
Kein  Wunsch  bleibt  offen:
Essener  Philharmoniker
erkunden  die  „russische
Seele“
geschrieben von Werner Häußner | 15. März 2014

Der Dirigent Kirill
Karabits.  Foto:
Sussie  Ahlburg

Eines muss man dem neuen Essener Generalmusikdirektor Tomáš
Netopil  lassen:  Die  Programme  der  Sinfoniekonzerte  sind
abwechslungsreich  geworden  und  verlassen  sich  nicht
vornehmlich  auf  den  –  durch  häufige  Aufführung  eher
abgewetzten als aufpolierten – Glanz gängiger „Meisterwerke“.
Statt beim Stichwort „Russische Seelenklänge“ wieder einmal
bei  Tschaikowsky  herumzuschwelgen,  bot  das  siebte
Sinfoniekonzert  der  Philharmoniker  mit  Mussorgsky  (in  der
Überformung  durch  Nikolai  Rimski-Korsakow),  Skrjabin  und
Rachmaninow  wahrhafte  Seelen-Musik  aus  der
geistesgeschichtlich  spannenden  Epoche  vor  dem  Ersten
Weltkrieg.
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„Seele“ also nicht gleichgesetzt mit Sentiment, sondern in
ihren rätselvollen Tiefen erforscht durch Kompositionen, die
dem Symbolismus der Literatur und Bildenden Kunst und der
radikalen philosophischen Selbstbespiegelung eines Friedrich
Nietzsche anverwandt sind. So geht Programm!

Insofern ist es auch konsequent, von Modest Mussorgskys „Eine
Nacht  auf  dem  kahlen  Berge“  nicht  die  kühne,  schroffe
Urfassung zu spielen, sondern Rimski-Korsakows luxuriöse, aber
auch glättende Version. Dennoch: Es bleiben genug exzessive
Orchesterfarben, rhythmische Grotesken, grelle Entladungen, um
die Essener Orchestermusiker ihr Können vorführen zu lassen.
Der Dirigent des Abends, Kirill Karabits, gehört unter den
vielen neuen Kapellmeistern, die in Essen für Abwechslung und
Qualitätssicherung  sorgen  sollen,  zu  den  erfreulicheren
Gästen: Er bringt offenbar das Gespür und die Technik mit,
Schärfe  und  Konturen,  Farben  und  dynamische  Steigerungen
detailliert  und  dennoch  im  Überblick  zu  entfalten.  Vom
lauernden Pianissimo bis zur Eruption glutheißer Klang-Lava
hat Karabits den opulenten Apparat im Griff.

Körperlich-erotische Musik

Das gilt auch für Alexander Skrjabins „Poème de l’extase“. Der
kühne  Eigenbrötler  unter  den  russischen  Komponisten  wollte
seine eher symbolistisch als programmatisch gedachte Vierte
Symphonie nicht nur schöngeistig aufgefasst wissen. Anspannen,
aufheizen, explosives Entladen: Skrjabin fasste das in eine
vor hundert Jahren als extrem, verrückt und manchmal auch zu
offensichtlich körperlich-erotisch eingeschätzte Musik. Noch
heute reißt das musikalisch frei dem Klang und dem Rausch
huldigende Werk von 1908 in den Strudel seiner Exaltation mit.

Karabits hat den Überblick über ein noch einmal gewachsenes
Orchester-Rund zu wahren und macht schon mit den einleitenden
heiklen  Pianissimo-Strukturen  klar,  wie  umsichtig  er  den
Philharmoniker  helfen  würde,  aufeinander  zu  hören  und  die
Balance des fragilen Klangs zu finden. Und im Gegensatz zu



Mikhail Pletnev, der Skrjabins berauschend-ekstatischen Sabbat
im November 2012 in Essen dirigiert hat, findet Karabits die
drängende  dynamische  Energie,  um  der  Steigerungsdramaturgie
des Werks gerecht zu werden. Dass sich die wirbelnde Unruhe
und  die  fiebrige  Poesie  zwischendurch  erschöpfen,  die
klangfarblichen Effekte verblassen, hat wohl weniger mit der
konzentrierten Ausführung durch die Philharmoniker als mit dem
Werk selbst zu tun: übersteigerte Reize stumpfen schnell ab.

