
Die  Bewältigung  einer
Überwältigung  –  Wagner  und
Mahler an einem Abend mit dem
Mariinsky  Orchester  und
Valery Gergiev
geschrieben von Martin Schrahn | 21. September 2018

Dirigent  Valery  Gergiev
inmitten  seines  Orchesters.
Foto:  Hamza
Saad/Philharmonie  Essen

Der  Mann  ist  wahnsinnig.  Setzt  zwei  Stücke  für  einen
Konzertabend  an,  die  für  sich  allein  schon  wie  gewaltige
Monolithe im Raum stehen. Platziert den ersten Aufzug aus
Richard Wagners „Die Walküre“ neben Gustav Mahlers sechste
Sinfonie.

Beide  Male  geht  es  um  Leben  und  Tod,  insgesamt  bald
zweieinhalb  Stunden  lang,  geht  es  also  wieder  einmal  ums
Ganze. Das scheint dem Manne am Pult, dem Dirigenten Valery
Gergiev,  gerade  das  rechte  Maß.  Mit  dem  Orchester  des
Mariinsky-Theaters St. Petersburg ist er nach Essen gekommen,
in  die  Philharmonie.  Es  wird  ein  Abend,  der  insgesamt
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beeindruckt, im Einzelnen aber manche Schwäche offenbart. Kein
Wunder.

Gergiev wirkt als Dirigent immer ein wenig archaisch. Wie er
dasteht mit seinem Zahnstochertaktstock, wenig Körperlichkeit
zeigt, nur ab und an einen Einsatz aus den Armen rüttelnd.
Manchmal raunt er in sich hinein, zischt oder bläst hörbar die
Luft durch die Backen. Von ihm geht eine gewisse Zuchtmeister-
Aura aus, die letzthin auch bedeutet, dass seine Disziplin die
des Orchesters sein muss. Musizierende „Indianer“ zeigen eben
keine  Schwächen,  sei  ein  Konzert  auch  noch  so  lang.  Doch
Heldentum  ist  das  eine,  die  physische  Belastbarkeit  eines
Instrumentalisten die andere Seite der Medaille. Und dann kann
schon Mal etwas aus dem Ruder laufen.

So wie im „Walküre“-Aufzug. Der ruppige Streicherbeginn, die
Sturm- und Gewittermusik, von höchster Not kündend, wirkt ein
wenig  holprig  und  nicht  wirklich  tief  schwarz.  Überhaupt
scheint Gergiev in erster Linie in Strukturen zu denken, was
die  zunehmende  musikalische  Raserei  bisweilen  ausbremst.
Andererseits gönnt sich der Dirigent die feine psychologische
Ausdeutung  des  personellen  Beziehungsgeflechts  und  agiert
betont sängerfreundlich. Die wiederum danken es mit klarster
Diktion und einem unaufdringlichen Spiel, das die Spannung
allein durch Blickkontakte hält.

Anja  Kampe  (Sieglinde)  und
Mikhail  Vekua  (Siegmund),
einander noch fremd, im 1.
Aufzug  von  Wagners
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„Walküre“.  Foto:  Hamza
Saad/Philharmonie  Essen

Denn dieser Teil aus Richard Wagners Tetralogie „Der Ring des
Nibelungen“ handelt nicht zuletzt vom Wiedererkennen. Siegmund
flieht vor Feinden und Wetter in Sieglindes Heim. Beide ahnen
zunächst, erlangen zunehmend Gewissheit, dass sie einst als
Zwillingspaar auseinandergerissen wurden. Die Freude über das
Wiedersehen  steigert  sich  zur  inzestuösen  Liebesbeziehung.
Wenn da nur nicht der widerliche Hunding wäre, Sieglindes
Gatte durch Zwangsheirat und Siegmunds Todfeind.

Dies  alles  untermalt  Wagner  mit  rauschhafter  Glut  und
 sehrendem Melos, das sich förmlich beißt mit der archaischen,
dunklen Akkordik des Hunding-Motivs. Lyrische Episoden, die
von Liebe künden, stehen neben exzessiver Leidenschaft, neben
Parlando- und Belcanto-Elementen. Ja, ausdrucksstark und schön
darf  hier  gesungen  werden,  oder,  im  Falle  Hundings,  arg
bedrohlich. Das löst Mikhail Petrenko in großer Finsternis
ein, wie andererseits die wunderbare Anja Kampe eine Sieglinde
gibt,  die  jugendliche  Unbekümmertheit  ausstrahlen  kann  wie
auch   die  weit  gefächerte  Emphase.  Ihr  Sopran  ist  gut
fundiert,  blüht  herrlich  auf,  schillert  in  verführerischen
Farben. Nur schade, dass Mikhail Vekua (Siegmund) sich vor
allem mit den deutschen Vokalen arg müht. Der Tenor verfügt
über jede Menge Metall und Kraft, sucht aber oft sein Heil in
der gekünstelten Exaltation, im Affekt.

