
Im  Zaubernebel  des  Klangs:
Essener  Philharmoniker  und
Cellistin  Raphaela  Gromes
spielen  Konzert  einer
vergessenen Komponistin
geschrieben von Werner Häußner | 18. Oktober 2023

Die Cellistin Raphaela Gromes. Foto: wildundleise

Seit Mitte August schon sind die Essener Philharmoniker wieder
auf  ihrem  Posten.  Sie  haben  die  Spielzeit  unter  einer
Dirigentin eröffnet und setzten sie jetzt mit dem Werk einer
vergessenen Komponistin fort.

Anna  Skryleva,  noch  bis  2025  Generalmusikdirektorin  in
Magdeburg, gab im August dem Saisonstart mit Gershwin und
Bernstein angemessenen Schwung. Der neue Essener GMD Andrea
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Sanguineti präsentierte sich im Zweiten Sinfoniekonzert mit
einer Rarität aus seiner italienischen Heimat, „Feste Romane“
von Ottorino Respighi, und einem sehr massiven, sehr lauten
„Don Juan“ von Richard Strauss. Über ausufernde Lautstärke
konnte man sich nun im Dritten Sinfoniekonzert unter Leitung
des Geigers und Dirigenten Julian Rachlin nicht beschweren.
Die Essener Philharmoniker spielten sich mit Diskretion und
Finesse in die Herzen der Zuhörer in der Philharmonie, deren
Großer  Saal  durchaus  noch  eine  Hundertschaft  Besucher
vertragen  hätte.

Schade,  denn  wer  nicht  da  war,  hat  etwas  verpasst.  Das
Programm  ließ  eine  geschickt  gestaltende  Hand  spüren:  Den
ersten  Teil  eröffnete  das  a-Moll-Cellokonzert  op.  33  von
Camille Saint-Saëns, eines der bedeutendsten Solokonzerte für
dieses  Instrument,  gefolgt  von  einer  Wiederentdeckung:
Solistin Raphaela Gromes hatte ein Konzert der Saint-Saëns-
Schülerin  Marie  Jaëll  mitgebracht,  das  sich  neben  dem
etablierten Stück mühelos behaupten kann und zum Höhepunkt des
Abends avancierte. Nach der Pause zeigten die Philharmoniker,
wie  spannend  und  beredt  Felix  Mendelssohn  Bartholdys
„Schottische“ Sinfonie klingen kann, auch wenn sie nicht als
Schaustück inszeniert wird.

Schottland als Inspiration

Mendelssohns Dritte Sinfonie hat nicht nur die Tonart a-Moll
mit dem Cellokonzert von Saint-Saëns gemeinsam, sondern auch
den Ausgangspunkt in einer klassischen Orientierung an der
Form. Schottland war für den reisefreudigen Mendelssohn Quelle
der Inspiration, nicht jedoch eine Ressource von Musik. Die
Sinfonie  hat  keine  folkloristischen  Züge,  das  thematische
Material stammt nicht etwa aus „schottischer“ Folklore, die
der  gebildete  Berliner  als  „vulgären,  verstimmten  Müll“
schmähte.  Es  gibt  wundervolle,  lyrisch  ausgekostete
Stimmungen, es gibt erhabenes Pathos und lebhaft tänzerische
Passagen. Alles ist jedoch in eine Form gebracht, die eher an
die  Wiener  Klassik  als  an  ein  schroff-schottisches



Landschaftsgemälde erinnert. Der Vergleich mag gewagt sein –
aber die edle Einfalt und stille Größe erinnert ein wenig an
die Zeichnungen, in denen der Komponist selbst die wilden
Landschaften einfing.

Mit Blick auf die leisen Töne: Dirigent Julian Rachlin.
(Foto: Janine Gulpener)

Rachlin hat in seinem Dirigat diese Züge bestätigt und nicht
durch angespannte Expressivität zu verdrängen versucht. Das
klingt  im  ersten  Satz  manchmal  marmorfriesartig  poliert,
leidenschaftslos und mit Spuren von Langeweile. Das Allegro
entwickelt  keinen  „agitato“-Biss,  wird  aber  plastisch
ausgeleuchtet. Wenn die Akkorde stampfen und der chromatische
Wind  heult,  sind  Heinrich  Marschners  Opern  und  Wagners
„Fliegender Holländer“ nicht weit, aber sie treten nicht auf,
sondern grüßen um die Ecke. Nicht ganz so gewollt ausgewogen
der letzte Satz: Da wirft Mendelssohn Franz Liszts Schatten an
die Wand, aber das Orchester wird nicht lauter oder schneller,
sondern straffer.



