schöne, Tochter Clara 
und Sohn Severin in Saarbrücken, wo er am Staats-
theater engagiert ist.
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Mirjam von Kirschten (Klavier)
Die vielseitige Pianistin Mirjam von Kirschten wird 
von der Presse für ihre »phänomenale Treffsicherheit 
und lebendige, engagierte und sensible Vortrags-
kunst« gelobt. Als passionierte Kammermusikerin 
war sie über 20 Jahre lang Pianistin des Verdandi-
Trios mit Mitgliedern der Münchner Philharmoniker, 
mit dem sie bis 2021 regelmäßig das Publikum be-
geisterte. Sie ist Partnerin vieler namhafter Musiker 
und Chöre. Bei vielen Konzertreihen, Meisterkursen 
(z.B. Walter Berry, Jan-Hendrik Rootering, Bayerische 
Staatsoper) und Wettbewerben (u. a. ARD-Wettbe-
werb) war sie als Begleiterin engagiert.

Sie übt eine rege Konzerttätigkeit im In- und Ausland 
aus und erhielt Einladungen zu Festivals (z.B. Schles-
wig-Holstein, Schwetzingen, Prussia Cove/ GB) und 
zu Tourneen in den USA und in Israel. Im vollbesetz-
ten Herkulessaal begeisterte sie das Münchner Pub-
likum als Solistin in Beethovens »Chorfantasie«. Ihre 
Konzerttätigkeit führte sie unter anderem ins Künst-
lerhaus und die Allerheiligen-Hofkirche in München, 
Markgräfliche Opernhaus Bayreuth, NDR Hannover, 
Heinrich-Lades-Halle Erlangen, Stadthalle Göttin-
gen, Rosenthal-Theater Selb, Rathaussaal Regens-
burg, Oetkerhalle Bielefeld, Schloss Elmau, Basilika 
Birnau. CD- und Rundfunkaufnahmen dokumentie-
ren ihre künstlerische Tätigkeit.

Im Jahr 2021 entwickelte sie mit einer Münchner 
Schauspielerin ein Musiktheater über Sophie Scholl, 
das sie seither erfolgreich aufführt. Mirjam v. Kirsch-
ten absolvierte ihr Studium in München und Bloo-

mington/USA, u.a. bei Leonard Hokanson, Evelyn 
Brancart und Gitti Pirner. Bleibenden Einfluss hinter-
ließ die intensive Zusammenarbeit mit Janos Starker 
und Miriam Fried.

Die Pianistin gewann den Deutschen Musikwett-
bewerb und ist u.a. Trägerin des Bayerischen Hoch-
begabten-Stipendiums. Nach Corona erhielt sie für 
verschiedene Projekte Förderungen durch »Neustart 
Kultur« und »Live Special Now«.
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Hans Maier (Klassisches Akkordeon)
Hans Maier, geboren am 1. August 1977, studierte als 
Stipendiat der Studienstiftung des Deutschen Vol-
kes, des DAAD sowie des Japonicum-Stipendiums 
der Studienstiftung des Deutschen Volkes bei Prof. 
Hugo Noth an der Staatlichen Hochschule für Mu-
sik Trossingen. Dort absolvierte er Musiklehrer- und 
künstlerisches Diplom sowie die Solistische Ausbil-
dung. Im Anschluss daran hat er zur Vertiefung sei-
ner wissenschaftlichen Ausbildung seine Studien mit 
der Fächerkombination Musikwissenschaft, Japano-
logie und Neuere deutsche Literatur an der Ludwig-
Maximilians-Universität München fortgesetzt. Seine 
Magisterarbeit schrieb er zum Thema Toru Takemitsu 
und die westliche Musik. 