Sei’s  drum:  Nach  einer  guten  Stunde  dieses  emotionalen
Aufbegehrens hat das Publikum – und das Orchester – eine Pause
redlich verdient. Einige wollen sich das Schwelgen in Wagners
Leitmotiven auch nicht zerstören lassen und verzichten auf
Mahlers 6. Das ist durchaus nachvollziehbar. Denn es folgen
weitere 75 Minuten wild hämmernde Rhythmik, Destruktion und
Endzeitstimmung,  nur  kurz  unterbrochen  von  einer
vermeintlichen  Idylle,  die  alsbald  schon  ins  Dramatische
abgleitet.  Ja,  Mahler  wollte  mit  seiner  Musik  eine  Welt



zimmern, doch vom puren Paradies war dabei nie die Rede. Schon
Schönberg erkannte in der 3. Sinfonie die nackte Seele eines
Menschen,  „wie  eine  geheimnisvolle,  wilde  Landschaft“,  mit
„grauenerregenden Untiefen“ und „idyllischen Ruheplätzen“.

Am  Ende  großer  Applaus.
Foto:  Hamza
Saad/Philharmonie  Essen

Und  so  ist  auch  die  Nr.  6  ein  in  musikalische  Tableaus
gegossener Daseinskampf, der indes in der Katastrophe endet.
Zwei wuchtige Hammerschläge im Finale besiegeln das Desaster
eines imaginären Helden, zugleich stehen sie für den Zerfall
tönender  Struktur.  Es  ist  ein  Schlagen  und  ein  Toben,
Aufjaulen und Zerbröseln im Orchester, dass wir den Wagner vom
Beginn  des  Konzerts  nur  noch  einer  fernen  Vergangenheit
zuordnen wollen.

Fast stoisch allerdings steht Valery Gergiev das alles durch,
legt auch hier Strukturen frei, nimmt dem Ganzen jedoch die
letzte Entäußerung. Das Orchester gerät konditionell und in
puncto  Genauigkeit  ohnehin  an  seine  Grenzen.  Mahlers
Raumklangeffekte  wollen  sich  nicht  einstellen.  Und  den
wenigen, von Herdenglocken durchtränkten Idyllen, fehlt die
Nähe zur Transzendenz, zur Erhabenheit.

Am Ende (natürlich) jede Menge Applaus, doch ein wenig darf
sich das Publikum auch selbst feiern. Für die Bewältigung
einer Überwältigung.
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Von  der  Lust  am  Werden:
Schubert-Symphonien mit Pablo
Heras-Casado
geschrieben von Werner Häußner | 21. September 2018
Zu den unseligen Traditionen in der Musikrezeption gehört,
dass  seit  dem  ausgehenden  19.  Jahrhundert  der  historische
Belang  zunehmend  zum  Qualitätskriterium  erhoben  wurde:  Nur
noch, was strukturell tiefgründig war, was als Fortschritt
eingeschätzt  wurde  und  was  im  hegelianischen  Sinne  den
Zeitgeist voranbrachte, war es wert, dauerhaft zur Kenntnis
genommen zu werden.

Vor  diesem  –  tief  im  Unterbewusstsein  der  sich  wahrhaft
gebildet wähnenden Schicht weiter wirksamem – Kriterium musste
vieles  verblassen:  vom  „wälschen  Tand“  angefangen  über
vermeintlich  Epigonales  und  Kleinmeisterliches  bis  hin  zu
skurrilen Seitensträngen der Entwicklung. Und natürlich auch
Erzeugnisse aus den Lehrjahren der wahrhaft Großen: Wagners
für  Bayreuth  unwürdige  Frühopern  etwa  schieben  vor  allem
Wagnerianer  immer  noch  halb  geringschätzend,  halb  peinlich
berührt zur Seite.