Auch  Saint-Saëns‘  Cellokonzert  opfert  die  Form  nicht  der
Emotion, was dem Franzosen ästhetische Vorwürfe eingebracht
hat. Aber das aparte Spiel mit Triolen in variantenreicher
Artikulation,  die  verspielten  Verzierungen,  die  kostbar
gestalteten Übergänge zwischen den Teilen der drei pausenlos
aufeinander  folgenden  Sätze  und  die  Verwendung  des
thematischen  Materials  lassen  weder  Zweifel  noch  Ermüdung
aufkommen. Zumal mit Raphaela Gromes eine Cellistin am Werk
ist,  die  formale  Strenge  und  gelöst-lyrischen  Ausdruck  zu
verbinden weiß.

Sind die Triolen des ersten Themas noch etwas verschwommen
artikuliert,  findet  die  Solistin  im  Wechselspiel  mit  den
Orchesterstreichern  einen  intimen,  leuchtenden  Ton,  der
dramatische Zuspitzung erlaubt, ohne aufgedreht zu wirken. Die
punktierten Achtel und Triolenfigürchen sind bei den Essener
Philharmonikern bestens aufgehoben, die sich unter Rachlins
Leitung in der Transparenz der Piano- und Pianissimo-Stellen
selbst übertroffen haben. Gromes spielt verhalten, ohne sonor-
blühenden  Ton,  aber  mit  luftiger  Diskretion,  und  baut  im
ersten Satz eine entspannte Kadenz ohne Virtuosenhuberei auf.
Dass sich die Dynamik nach 400 Takten zum Fortissimo steigert,
macht das Orchester strahlend deutlich – aber knalliger Lärm
bleibt tabu.

Lust auf mehr von Marie Jaëll

Die Überraschung des Abends war das F-Dur-Cellokonzert von
Marie Jaëll, einer der vergessenen komponierenden Frauen des
19. Jahrhunderts. 1846 im Elsass geboren, wurde sie als Kind
von  dem  legendären  Pianisten  Henri  Herz  unterrichtet,  gab
zusammen mit ihrem Mann Alfred Jaëll ab 1866 Konzerte in ganz
Europa, wurde von Camille Saint-Saëns unterrichtet und vom eng
befreundeten Franz Liszt beeinflusst. Bis zu ihrem Tod 1925
trat sie als Pädagogin hervor, die mit der „Méthode Jaëll“
eine  von  der  Physiologie  der  Hand  ausgehende  Spieltechnik
entwickelte.  Ihr  kompositorisches  Erbe  ist  vielfältig  und
reicht  über  Solowerke  zu  Kammermusik  für  verschiedene



Instrumente bis hin zu zwei Klavierkonzerten und dem in den
achtziger  Jahren  des  19.  Jahrhunderts  entstandenen
Cellokonzert.

Dieses beginnt verschattet mit aufsteigenden Linien in den
Celli und Kontrabässen, bevor das Solo-Cello die melodischen
Motive aufgreift, mit zarter Violinbegleitung weiterentwickelt
und quasi improvisando fortspinnt. Gromes entfaltet das Spiel
mit dem thematischen Material, das durch sinnlich-spannende
Harmonien getragen wird, und führt es durch den Zaubernebel
des Klangs zum Satzfinale. Die hohen Ansprüche an die Solistin
setzen sich im Andantino-Mittelsatz fort, der wie ein Notturno
gedämpft anhebt, bevor lichte Bläserakkorde einen zärtlichen
Abschluss herbeiführen. Im dritten Satz kann Raphaela Gromes
dann Verve und Zugriff demonstrieren.