Und um die Philharmoniker in der Schwelgerei des Klangs und
das  Konzert  in  der  Kulmination  des  ideellen  Konzepts  zum
Höhepunkt zu führen, steht am Ende Sergej Rachmaninows Chor-
Sinfonie „Die Glocken“ (op. 35) – ein wegen seines gewaltigen
Aufwands nicht eben häufig aufgeführtes Werk. Verpflichtet dem
morbid-üppigen Luxus eines Zeitalters, das selbstbewusst allen
musikalischen  Möglichkeiten  gebietet;  affiziert  von  einem
Symbolismus, der sich wohlig in die Schauer untergründiger
Ahnungen  kuschelt;  aber  auch  verstört  vom  existenziellen
Grauen eines Edgar Allan Poe, dessen gleichnamiges Gedicht die
programmatische  Basis  der  entfesselten  Musik  bildet.  Die
Glocken sind ja nicht nur Träger von Klang: Sie stehen für die
Lebensstationen  des  Menschen  und  sie  sind  Mahner  an
verborgene,  abgründige,  jenseitige  Sphären  –  man  mag  sie
tiefenpsychologisch  zu  fassen  versuchen  oder  religiös  zu
ergründen.

Muster an Präsenz und Präzision

Karabits  sucht  und  findet  die  klanglichen  Entsprechungen
dieses geistigen Programms in impressionistischer Lyrik und in
imperialem Auftrumpfen. Anders als Simon Rattle, der auf CD
eine  intellektuell  durchdrungene,  aber  klanglich  zur  Dürre
neigende  Version  vorgelegt  hat,  scheut  der  in  Kiew
ausgebildete Dirigent der Essener Aufführung den Klang als
Träger  des  Ausdrucks  nicht.  Das  ist  kein  Gegensatz  zu
Präzision im Detail: die gespenstischen Spiccati des Beginns
gelingen  ebenso  wie  ein  unheimlich  starrer  Spieluhren-
Rhythmus; instrumentale Details sind expressiv eingearbeitet
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wie etwa die gestopften Trompeten des zweiten Teils, die den
Klangteppich  der  Streicher  pianissimo  mit  dem  Rauch  des
Unheimlichen  verschleiern.  Dass  Rachmaninow  eminent
theatralische und atmosphärische Musik geschaffen hat, wird
nicht geleugnet.

Und wieder einmal muss Alexander Eberle bescheinigt werden, zu
einem großen Moment beigetragen zu haben: Seine Chöre, der
Opernchor  des  Aalto-Theaters  und  der  Philharmonische  Chor
Essen, sind ein Muster an Präsenz und Präzision: Erst in dem
Summchor, der sich ortlos schwebend in den Klang mischt, dann
im dynamischen Aufwachsen, das den Klang der Stimmen wie einen
Riesenschatten über das Orchester legt.

Dass unter den Solisten die Tenorpartie zu leichtgewichtig
besetzt wird, scheint sich zu einer Tradition zu versteifen:
Alexey Sayapin kämpft gegen den – vom Dirigenten keineswegs zu
kräftig  entfalteten  –  Orchesterklang.  Sandra  Janušaité  hat
dieses Problem nicht, weil sie einen metallisch leuchtenden,
kraftvoll  vibrierenden  Sopran  einsetzt.  Alexander  Vassiliev
muss seinen eher baritonal als „schwarz“ gefärbten Bass in die
Höhe  treiben  –  und  schafft  das  ohne  Anspannung.  Klug
konzipiert und künstlerisch gelungen – bei so einem Konzert
bleibt kein Wunsch offen!

Von  der  Last  der  Macht:
„Boris Godunow“ im Dortmunder
Opernhaus
geschrieben von Anke Demirsoy | 15. März 2014
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Dimitry  Ivashchenko  als
"Boris  Godunow"  in  der
gleichnamigen  Oper  von
Modest  Mussorgsky  (Foto:
M.Jauk/Stage  Picture)

Diese Insignien der Macht übersteigen jedes menschliche Maß.
Drei Männer braucht es, um das pelzgefütterte Prunkgewand des
frisch gekrönten Zaren zu tragen. Tonnen scheint auch die mit
Juwelen besetzte Mütze des Monomach zu wiegen.

Zwei Männer halten sie an Stangen in die Luft. Doch darunter
ist  kein  Kopf.  Auch  der  Mantel  entpuppt  sich  als  leere
Hülle. Den zum Jubel abkommandierten Untertanen ist’s freilich
egal. Für sie ändert sich ohnehin nur der Name der Knute, der
sie sich beugen.