Auch für unbestrittene Meister wie Franz Schubert gilt das
selektive Prinzip: Seine Opern? Fehlanzeige! Seine Lieder? Von
den Hunderten, die er geschrieben hat, sind ein paar Dutzend
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bekannt. Und seine Symphonien? Von denen war schon der alte
Brahms überzeugt, sie sollten besser „mit Pietät bewahrt“ als
veröffentlicht werden. Der Konzertbetrieb schließt sich dieser
Ansicht  in  der  Praxis  bis  heute  mehrheitlich  an:  Von  der
„Unvollendeten“  und  der  „großen“  C-Dur-Symphonie  abgesehen
sind sie selten auf den Programmen anzutreffen.

Franz  Schubert,  Symphonie
Nr.  3  &  4,  Pablo  Heras-
Casado,  Freburger
Barockorchester,  Harmonia
Mundi HMC 902154

Das könnte sich ändern: Schuberts frühe Symphonien sind in
letzter Zeit mehrfach neu und aufregend frisch eingespielt
worden – und eine der besten Platten neuen Datums ist die
Aufnahme  der  Dritten  und  der  Vierten  mit  dem  Freiburger
Barockorchester  unter  Pablo  Heras-Casado.  Der  spanische
Dirigent, der sich bei Verdi ebenso zu Hause fühlt wie in der
Barockmusik oder im 21. Jahrhundert, will nichts in diese
Versuche des jugendlichen Komponisten hineingeheimnissen: Er
bringt  sie  als  frisch-pointierte  Zeugnisse  der  Zeit.  Die
Dritte ist im Frühsommer 1815 entstanden, die Vierte im April
1816, beide für ein Orchester aus Liebhabern und Profis, das
im privaten Rahmen spielte.
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Haydn grüßt, Mozart hopst

So hört man in der „Adagio maestoso“-Einleitung der D-Dur-
Symphonie (D 200) den erhabenen Stil von Schuberts Lehrer
Antonio Salieri; das lebhafte Brio des Allegro könnte aus
einer komischen Oper der Zeit stammen. Haydn grüßt von seinem
Schreibtisch, wie er an einer seiner Ideen tüftelt; Mozart
hopst mit tanzfreudigem Rhythmus und federnden Bläsern um die
Ecke.  Schließlich  grüßen  auch  schon  die  Rouladen  und
Crescendi, mit denen Gioacchino Rossini die Wiener in einen
süchtig machenden Taumel versetzte.

All  diese  musikalischen  Zeitaspekte,  die  Schubert  auf
versierte  und  zum  Teil  schon  sehr  eigenwillige  Weise
verarbeitete,  macht  Heras-Casado  mit  dem  phänomenalen
Freiburger  Barockorchester  hörbar:  mit  vibrierender  Energie
zumal  in  den  Vivace-  und  Presto-Sätzen,  mit  eleganter
Leichtigkeit  der  Bläser,  mit  energischen,  aber  nicht
überdrehten  Tempi,  mit  exakter  Artikulation,  mit  Pfiff  im
Rhythmus  und  mit  klaren,  schroffen  Akzenten,  Sforzato-
Einwürfen  oder  vehement-kantigem  Pauken-Donner.  Eine
tragfähige, aus dem Geist einer undogmatischen, „historisch
informierten“  Aufführungspraxis  belebte  Alternative  zur
legendären Aufnahme von Schuberts Dritter (und Achter) unter
Carlos Kleiber.

Pablo Heras-Casado war 2011 anlässlich seines Debüts bei den
Essener  Philharmonikern  sogar  als  Nachfolger  für  Stefan
Soltesz im Gespräch. Seine Karriere weist weiter steil nach
oben:  Am  2.  April  hatte  er  sein  Debüt  beim  New  York
Philharmonic  Orchestra;  im  März  leitete  er  erstmals  das
Philharmonia Orchestra London. Erst am 16. März war er mit dem
Rotterdam  Philharmonic  Orchestra  zu  Gast  in  der  Essener
Philharmonie.  2014/15  wird  Heras-Casado  an  der  Met  Bizets
„Carmen“ dirigieren; im Juli steht er beim Festival von Aix-
en-Provence bei Mozarts „Zauberflöte“ am Pult.

In der Region gastiert Heras-Casado im Rahmen seiner Tournee
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mit dem Freiburger Barockorchester am 13. April in der Kölner
Philharmonie. Auf dem Programm stehen die drei Konzerte für
Klavier, Violine und Cello von Robert Schumann.