Das Konzert weckt Lust, mehr von Marie Jaëll kennenzulernen:
Vielleicht  ist  ihr  100.  Todestag  2025  ein  Anlass,  das
Augenmerk auf diese außergewöhnliche Frau zu richten, die als
eine  der  ersten  in  die  Pariser  Société  des  compositeurs
aufgenommen wurde.

Gezähmte  Dämonen:
Sinfoniekonzert  der
Duisburger Philharmoniker mit
Marie Jacquot am Pult
geschrieben von Werner Häußner | 18. Oktober 2023
„Romantische Dämonie“ war das neunte Philharmonische Konzert
der Duisburger Philharmoniker überschrieben, doch in Robert
Schumanns  a-Moll-Klavierkonzert  war  von  romantischen
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Anmutungen  wenig  zu  hören.

Ab  2024  Chefdirigentin  an  der  Königlichen  Oper
Kopenhagen: Marie Jacquot, Erste Kapellmeisterin an der
Rheinoper. (Foto: Werner Kmetitsch)

Erst  Felix  Mendelssohn  Bartholdys  Vertonung  von  Goethes
„Faust“-Vorstudie  „Die  erste  Walpurgisnacht“  ließ  im
farbenreichen  Orchester  und  in  exzessiv  ausgekosteter
Chordramatik  die  Dämonen  vorüberziehen:  „Menschen-Wölf‘  und
Drachen-Weiber“ rasen da in dampfendem „Höllenbrodem“ über den
Himmel. Carl Maria von Webers Wolfsschlucht lässt grüßen und
die effektsichere Musik Mendelssohns gibt eine Ahnung davon,
wie es hätte klingen können, hätte der hochbegabte Berliner
Jung‘ jemals die Chance gehabt, eine Oper zu komponieren.

Wer da das Duisburger Orchester und den erstmals nach der
Pandemie-Zwangspause  wieder  in  großer  Form  auftretenden
Philharmonischen  Chor  anspornt,  bringt  ausgiebige
Opernerfahrung  mit:  Marie  Jacquot,  seit  2019  Erste
Kapellmeisterin an der Deutschen Oper am Rhein und ab 2024
Chefdirigentin der Königlichen Oper Kopenhagen, versteht es,



Ensembles sicher zu führen. Klare Zeichen vom Pult helfen den
breit  aufgereihten  Sängerinnen  und  Sängern  in  der
Mercatorhalle zu größtmöglicher Präzision; Marcus Strümpe hat
den Chor klangbewusst und rhythmisch hellwach vorbereitet. So
überzeugen  vor  allem  die  Frauen  mit  kraftvoll-strahlendem
Klang, während die Tenöre ein paar Stimmen mehr vertrügen, um
den freien Frühlingswald mit Glanz zu besingen und das „Licht“
intensiv  strahlen  zu  lassen,  das  Goethe  beschwört  und
Mendelssohn  pathetisch  musikalisch  herausstellt.

Das Licht als Aufklärungs-Chiffre

Um  den  aufklärerischen  Begriff  des  Lichts  geht  es  in  der
weltlichen Kantate, die 1832 entstand, aber erst 1843 in einer
überarbeiteten Fassung vom Leipziger Gewandhaus aus ihren Weg
in  die  musikalische  Welt  fand.  Goethe  setzt  –  historisch
überholt  –  einen  Konflikt  zwischen  Druiden  und  „dumpfen
Pfaffenchristen“ voraus, in dem die heidnischen Priester mit
einem listig entfesselten Spuk die Christen mit deren eigener
Höllenangst in die Flucht schlagen. Die vom Rauch gereinigte
Flamme,  das  Licht  des  alten  Glaubens  werden  emphatisch
besungen: aufklärerische Chiffren für eine vernunftgeleitete,
idealistisch von Aberglauben befreite Religion.

