
Gezähmte  Dämonen:
Sinfoniekonzert  der
Duisburger Philharmoniker mit
Marie Jacquot am Pult
geschrieben von Werner Häußner | 10. April 2022
„Romantische Dämonie“ war das neunte Philharmonische Konzert
der Duisburger Philharmoniker überschrieben, doch in Robert
Schumanns  a-Moll-Klavierkonzert  war  von  romantischen
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
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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.

Szenisch  demontiert,
musikalisch  erhöht:  Mozarts
römischer Kaiser Titus an der
Rheinoper Düsseldorf
geschrieben von Werner Häußner | 10. April 2022
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Maria Kataeva als Sesto in Mozarts „La Clemenza di Tito“
an der Rheinoper in Düsseldorf. (Foto: Bettina Stöß)

Ein Fest der noblen Töne und der durchgearbeiteten Details:
Die  Dirigentin  Marie  Jacquot  hebt  in  luziden  Klang,  was
Wolfgang Amadé Mozart in seine kurz vor der „Zauberflöte“
uraufgeführte  Krönungsoper  „La  Clemenza  di  Tito“  an
kompositorischen  Kostbarkeiten  eingeschrieben  hat.

Trotz der Herkunft des Stoffs aus der Opera seria des Wiener
Hofdichters Pietro Metastasio ist die alte Manier an vielen
entscheidenden Stellen überschrieben. Äußerlich mag die Folge
von Arien und Rezitativen noch an Althergebrachtes erinnern;
innerlich haben es Librettist Caterino Mazzolà und Mozart mit
seiner Kunst des Ensembles, aber auch mit der Aufwertung der
Rolle des Orchesters gründlich hinter sich gelassen. Da ändern
auch die Rezitative nichts, die vermutlich aus Zeitmangel von
Mozarts Schüler Franz Xaver Süßmayr in Töne gesetzt wurden.

Die „Milde des Titus“ also. Zuletzt im Mozartjahr 2006 in
Düsseldorf,  diesmal  unter  dem  so  analytischen  wie
leidenschaftlichen  Blick  der  jungen  französischen
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Kapellmeisterin, die sich gerade an der Deutschen Oper am
Rhein und bei einer Reihe von Gastdirigaten erfolgreich ihre
Sporen verdient. Mit dem „Barbier von Sevilla“ war sie zu
Beginn  der  Spielzeit  schon  mit  viel  Willen  zu  lockerer
Beweglichkeit und witzig-spritziger Rossini-Verve unterwegs,
ausgebremst  freilich  von  einem  nicht  entsprechend  alert
reagierenden  Orchester  und  einer  wenig  inspirierten
Inszenierung  von  Maurice  Lenhart.

Staatsaktion mit beseelten Menschen

Jetzt kommt ihr in diesem Lehrstück eines exemplarisch-idealen
Regierungsstils die Regie von Michael Schulz ebenfalls nicht
gerade entgegen. Aber die Düsseldorfer Symphoniker verstehen
sich auf Mozart weit einfühlsamer als auf den trockenen Humor
des Italieners. Und so wird der Abend in erster Linie ein
musikalisches Erlebnis. Man mag sich den Kopf heiß reden über
die  Frage,  ob  das  innere  Pathos  der  Musik  dem
rückwärtsgewandten  Auftragsstoff  geschuldet  ist  –  die
böhmischen  Stände  als  Auftraggeber  wollten  unbedingt  einen
„Titus“ haben –, oder ob Mozart nicht doch ein feines Ohr für
die aus Frankreich kommende, neue musikalische Ausdruckssphäre
hatte. Spannend auch zu hören, was Mozart seinen Zeitgenossen
Christoph Willibald Gluck und Antonio Salieri an die Seite
stellt, die beide auf ihre Weise bewegende Seelentöne trafen,
ohne  Mozart  in  seiner  unendlich  einfallsreich  variativen
musikalischen Sprache zu erreichen.



Marie Jacquot. (Foto: Werner Kmetitsch)

Marie  Jacquot  jedenfalls  treibt  das  Pathos  nicht  auf  die
Spitze, entdeckt aber die Subtilität der Komposition, wie sie
sich in der Ouvertüre nach der Dreiklangseröffnung und einem
gekonnt gesteigerten Mannheimer Crescendo in der Verarbeitung
des eigentlich simplen Themas mit seinen schreitenden, durch
Pausen getrennten Achteln zeigt. Bei ihr klingen diese Momente
nicht kühl poliert, sondern erfüllt mit lyrischer Wärme – denn
es  geht  ja  nicht  (nur)  um  eine  Staatsaktion  oder  ein
Herrscherideal, sondern ebenso um beseelte Menschen. Jacquot
lässt sie in sensibler Finesse und Liebe zum Detail vor unser
musikalisches Ohr treten: Man hört das Fagott im Aufzugsmarsch
des Kaisers, man folgt den Halbtonschritt-Sequenzen, die Titus
als  abgeklärten,  in  sich  ruhenden  Charakter  in  die  Nähe
Sarastros rücken. Wolfgang Esch mit seiner Bassettklarinette
und Ege Banaz mit dem Bassetthorn haben den Raum, den Reiz des
Instrumentalklangs wunderschön zu entfalten.