Franz  Schubert,  Symphonies  Nos.  3  &  4,  Freiburger
Barockorchester,  Pablo  Heras-Casado,  Harmonia  Mundi,  HMC
902154

Neue CD mit Henryk Góreckis
3. Sinfonie – Spekulieren auf
den einstigen Kultstatus
geschrieben von Martin Schrahn | 21. September 2018

Neu  erschienen  auf  CD:
Henryk Góreckis 3. Sinfonie.
Foto: Sony

Der polnische Komponist Henryk Górecki ist außerhalb seines
Heimatlandes nahezu ein Unbekannter. Seine Hoch-Zeit hatte der
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1933  Geborene  ohne  Zweifel  in  den  50er  und  60er  Jahren,
zunächst  beim  Musikfestival  Warschauer  Herbst,  später  in
Paris.  Hier  lernte  er  die  westeuropäischen  Avantgardisten
Boulez,  Messiaen  und  Stockhausen  kennen.  Góreckis
Orchesterstück „Scontri“ war bei der Uraufführung 1960 einem
Aufruhr des entsetzten Publikums ausgeliefert, schon allein
wegen der teils extremen Lautstärke des Stückes.

Mitte der 60er aber vollzog sich die langsame wie stetige
Wandlung  des  Bilderstürmers  Górecki.  Geprägt  vom  starken
Katholizismus seines Landes, auf der Spur volksmusikalischer
Wurzeln, komponierte er zunehmend harmonisch, meditativ, klar
strukturiert. Als wichtiges Werk dieser Entwicklung dürfte die
1976 geschriebene 3., die „Sinfonie der Klagelieder“ gelten.
Der  gut  50minütige  Dreisätzer  für  Streicher,  Klavier  und
Sopran ist ein ruhig fließendes Lamento, ein Totengesang in
drei Varianten. Maria beweint ihren sterbenden, toten Sohn.
Die  Textquellen  sind  eine  spätmittelalterliche
Heiligkreuzklage,  eine  KZ-Inschrift,  ein  oberschlesisches
Volkslied.  Religiös  Inbrünstiges  trifft  auf  weltliche
Verzweiflung.

Die  historische  Pointe  dieser  Werkgeschichte  liefert  indes
erst  das  Jahr  1992.  Als  die  zweite  CD-Einspielung  der  3.
erschien,  mit  der  Sopranistin  Dawn  Upshaw  und  der  London
Sinfonietta unter David Zinman. Als diese Platte gut eine
Million Mal verkauft wurde. Als sie zeitweise Eingang in die
Album-Charts fand, also sich auch unter Jugendlichen größter
Beliebtheit  erfreute.  Offenbar  traf  die  Sinfonie  den
Zeitgeist:  schwankend  zwischen  dem  Bedürfnis  nach
Kontemplation und dem tönenden Protest gegen das Laute in der
Welt.

Nun  ist,  20  Jahre  nach  diesem  unverhofften  Run  auf  eine
„Klassik“-CD, eine neue Deutung auf den Markt gekommen. Mit
der  libanesischen  Sopranistin  Isabel  Bayrakdarian  und  dem
Danish National Symphony Orchestra, dirigiert vom Amerikaner
John  Axelrod.  Eine  Liveaufnahme  aus  dem  Konzerthaus



Kopenhagen, die bei allem dunklen Streicherraunen hinreichend
transparent erklingt.

Doch so eindringlich das Orchester die an- und abschwellende
Dynamik nachzeichnet, so enttäuschend wenig Farbschattierungen
sind  zu  hören.  Górecki  lässt  mit  seinem  weiträumigen
Minimalismus die Zeit verharren, aber daraus formt Axelrod nur
bedingt  Spannungsvolles.  Die  Sängerin  trägt  zudem  oft
reichlich  dick  auf,  die  Stimme  leuchtet  klagend,  aber
bisweilen rau, kehlig und nicht ohne Schärfe. So bleiben viele
Zweifel, ob diese Aufnahme erneut Chancen auf Kultstatus hat.
Denn warum sonst wurde die CD produziert? Eine ernstzunehmende
Beschäftigung  mit  dem  Werk  Góreckis  geht  davon  jedenfalls
nicht aus.

Erschienen bei Sony Music

www.klassik.sonymusic.de