In Mendelssohns Tonsprache hören wir die wilde Chromatik des
„Hebriden“-Meeres  und  erahnen  die  Wogen  von  Wagners
„Holländer“. Wenn sich die Druidenwächter im Wald verteilen,
klingt der Chor nach Heinrich Marschners „Vampyr“-Dämonen. Und
der Glanz der Lichtbeschwörung lässt an Mendelssohns „Elias“
denken.  Bei  Marie  Jacquot  schäumt  das  Unwetter  in  der
Ouvertüre und die Duisburger Philharmoniker ahnen im Übergang
zum  Frühling  in  zarten  Bläserstaccati  und  lichtem
Streichersatz  schon  den  Traum  der  Sommernacht.  Effektvoll
musizieren sie den exotischen Klang aus, mit dem Mendelssohn
den Druiden mit tiefen Streichern, leisem Trommeldonner und
Pianissimo-Becken eine charakteristische Sphäre schafft. Und
wenn Kauz und Eule ins „Rundgeheule“ einstimmen, demonstrieren
die  Damen  des  Chores,  was  pointierte  rhythmische  Schärfe



bedeutet.

Mit nur wenigen Sätzen bedacht hat Mendelssohn die Solisten:
Einzig der Bariton Johannes Kammler kann als Priester seine
warme, blühende Stimme länger zur Geltung bringen. Patrick
Grahl  pflegt  als  Druide  und  christlicher  Wächter  einen
vornehmen Oratorienstil; Thorsten Grümbels Bass ist für seine
kurze  Szene  eine  luxuriöse  Verschwendung.  Anna  Harveys
schmeichelnde, (zu) lyrische Stimme hat für die „alte Frau aus
dem Volk“ weder die tragende Tiefe noch die vorwurfsvolle
Schärfe.

Schumanns Abgründe als Glitzerkram

So  beeindruckend  Marie  Jacquot  und  die  Ensembles  also
Mendelssohns  dramatisches  Geschick  in  der  „Walpurgisnacht“
ausleuchten,  so  unterbelichtet  bleibt  in  Schumanns
Klavierkonzert,  was  „Romantik“  oder  „Dämonie“  bedeuten
könnten. Das liegt nicht an Dirigentin und Orchester, sondern
an  der  Pianistin  Mariam  Batsashvili.  Denn  die  28jährige
Georgierin,  die  als  „große  musikalische  Hoffnungsträgerin“
vermarktet wird, lässt jeden persönlichen Zugang zu Schumanns
facettenreicher  Welt  vermissen.  Statt  der  im  Werbesprech
gepriesenen  „aufrichtigen  Emotionen“  hört  man  viele
Flüchtigkeiten und noch mehr Pedal; statt eines gestaltenden
Zugriffs kalt kristalline Monotonie.

Das viel gerühmte „kunstvolle Durchweben“ von Solo-Instrument
und Orchester interessiert Batsashvili offenbar wenig. So sehr
sich das Orchester um Impulse müht, das Echo bleibt matt. Da
mögen  die  Violinen  noch  so  weite  Kantilenen  phrasieren  –
Batsashvili  antwortet  ohne  innere  Bewegung.  Da  spielt  die
Klarinette im zweiten Satz zum Niederknieen seelenvoll – die
Pianistin  bleibt  unbeeindruckt  bei  einer  neutralen
Korrespondenz:  Geschäftsbrief  statt  Liebespost.  Und  der
lebhafte dritte Satz mit seinem fulminanten Finale, das Marie
Jacquot  eben  nicht  vordergründig  aufdreht,  wird  als
prinzessinenhaftes Spielwerk durchgezogen. Schumanns Abgründe



als Glitzerkram – das will man wirklich nicht hören.

Sympathischer  Tourneebeginn:
Daedalus-Quartett  mit
amerikanischer  Musik  der
Gegenwart in Essen
geschrieben von Werner Häußner | 18. Oktober 2023
Das Daedalus-Quartett hat sich seit seiner Gründung im Jahr
2000 zu einem der führenden amerikanischen Streichquartette
entwickelt.  Beginnend  mit  einer  Matinee  in  der  Essener
Philharmonie tourt das Ensemble im Februar und März mit 20
Konzerten durch deutsche Städte. Wenn ein solch profiliertes
Quartett  nach  Europa  kommt,  liegt  es  nahe,  auch
zeitgenössisches  Schaffen  aus  dem  musikalisch  hierzulande
weithin unbekannten Land jenseits des Ozeans vorzustellen.