Auch  die  hohe  Kunst  der  Ensembleführung  wird  vom



Dirigentenpult aus gepflegt. Ob im Finalquintett des ersten
Akts, das Friedrich Rochlitz ein „großes Meisterstück“ nannte,
oder in der erregten Hektik des Terzetts „Vengo! Aspettate …“:
Marie Jacquot übertreibt die Ausdrucksmittel nicht, hält Tempi
und Dynamik stets ausgewogen im Zaum, ergreift aber gerade
dadurch die Chance, sie mit innerem Leben und mit eleganter
Expressivität  zu  erfüllen.  Da  sie  die  Sänger  diskret  und
rücksichtsvoll begleitet, haben sie die Chance, sich stimmlich
ohne Druck zu entfalten.

Utopische Milde contra Zynismus der Macht

Das glückt nicht durchgängig: Immer wieder setzen sie sich
unter Spannung, wo die Dirigentin eigentlich locker führen
will. Aber Maria Kataeva singt sich schon nach dem ersten,
noch etwas gehemmten Einstand frei und gestaltet vor allem
ihre  Arie  „Parto,  parto“  und  das  große,  zum  Finale
überleitende  Rezitativ  „Oh  Dei,  che  smania  e  questa“  mit
dramatischem  Gespür  und  flexibler  Beweglichkeit.  Das
Freundschafts-Duettino mit Annio leidet unter der Manier von
Anna Harvey, Töne zu „stoßen“ statt gleichmäßig auf dem Atem
zu führen; in der Arie „Tu fosti tradito“ im zweiten Akt
gelingt es Harvey besser, den Ton zu fokussieren und strömen
zu lassen.

Als eine mit allen kriminellen Wassern gewaschene Zynikerin
der  Macht  hat  Titus‘  Gegenspielerin  Vitellia  ein  breites
Spektrum von Affekten vokal zu bewältigen, von zupackender
Aggressivität über fiebrige Erregung bis hin zu – für die
Figur  erstaunlichen  –  Äußerungen  weicher  Empfindung.  Dem
strahlkräftigen, mit funkelndem Metall angereicherten Sopran
von Sarah Ferede kommen die energischen und dunklen Seiten
dieses Charakters eher entgegen; gleichwohl gelingt es ihr,
ihre erste Arie („Deh, se piacer mi vuoi“) differenziert zu
singen.

Jussi Myllys hat die undankbare Aufgabe, mit dem Kaiser eine
Figur ohne innere Entwicklung und Handlungsmacht darzustellen.



Der  Edelmut  des  Herrschers  –  ganz  im  Gegensatz  zum
historischen Titus Flavius Vespasianus, wie ihn der römische
Historiker Sueton sicher in tendenziöser Absicht schildert –
ergießt sich in Betrachtungen etwa über die Rolle der Wahrheit
vor  Fürstenthronen,  macht  aber  auch  den  Schmerz  und  die
Enttäuschung deutlich, über die Titus dennoch seine „clemenza“
siegen lassen will. Die trocken-unbeteiligte Farbe des Tenors
von  Jussi  Myllys  und  eine  introvertierte,  öfter  belegt
wirkende Tongebung mache die Rolle nicht eben interessanter.
Auch Beniamin Pop als Publio kann – anders als Lavinia Dames
als  anmutige  Servilia  –  keinen  nachhaltigen  Eindruck
hinterlassen.

Dirk Beckers Bühne zu Mozarts Oper. Foto: Bettina Stöß

Für  seine  Inszenierung  hat  der  erstmals  an  der  Rheinoper
inszenierende Gelsenkirchener Generalintendant Michael Schulz
genau  eine  Idee  –  und  die  stellt  sich  nach  langen,
umständlichen Auftritten und Abgängen in einem unspezifischen,
für alle möglichen Werke recycelbaren Bühnenaufbau von Dirk
Becker erst am Ende ein. Milde, Verzeihung, Menschlichkeit?



Alles  nur  Show.  Mit  dieser  Desavouierung  von  Mozarts
hochgestimmtem Fürstenspiegel entlässt Schulz die Zuschauer in
eine Realität, die leider allzu oft einen ähnlichen Eindruck
nahelegt. Ob allerdings auf diese Weise „Macht, Güte, Milde
und  Weisheit  als  Korruption,  Schmeichelei  und  devoter
Untertanengeist“ enttarnt werden, wie Wolfgang Willaschek in
einem  provokanten  Programmheftbeitrag  meint,  bleibe
dahingestellt.