Solch klare und sinnfällige Bilder findet Katharina Thoma,
Hausregisseurin  an  der  Dortmunder  Oper,  die  in  ihrer
Neufassung von Modest Mussorgskys „Boris Godunow“ die Schwere
von  Schuld  und  Macht  erkundet.  Dabei  verzichtet  sie  fast
gänzlich  auf  Prunk.  Ein  weißgrauer  Betonbunker  mit
verschiebbarer  Hinterwand  verwandelt  sich  durch  wenige
Requisiten  mal  zur  Straße,  mal  zum  Palast,  mal  zu  einem
Birkenwäldchen (Bühne: Stefan Hageneier).

In diesem Rahmen, der oft überraschend licht wirkt, führt
Katharina Thoma die individuelle Tragödie des Boris und das
Drama  des  russischen  Volkes  zwingend  zusammen.  Mit  feinem
Gespür für Mussorgskys mitfühlende Musikpsychologie zeigt sie
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uns, dass der von Schuldgefühlen gequälte Boris nicht der
schlechteste  Regent  ist,  bevor  ihn  die  Erinnerung  an  ein
Verbrechen in den Wahnsinn treibt: hatte er doch aus Machtgier
befohlen, den legitimen jungen Thronfolger zu ermorden. Im
Stadium zunehmender geistiger Zerrüttung umhüllt sich Boris
schutzsuchend mit seinem Mantel. Aber der erdrückt ihn schier,
schrumpft ihn zum schaudernden Zwergen. Derweil schreit das
hungernde Volk nach Brot. Es fleht zu einem Zaren, der sich
nicht einmal selbst mehr helfen kann.

Es ist nicht das letzte Mal an diesem Abend, dass Katharina
Thoma uns die ganze Bitterkeit von Russlands Misere schmecken
lässt. Lob verdient ihre scharfe Ausleuchtung der Chorszenen.
Das Volk ist bei ihr eine geschichtsbildende Kraft, zugleich
aber dumpf, verroht, ungebildet und leicht zu manipulieren. Es
kuscht vor der Gewalt, wird losgelassen aber zum reißenden
Tier. Indes vereinen Opern- und Extrachor des Theaters sowie
der  Knabenchor  der  Chorakademie  ihre  Stimmkraft,  ohne  die
Klangschönheit  auf  dem  Altar  des  Fortissimo  zu  opfern
(Choreinstudierung:  Granville  Walker  und  Jost  Salm).

Als Gast erntet Dimitry Ivashechenko Beifallsstürme für die
sensibel  ausgeformte  Titelpartie.  Ivashchenko  gibt  „seinem“
Boris  sonore  Redlichkeit,  aber  auch  grüblerische  und
gebrochene Töne. Der Tenor von Sergey Drobysheskiy bildet dazu
den passenden Kontrast: Er singt den Hochstapler Dimitri, der
aus der Mönchzelle mal eben flott auf den Zarenthron hüpfen
möchte, mit einem zuweilen beinahe öligen Puccini-Schmelz. Die
ernsthaft gestalteten Nebenrollen werten die Produktion weiter
auf:  Stellvertretend  erwähnt  seien  Christian  Sist  als  der
Chronist  Pimen  und  Hannes  Brock  als  zwielichtiger  Fürst
Schuiskij,  die  wie  der  Rest  des  Ensembles  in  russischer
Sprache singen (mit deutschen Übertiteln).

Der rauen Tonsprache des „Ur-Boris“ folgend, durchschreitet
Dortmunds Philharmonisches Orchester unter der Leitung von Jac
van  Steen  den  großen  Reichtum  von  Mussorgskys  Partitur.
Kinder- und Volksweisen, derbe Trinklieder, religiöse Choräle,



Ausbrüche des Wahnsinns und der Verzweiflung klingen nicht
immer ohne Wackler, aber mit zunehmender Vehemenz aus dem
Graben.

Das  Anarchiebild  im  Wald  bei  Kromy,  das  in  Dortmund  den
Schluss  bildet,  könnte  kaum  deprimierender  sein.  Das
marodierende Volk, kurz zuvor noch gegen Boris und dessen
Blutschuld  murrend,  akklamiert  unter  Hurrageschrei  den
falschen  Dimitri:  einen  Hochstapler  und  Mörder  mit  höchst
zwielichtigen  Absichten.  Die  Trostlosigkeit  kulminiert  im
Klagelied des Gottesnarren: „Wehe dir, weine, du hungerndes
Russland.“

(Informationen und Karten: www.theaterdo.de)
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