Das  Daedalus-Quartett.
(Foto: Lisa-Marie Mazzucco)

Zum Glück hat sich die Philharmonie nicht Beethoven, Brahms
und Puccini gewünscht, sondern das Daedalus-Quartett mit einem
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ungewöhnlichen  und  alleine  daher  reizvollen  Programm
debütieren  lassen:  Umrahmt  von  Felix  Mendelssohn-Bartholdys
letzten Streichquartett-Kompositionen, dem Tema con Variazioni
und dem Scherzo aus den vier Sätzen op. 81 und einem Satz aus
Joseph Haydns op. 1/3 als Zugabe, spielte die amerikanische
Formation  Sergej  Prokofjews  selten  aufgeführtes
Streichquartett Nr. 1 in der ungewöhnlichen Tonart h-Moll und
die  „Chaconne“  von  Fred  Lerdahl.  Der  in  den  USA  bekannte
Komponist und Musiktheoretiker, der u.a. bei Wolfgang Fortner
in Freiburg studiert hat, schrieb das Werk 2016 zum 15jährigen
Bestehen  des  Daedalus-Quartetts,  das  zuvor  schon  Lerdahls
drittes  Streichquartett  uraufgeführt  und  gemeinsam  mit  den
Quartetten Nummer eins (1978/2008) und zwei (2010) auf CD
aufgenommen hatte.

Dramatische Impulse und virtuoser Anspruch

Die  Bezeichnung  „Chaconne“  weist  auf  Bach  zurück  und
unterstreicht, dass Lerdahl seine Erfindungsgabe im Dialog mit
der  Tradition  entfaltet.  Und  wie  bei  Bach  prägen  die  mit
Buchstaben  aus  dem  Namen  des  Quartetts  korrespondierenden
Noten (D, A, E) das musikalische Material. Dieses stellen die
vier Musiker im stillen, fragmentarisch wirkenden Beginn vor.

Allmählich bildet sich aus den wie vor ferne her wehenden
Motiven ein Zusammenhang, der sich zunehmend verdichtet und zu
einem  komplexen  harmonischen  Geflecht  mit  dramatischen
Impulsen und virtuosem Anspruch entwickelt. Das Ende knüpft
nach den labyrinthischen Verschlingungen der Stimmen – passend
zum Namen der Quartetts, denn Dädalus gilt als Erfinder des
Labyrinths – wieder am Beginn an. Eine zyklische Form, die in
der zeitgenössischen Musik beliebt ist.

Min-Young  Kim,  Matilda  Kaul,  Jessica  Thompson  und  Thomas
Kraines umrahmen das Konzert mit europäischer Tradition: Die
beiden  Quartettsätze  aus  op.  81  von  Felix  Mendelssohn-
Bartholdy und den Satz aus Haydns op. 1/3 spielen sie mit
leichtem,  aber  nicht  zu  glattpoliert  verschmelzendem  Ton.

https://bridgerecords.com/products/9352
https://bridgerecords.com/products/9352


Bewundernswert  konzipiert  ist  die  strukturell  fundierte
Dynamik: Der große Bogen korrespondiert mit der harmonischen
Verdichtung  in  Mendelssohns  Variationen.  Die  federleichte
Agilität des Quartetts lässt das Scherzo in genießerischer
Delikatesse vorbeihuschen.

Energie im Rhythmus und nervöse Bewegung

Das schlanke, manchmal eine Spur zu zurückhaltende Klangbild
des Quartetts führt in Sergej Prokofjews selten gespieltem
Ersten Streichquartett zu einer struktursichtigen Darstellung
mit  Energie  im  Rhythmus  und  einer  drängenden,  nervösen
Bewegung.  Die  differenziert  markierte,  weit  gespannte,
aufwärts strebende Melodie der ersten Violine nimmt Min-Young
Kim mit drängendem Elan. Die Achtelbegleitung in punktierten
Terzen und Quarten gibt dem Streben einen nervösen Zug; die
Pizzicati des Cellos setzt Thomas Kraines etwas zu sanft. Der
Schwung  hält  im  weichen  Allegro  moderato  etwas  inne.  Die
Polyphonie wird aber im Marcato mit rhythmisch akzentuierten
Repetitionen zur ersten Violine wieder reduziert, der nervös
drängende  Zug  gewinnt  wieder  die  Oberhand.  Die  melodische
Phrase  des  Beginns  wandert,  harmonisch  in  der  Begleitung
vielfach gespiegelt, durch die Instrumente.