Zusätzlich beschäftigte sich Maier auf zahlreichen 
Meisterkursen, u. a. bei Martin Haselböck und Jory 
Vinicour, intensiv mit der historischen Aufführungs-
praxis alter Musik. Er verfolgt eine ausgeprägte Kon-
zerttätigkeit sowohl als Solist als auch in Kammermu-
sikformationen bei renommierten Konzertreihen (u.a. 
Konzerte der Hofburgkapelle Wien, Lautwechsel 2005, 
Gmundener Festwochen 2004, Traumspiele 2002, Ar-
tionale 2004, Fest für Neue Musik München, Orgel-
festival Smarano, Expo 2000 etc.) und in bekannten 
Konzerthäusern (u. a. Gasteig München, Staatsoper 
und Schauspielhaus Stuttgart, Schauspielhaus Bo-
chum, Maytheater Osaka, Reinanzaka-Kyokai Tokyo, 
Slowackie-Theater Krakau, Hofburgkapelle Wien, Kon-
gresshalle Böblingen, Kathedrale St. Michel Brüssel) 
in Europa und Japan. Aufnahmen bei ORF, RAI, SWR, 
3sat und BR ergänzen seine künstlerische Tätigkeit. 

Mit mehreren Komponisten, u. a. Albrecht Gürsching 
und Nikolaus Brass, hat er zusammengearbeitet und 
die ihm gewidmeten Werke uraufgeführt. Von 2003 
bis 2007 hat er eine Klasse für Akkordeon und Kam-
mermusik an der Kreismusikschule Fürstenfeldbruck 
geleitet, aus der u. a. 1. PreisträgerInnen bei Jugend 
musiziert und StipendiatenInnen der Elite des Baye-
rischen Rundfunks hervorgingen. 

Auf Fortbildungsveranstaltungen in Deutschland, 
Italien und der Schweiz hat er Akkordeon und Kam-
mermusik unterrichtet sowie Vorträge gehalten mit 
der Idee einer Einheit der praktischen, pädagogi-
schen und theoretischen Sicht auf Musik. 

Zum Wintersemester 2007/2008 wurde er als Nach-
folger von Hugo Noth als Professor für Akkordeon, 
Kammermusik und Methodik an die Staatliche Hoch-
schule für Musik Trossingen berufen.
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Thomas Gropper (Leitung)
Mit den Arcis-Vocalisten hat sich Thomas Gropper 
seinen lang gehegten Wunsch erfüllt, Werke für Chor 
nicht nur mit zu gestalten, sondern für den gesamten 
Rahmen die Verantwortung zu tragen und diese so 
ganz neu zu erfahren. Seit 2005 leitet er den Chor, mit 
dem er a cappella sowie oratorische Literatur auf-
führt und auch Konzertreisen unternimmt. Thomas 
Gropper dirigierte dabei u. a. die Südwestdeutsche 
Philharmonie Konstanz, die Vogtlandphilharmonie, 
das Philharmonische Orchester Bad Reichenhall so-
wie die Barockensembles La Banda und L‘arpa fes-
tante in Münchens traditionsreichen Konzertsälen 
wie dem Prinzregententheater und Herkulessaal, 
aber auch im Brunnenhof der Residenz.

Neben der Leitung der Arcis-Vocalisten war Thomas 
Gropper von 2008 bis 2014 Leiter des renommierten 
Philharmonischen Chores Fürstenfeld. Ab Herbst 
2014 übernahm er die künstlerische Leitung der Bir-
nauer Kantorei und gestaltet seither die Reihe Geist-
liche Musik in der Birnau. Seit 2016 leitet er auch 
den Kammerchor Chur. Außerdem betreute Thomas 
Gropper zwischen 2011 und 2015 umfangreiche Chor-
Einstudierungen für Konzerte mit der live aufge
führten Filmmusik zu »Der Herr der Ringe« und 
»Fluch der Karibik« in der Philharmonie im Gasteig.

Thomas Gropper verfügt in den Bereichen Gesang 
und Stimmbildung über einen großen künstlerischen 
und pädagogischen Erfahrungsschatz. Sein Schwer
punkt liegt auf dem Gebiet von Oratorien, Passionen 
und Messen, wo er alle bedeutenden Partien für Bass 
und Bariton als Solist gesungen und bei zahlreichen 

Rundfunk- und CD-Aufnahmen mitgewirkt hat. Da-
neben ist Thomas Gropper auch auf dem Gebiet der 
Oper tätig und war u. a. in Mozart-Opern als Figa-
ro, Don Giovanni, Papageno sowie am Stadttheater 
Ingolstadt als Don Febeo in Simon Mayrs »Che Ori-
ginali« zu hören. 2007 übernahm er die Titelpartie 
in Monteverdis »L’Orfeo« bei den Opernfestspie-
len in der Hersfelder Stiftsruine. Außerdem wirkte 
Thomas Gropper als Stimmbildner des Münchener 
Bach-Chors und des Münchner Motettenchors. Seit 
1997 unterrichtet er an der Hochschule für Musik und 
Theater München, wo er 2001 eine Professur für Ge-
sang, Sprecherziehung und Gesangsdidaktik erhielt.