Der zweite Satz mit seinem inneren Bruch vom langsamen zu
schnellem Tempo beginnt satt und dunkel, steigert sich dann zu
unruhiger, vitaler Expression. Den dritten Satz mit seiner
dichten  harmonischen  Faktur  durchleuchtet  das  Quartett
exemplarisch  genau  und  klarsichtig.  Ein  Prokofjew,  der  im
noblen  Zugriff  des  Daedalus-Quartetts  eher  in  eine
klassizistisch  polierte  als  in  eine  expressiv  aufgeraute
Richtung weist. Ein sympathisches Debüt.

Am Mittwoch, 14. März, 19.30 Uhr ist das Daedalus-Quartett
noch einmal in der Region zu erleben. Auf Schloss Heessen in
Hamm spielt es Mendelssohn, Brahms und das Streichquartett Nr.
2 op. 19 von Charles Ives. Info auf der Webseite des Stadt
Hamm.



 

In Essen beispielhaft privat
gefördert  –  das  Balthasar-
Neumann-Ensemble
geschrieben von Werner Häußner | 18. Oktober 2023

Felix  Mendelssohn-
Bartholdy  in  einer
Lithografie von Friedrich
Jentzen  aus  dem  Jahr
1837.

Das  mit  den  Sponsoren  ist  immer  so  eine  Sache:  Ohne  die
privaten Geldgeber wäre so manches Kulturprojekt chancenlos.
Sie  springen  vielfach  ein,  wo  sich  die  öffentliche  Hand
versagt. Deren Aufgabe, Kultur so zu fördern, dass Qualität
erhalten,  Vielfalt  und  Innovation  ermöglicht,
Erschwinglichkeit für jedermann garantiert bleibt, wird seit
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dem Vormarsch neoliberaler Konzepte und dem Zerbröckeln der
bürgerlich  geprägten  Gesellschaft  immer  prekärer  finanziert
und  immer  grundsätzlicher  in  Frage  gestellt.  Sponsoren
erschienen als ideale Lösung. Pointiert gesagt: Privates Geld
fürs Privatvergnügen Kultur.

Im Endeffekt ist diese Art von Finanzierung ambivalent, denn
ein Sponsor ist kein Mäzen, der uneigennützig der Kunst dienen
will. So hilfreich ein Geldgeber in vielen Fällen ist, so
problematisch ist es, wenn zum Beispiel vornehmlich Events
finanziert werden, damit deren Glanz auch auf den Sponsor
fällt, wenn statt künstlerischem Wagemut nur große Namen und
Mainstream-Programme vergoldet werden. Von Hamburg bis Baden-
Baden sind solche Entwicklungen zu registrieren.

Warum  die  Vorrede?  Weil  es  bei  Evonik  offenbar  anders
funktioniert: Beim Weihnachtskonzert des Unternehmens in der
Essener  Philharmonie  fiel  jedenfalls  das  Wort  „Sponsoring“
nicht.  Balthasar-Neumann-Chor  und  -Ensemble  unter  Thomas
Hengelbrock, mittlerweile zum vierten Mal auf Einladung von
Evonik  zu  Gast,  werden  seit  Anfang  des  Jahres  in  einer
Partnerschaft unterstützt und gefördert. Dass dies offenbar
nicht nur eine Formulierung in einem verschleiernden „Wording“
ist, legt die Aussage nahe, Evonik begleite die Forschungen
der  Ensembles,  ermögliche  musikwissenschaftliche  Recherchen
und  unterstütze,  wenn  „Quellen  erkundet  und  musikalische
Schätze gehoben werden“.

Das  klingt  nicht  nach  Glimmer  und  Glitter,  sondern  nach
nachhaltigem Einsatz dort, wo das Spektakuläre nicht auf den
ersten Blick erkennbar ist: neue und alte Musik systematisch
erschließen, wissenschaftlich aufarbeiten und dann sinnlich in
hoher Qualität präsentieren. „Kraft für Neues“ heißt es unter
dem Logo von Evonik – voilà, hier ist der Transfer in die
Musik.

Das Konzert gab schon einmal einen Vorgeschmack, wie so ein
Konzept aussehen kann. Hengelbrock widmete es ausschließlich



dem immer noch unterschätzten Felix Mendelssohn-Bartholdy –
und zwar seiner geistlichen Musik. Von einem „Magnificat“ des
Dreizehnjährigen bis zum ersten Teil des Fragment gebliebenen
Oratoriums „Christus“ reichte der Bogen. Das fast halbstündige
Magnificat, der Lobgesang Mariens aus dem Lukas-Evangelium,
eigentlich ein vor allem in der katholischen Tradition stark
verankerter Text, ist für den Protestanten jüdischer Herkunft
Mendelssohn-Bartholdy  eine  inspirierende  Vorlage:  Der
kunstfertige  Satz  mit  seiner  souveränen  Kontrapunktik
verleugnet  die  Vorbilder  der  älteren  Kirchenmusik  nicht,
schlägt aber bemerkenswert persönliche Töne an.

Die Violinen züngeln, wenn den Mächtigen ihr Sturz angekündigt
wird

Mendelssohn  hebt  die  Barmherzigkeit  („misericordia“)  Gottes
hervor, wenn er den Männerchor im Piano einsetzen und das Wort
mehrfach wiederholen lässt. Er verwendet die traditionellen
Pauken und Trompeten, um die herrscherliche Majestät Gottes zu
kennzeichnen.  Und  wenn  Maria  ankündigt,  Gott  stoße  die
Mächtigen vom Thron und erhöhe die Niedrigen, züngeln in der
Musik die Violinen. Der Balthasar-Neumann-Chor artikuliert mit
fabelhafter Präzision, zeichnet die Koloraturen auf den Punkt
genau nach, hat aber auch den pastosen Klang für die Momente
lyrischen Ausgreifens der Melodie. Den Solisten aus dem Chor
macht es Mendelssohn nicht leicht, aber Marek Rzepka lässt
sich von den Koloraturen der Arie „Fecit potentiam“ nicht
schrecken.

In den Choralkantaten „Verleih uns Frieden gnädiglich“ und
„Vom Himmel hoch“, beide von 1831, ist der Komponist längst
bei  sich  selbst  angekommen.  Die  „alten  Meister“,  Johann
Sebastian Bach eingeschlossen, sind auf eine sehr persönliche
Weise in seinen Stil eingearbeitet. Mendelssohn arbeitet mit
raffinierten  Harmonisierungen,  hält  den  Klang  leicht  und
weich. Die Streicher des Balthasar-Neumann-Ensembles haben mit
den feinsinnigen Nuancen kein Problem, die Bläser realisieren
Glanz und Pracht, als habe Händel Pate gestanden, ohne den



inneren Zusammenhang der Musik einer äußerlichen Überwältigung
zu opfern. Das „Ave Maria“ in schwärmerisch fließendem Ton und
fülliger  Harmonik  entspricht  gar  nicht  dem  Klischee
protestantischer Strenge; nur schade, dass in der eröffnenden
Arie  der  kantabel-belcantistische  Ton  nicht  erfüllt  wird.
Dafür zeigt das Blech in der „Geburt Christi“, dem ersten Teil
des geplanten Oratoriums, an dem Mendelssohn bis zu seinem
frühen  Tod  1847  arbeitete,  wie  sensibel  es  sich  auf  die
Pianissimo-Stellen des Chores und auf die sanfte Verklärung
des „neugeborenen Königs“ einstellen kann.

Das begeisterte Publikum feierte Thomas Hengelbrock und seine
Ensembles und entließ sie erst nach mehreren Zugaben in den
adventlichen Abend.

Solistin und Instrument sind
eins  –  die  Cellistin  Alisa
Weilerstein  in  der  Essener
Philharmonie
geschrieben von Martin Schrahn | 18. Oktober 2023
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„Alisa Weilersteins Cello macht ihre
Identität  aus“.  Die  Verschmelzung
von Solistin und Instrument ist für
die Los Angeles Times der Schlüssel
zum Spiel der Musikerin. Es ist eine
ziemlich  genaue  Beobachtung.  Denn
die  Amerikanerin  scheint  nahezu
symbiotisch verwachsen mit dem sonor
klingenden Korpus. Hinzu aber kommt:
Diese  Verbindung  führt  unmittelbar
zum  Kern  des  zu  interpretierenden
Werkes. Das wiederum setzt Emotionen

frei, die das Publikum geradewegs zu spüren bekommt.

Gleichwohl  aber  bleibt  der  Eindruck,  dass  sich  die  junge
Solistin in einen Kokon spinnt, dadurch ein bisschen unnahbar
wirkt, ohne wirklich introvertiert zu sein. Der Hörer (und
Zuschauer)  fühlt  die  Kraft  der  Musik,  mag  dabei  aber
Weilersteins Wirken eher unterschätzen. So geschehen in Essens
Philharmonie, wo der Applaus herzlich und groß, nicht aber von
jäher  Wucht  ist.  Das  wäre,  der  Vergleich  sei  hier  einmal
erlaubt, im Falle von Sol Gabetta wohl anders gewesen.

Alisa  Weilersteins  Gastspiel  ist  allerdings  das  erste
überhaupt in Essen. International hat die in Rochester/New
York geborene Künstlerin durchaus einen Namen, hier allerdings
scheint sie vielfach (noch) die große Unbekannte. Sie spielt
zudem Schumanns a-moll-Konzert, das nicht unbedingt an erster
Stelle  der  Aufführungsstatistik  steht.  Das  hochromantische
Werk,  das  sich  keine  Kadenz  erlaubt  und  im  Eingangs-  und
Mittelsatz auf offen virtuosen Glanz verzichtet, wirkt bei
aller Emotionalität doch ein wenig spröde.

Umso mehr beeindruckt, wie sich die Solistin als vehemente
Fürsprecherin  dieses  Stückes  aufschwingt.  Wie  sie  ihrem
Instrument samtene, blühende Töne entlockt, andererseits zur
ingrimmigen Attacke fähig ist. Dann scheint sich Schumanns
aufgewühlte Natur unmittelbar zu offenbaren. Weilerstein geht
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es dabei übrigens nicht um vordergründige Affekte. Auch ist
ihr  die  große,  selbstreferenzielle  Geste  fremd.  Selbst  im
überbordenden  Finale  behält  sie  die  Kontrolle,  stellt  ihr
virtuoses Können in den Dienst der Musik. Weilerstein kann
zupacken, ohne hemdsärmelige Attitüde.

Körperliches  Dirigat:  Ivor
Bolton. Foto: Ben Wright

Ihr zur Seite steht im Schumann-Konzert das Mozarteumorchester
Salzburg, am Pult der Brite Ivor Bolton. Er ist seit zehn
Jahren  Chef  des  Klangkörpers  –  eine  lange  Bindung,  die
sicherstellt,  auf  das  bisweilen  sehr  körperliche
Freistildirigat präzis zu reagieren. Scharfe Akzente, große
Transparenz  und  eine  in  Verbindung  mit  dem  Solocello
ausgewogene dynamische Balance sind das Ergebnis. Noch stärker
ist  der  Eindruck  bei  der  Interpretation  von  Schumanns  4.
Sinfonie, deren Erstfassung erklingt. Bolton und das hier etwa
40 Köpfe starke Orchester lassen eine oft atemlose, herbe
Romantik  aufblitzen,  mit  teils  scharf  gleißenden,  teils
schroff dunklen Bläserakzenten. Und der Kontrast zur Romanze,
die hier schwüle Statik atmet, könnte größer kaum sein.

Dies  alles  hat  sich  indes  schon  bei  zwei  Mendelssohn-
Konzertouvertüren  angedeutet.  „Die  Hebriden“  als  kantig
ausgestaltetes  Idyll,  „Ruy  Blas“  im  Wechsel  zwischen
Bläserfanal und aufgeregtem Glanz, öffnen im Grunde die Tür zu
Schumanns Welt. Ein ungewöhnlicher Abend voller Entdeckungen.
Und eine davon ist die Cellistin Alisa Weilerstein.
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