Thomas Gropper studierte Opern- und Konzert
gesang sowie Gesangspädagogik an der Hochschule 
für Musik und Theater München bei Markus Goritzki 
und bei Dietrich Fischer-Dieskau in Berlin.
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Arcis-Vocalisten
Seit der Gründung durch ihren Chorleiter Thomas 
Gropper im Jahr 2005, haben die Arcis-Vocalisten in 
der hochklassigen und vielfältigen Münchner Musik-
szene aufgrund ihrer klanglichen Qualität und der 
besonderen Programmgestaltung einen festen Platz 
unter den bekannten semi-professionellen Chören 
der Stadt eingenommen.

Der Projektchor besteht aus etwa 80 engagierten 
Sängerinnen und Sängern, die großteils über eine 
solistische Gesangsausbildung verfügen. Je nach 
Werk wird er flexibel besetzt und kann somit zwi
schen 30 und 80 Mitgliedern zählen. Das Ensemble 
zeichnet sich u. a. durch die besondere Programm-
gestaltung aus. Neben der Darbietung von Chorwer-
ken des Frühbarocks bis hin zur Moderne haben die 
Arcis-Vocalisten mit szenischen Aufführungen baro-
cker Werke wie »Dido und Aeneas« von Purcell oder 
»Belshazzar« von Händel und »L’Orfeo« von Monte
verdi in Zusammenarbeit mit dem Regisseur Dieter 
Reuscher große Beachtung gefunden.

In Kooperation mit dem Veranstalter Bell’Arte treten 
die Arcis-Vocalisten mehrmals jährlich im Herkules
saal und im Brunnenhof der Residenz München auf. 
Darüber hinaus war das Ensemble bereits bei den 
Europäischen Wochen in Passau, beim Musiksom
mer zwischen Salzach und Inn, in der Allerheiligen-
Hofkirche in München, in Rouen in der Normandie, 
bei den Festspielen Bad Hersfeld, in Rothenburg ob 
der Tauber, auf dem Theaterplatz Lindau und bei den 
Marienroder Klosterkonzerten sowie im KKL Luzern 
und in der Tonhalle Zürich zu Gast.

Kirchenmusikalische Konzerte sowie szenische Auf
führungen in München finden traditionell in der 
Himmelfahrtskirche Sendling, statt. Dort entstanden 
in Kooperation mit dem Bayerischen Rundfunk (BR-
KLASSIK) Aufnahmen verschiedener Bach-Kantaten 
sowie zweier Oratorien von Carl Heinrich Graun, die 
auf dem Label OehmsClassics erschienen sind. Auch 
Aufnahmen der selten gespielten Oratorien »Das 
Sühnopfer des neuen Bundes« und »Jan Hus« von 
Carl Loewe sind hier entstanden.
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Diskografie
In der Himmelfahrtskirche in München-Sendling 
entstanden in Kooperation mit dem Bayerischen 
Rundfunk (BR-KLASSIK) Aufnahmen verschiedener 
Bach-Kantaten sowie je zweier Oratorien von Carl 
Heinrich Graun und Carl Loewe, die auf dem Label 
OehmsClassics erschienen sind.

Die CDs sind im gut sortierten Fachhandel, direkt bei 
OehmsClassics (www.oehmsclassics.de) und an der 
Abendkasse erhältlich.
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2014 2019
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Besuchen Sie uns im Internet unter www.arcis-vocalisten.de
und abonnieren Sie unseren Newsletter über newsletter@arcis-vocalisten.de

Sie finden uns auch bei Facebook und Instagram:


