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Tomáš Netopil ist seit 2013
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Kaum jemand kennt sie mehr, die alten Studentenlieder. Nur
„Gaudeamus igitur“ dürfte noch vertraut sein: Wie einen Hymnus
auf die alte Burschenherrlichkeit setzt Johannes Brahms die
Melodie an den Schluss seiner „Akademischen Festouvertüre“.
Mit einem Humor, wie er dem Meister der „deutschen Tonkunst
strengeren Stils“ angemessen ist, gibt Brahms der Universität
Breslau die Ehre. Sie hatte ihn zum Ehrendoktor gekürt.

Die Essener Philharmoniker eröffnen in der Philharmonie mit
Brahms’schem Hintersinn das neue Konzertjahr, und ihr Chef
Tomáš Netopil lässt die abwechslungsreiche Verarbeitung von
Melodien wie dem einst berühmten „Fuxenritt“ mit gekonnter
Geste in Blechmajestät münden. „Gratulor“ würde der flotte
Bursch von einst komplimentieren.
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„Strengen“ Stils befleißigt sich auch Antonín Dvořák in seinen
„Sinfonischen  Variationen“  op.  78,  mit  denen  er  sich  die
Anerkennung von Brahms errungen hat. Netopil setzt mit diesem
oft aufgenommenen, im Konzertsaal aber seltener zu hörenden
Stück  sein  Vorhaben  fort,  das  Publikum  mit  musikalischen
Schätzen  seiner  Heimat  bekannt  zu  machen.  Wundervoll
gesponnene Melodik, spritzige Rhythmen, leise Idyllen: Dvořák
entfaltet das Spektrum seiner Ausdruckskraft und zeigt sich
als Meister der Form. Die Posaunen haben einen wirkungsvollen
Auftritt, die Streicher dürfen mit Seele singen.

Ein  anderer  Tonschöpfer  aus  Tschechien,  Bohuslav  Martinů,
hat’s in seinem originellen Konzert für Streichquartett mit
Orchester  nicht  so  mit  dem  Kantablen:  1932  uraufgeführt,
orientiert es sich an der Form des concerto grosso aus dem 18.
Jahrhundert, aber auch an der Freude am Experimentellen, die
Martinů in Paris pflegte. Die Lust an der Polyphonie und an
der Dissonanz lebt er ähnlich exzessiv aus wie Igor Strawinsky
oder Darius Milhaud.

Der atemlose Ton der modernen Zeit

Die vortrefflichen Musiker des Pavel Haas Quartetts stellen
das thematische Material vor: spritzig, unruhig, rastlos wie
die moderne Zeit, die sich auch bei Martinů in der Musik
spiegelt. Das Orchester nimmt diesen atemlosen Ton auf. Das
Prinzip der Variation schlägt die Brücke zu Dvořák, aber die
Atmosphäre des dichten, von den Essenern kühl durchschauten
Orchestersatzes  mit  seinen  Reibungen  und  harmonischen
Zusammenstößen hat mit dem böhmischen Altmeister wenig zu tun.
Den  Mittelsatz  spielen  Veronika  Jarůšková,  Marek  Zwiebel,
Radim Sedmidubský und Peter Jarůšek mit heiliger Ruhe und
intensivem Vibrato zu den knöchern aufs Holz durchschlagenden
Streicher-Pizzicati des Orchesters. Und im Finale genießen die
Bläser spitz und ironisch ihren virtuosen Beitrag.

Zum Schluss ein Tribut an den kulinarischen Geschmack: Aber
Richard Strauss‘ „Rosenkavalier“-Suite will Netopil nicht so



recht  gelingen.  Der  Einstieg  ist  massiv  und  laut  statt
leuchtend,  vorlaut  statt  elegant.  Die  Sphärenklänge  der
„silbernen Rose“ bleiben irdisch durchschaubar. Doch das ans
Missgeschick des lerchenauischen Ochs erinnernde Spukgepolter
und der selig schwingende Walzer versöhnen zum freundlichen
Beifall.

Heute Abend, am 12. September 2017, gastieren Netopil und die
Essener Philharmoniker im Rudolfinum in Prag beim diesjährigen
Dvořák Festival, das er am Samstag, 23. September am Pult der
Wiener  Symphoniker  mit  Dvořáks  „Te  Deum“,  der  Sechsten
Symphonie  und  Johannes  Brahms‘  „Tragischer  Ouvertüre“
abschließen  wird.

Das Zweite Sinfoniekonzert der Saison am 28. und 29. September
in  der  Philharmonie  Essen  bringt  als  Hauptwerk  die
„Reformations“-Symphonie  Felix  Mendelssohn-Bartholdys  und
geistliche  Musik  des  1946  geborenen  lettischen  Komponisten
Pēteris Vasks: „The Fruit of Silence“ für gemischten Chor und
Streichorchester.

Die  Not  der  anderen:  Das
Aalto-Theater  Essen  zeigt
Bohuslav  Martinůs
„Griechische Passion“
geschrieben von Anke Demirsoy | 12. September 2017
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Priester  Fotis  (Baurzhan
Anderzhanov)  versucht  einer
Frau zu helfen, die am Ende
ihrer  Kräfte  ist  (Foto:
Matthias  Jung,  Aalto-
Theater)

Kaum hat der Priester des griechischen Dorfs Lycovrissi die
Rollen für das geplante Passionsspiel verteilt, geht in den
ausgewählten Darstellern eine seltsame Verwandlung vor. Der
Hirte Manolios beginnt, wie Christus zu reden und zu handeln.
Die Dorfhure Katerina identifiziert sich mit Maria Magdalena.
Und obwohl Panait sich zunächst dagegen wehrt, färbt die Rolle
des Judas immer stärker auf ihn ab.

Es ist ein Spiel mit doppeltem Boden, das Bohuslav Martinů in
seiner  letzten  Oper  „Die  griechische  Passion“  treibt.  Das
Aalto-Theater  zeigt  die  Zürcher  Fassung  des  1961  ebendort
uraufgeführten  Vierakters  jetzt  in  einer  Produktion  des
tschechischen Regisseurs Jiří Heřman, der mit dieser Arbeit
seinen Einstand in Essen gibt. Es ist keine leichte Aufgabe,
der Heřman sich stellt: Martinůs Oper trägt oratorienhafte
Züge  und  ist  über  weite  Strecken  kontemplativ-statisch.
Abseits  der  Hauptrolle  des  Manolios  gewinnen  nur  wenige
Figuren Gesicht und Gewicht.

Gleichwohl gelingt der Regie ein starkes Plädoyer für das
Werk,  das  nach  Nikos  Kazantzakis’  Roman  „Der  erneut
gekreuzigte Christus“ entstand. Heřman konzentriert sich auf
die Frage, wie weit es mit den christlichen Werten her ist,
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wenn Notleidende auf Wohlhabende treffen: in diesem Fall die
gewaltsam  Vertriebenen  eines  griechischen  Dorfs  auf  die
Einwohner  von  Lycovrissi.  Der  Regisseur  widersteht  der
Versuchung,  zu  stark  auf  den  Zug  aktueller
Flüchtlingsberichterstattung aufzuspringen. Vielmehr rückt er
Angst und Selbstsucht in den Fokus, den Unwillen, mit anderen
zu teilen.

Manolios  (Jeffrey
Dowd) fürchtet sich
vor der Versuchung
durch  Katerina
(Jessica  Muirhead.
Foto:  Matthias
Jung,  Aalto-
Theater)

Im Verbund mit Dragan Stojčevski hat Jiří Heřman dafür ein
Bühnenbild entworfen, das von christlichen Symbolen dominiert
wird.  An  der  Rampe  brennen  Kerzen,  eine  übermannshohe
Kirchenglocke hängt an einem Haken, eine antik wirkende Mauer
steht  für  Ausgrenzung  und  Öffnung.  Wasser  und  Erde,  die
zentralen Elemente für menschliche Siedlungstätigkeit, werden
in flachen Becken seitwärts auf den Bühnenboden geschoben. Die
Lichtreflexionen des Wassers auf dem Mauerwerk verleihen der
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Szene viel Atmosphäre.

Heřman verschont uns nicht mit dem, was existenzielle Not
bedeutet. Wir sehen sterbende Frauen und Kinder. Erschöpfte
Männer,  die  sich  kaum  mehr  auf  den  Beinen  halten  können.
Manolios, der Mitgefühl predigt und zur Hilfe aufruft, zieht
dadurch  den  Zorn  der  Dorfelite  auf  sich.  Er,  der
Christusdarsteller, wird schließlich vom Popen exkommuniziert
und von einer Gruppe von Dorfbewohnern zu Tode geprügelt. Aber
wir sehen auch jene, die Manolios folgen und Gutes tun wollen,
soweit es in ihren Kräften steht.

Katerina  (Jessica  Muirhead)
trägt einen toten Jungen auf
den  Armen  (Foto:  Matthias
Jung, Aalto-Theater)

Von ihnen gewinnt vor allem Katerina (Maria Magdalena) Format.
Das liegt wesentlich an der Leistung der britisch-kanadischen
Sopranistin Jessica Muirhead, die stimmlich zunehmend Wärme
entwickelt, bis sie zu leuchtenden Tönen der Empathie und
beseelter Festigkeit in Handeln und Glauben findet.

Jeffrey Dowd gibt den Manolios als Zweifler, der sich als
Christusdarsteller zunächst unwürdig findet, dann aber immer
stärker dem folgt, was ihm christlicher Auftrag scheint.

Der Chor des Aalto-Theaters, der in diesem Passionsspiel die
zweite Hauptrolle übernimmt, verhindert durch sein engagiertes
Spiel, dass die „Griechische Passion“ zu einem Gottesdienst
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auf  der  Opernbühne  wird.  Musikalisch  steuert  er  biblisch-
archaische  Wucht,  folkloristische  Farben  und
expressionistische  Ausbrüche  bei,  wobei  die  Sopranstimmen
zuweilen etwas übersteuert klingen.

Am Pult der Essener Philharmoniker zeigt Tomáš Netopil einmal
mehr sein Feingefühl für die Partituren seines Heimatlandes.
Bei  ihm  darf  der  Zuhörer  im  Wohlklang  byzantinischer
Kirchenmusik  schwelgen,  ja  beinahe  im  Puccini-Melos  baden,
ohne  dass  feine  Strukturen  oder  harmonische  Verschärfungen
verschwiegen  würden.  Die  Essener  Philharmoniker  bringen
psalmodierende  Passagen  in  prachtvollstem  Dur,  aber  auch
gleißende Zuspitzungen und Ausbrüche.

Mag man in Martinůs Oper nun unbedingt „das Stück der Stunde“
sehen, so greift es doch zu kurz, sie als „Flüchtlingsoper“ zu
beschreiben. Griechen treffen in diesem Stück auf Griechen;
die rivalisierenden Gruppen haben Nation, Religion und Kultur
gemeinsam.  Der  Kampf  zwischen  Altruismus  und  Egoismus
hingegen, er ist vermutlich so alt wie die Menschheit selbst.

Termine  und  Informationen  unter
http://www.aalto-musiktheater.de/vorschau/premieren/the-greek-
passion.htm

Der  Triumph  des  Absurden:
Bohuslav  Martinůs  „Julietta“
an der Oper Frankfurt
geschrieben von Werner Häußner | 12. September 2017
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Der Dschungel als Bild für
die  undurchdringlich
überwucherte Grenze von Sein
und  Schein.  Kurt  Streit
(Michel)  und  Juanita
Lascarro  (Julietta)  in  der
Frankfurter  Neuinszenierung
von  Bohuslav  Martinus
„Julietta“.  Foto:  Barbara
Aumüller

Traum oder Realität? Erinnerung oder Fiktion? Tatsache oder
Vorstellung? Fragen, die nicht so einfach zu beantworten sind,
wenn  man  in  eine  Stadt  kommt,  in  der  alle  Bewohner  ihre
Erinnerung  verloren  haben.  In  der  Vergangenheit  nicht
existiert.  In  der  Geschichte  synthetisch  wird,  nicht  zu
unterscheiden  von  bloßer  Erfindung  oder  gar  verkaufter
Erinnerung. Bohuslav Martinůs Oper „Juliette ou La Clé des
songes“  greift  im  Gewand  des  Surrealen,  des  Traumes,  ein
erkenntnistheoretisches Problem auf, über das wohl schon jeder
einmal nachgedacht hat.

Ist das, was wir sehen und erleben, eigentlich „real“? Oder
spielt uns der „Lügengeist“ René Descartes‘ eine Realität vor,
die der Wirklichkeit nicht entspricht? Ist unser Leben ein
Traum in einem Traum, wie Edgar Allan Poe sinnierte? Für den
Skeptiker  Descartes  war  die  untrügliche  Wahrheit,  die  des
Menschen Vernunft erst möglich macht, die Voraussetzung der
menschlichen  Freiheit.  Und  die  Evidenz  Gottes  die



Voraussetzung dafür, der eigenen Vernunft zu vertrauen und
damit in die Lage zu kommen, defizitäre Systeme und die eigene
Begrenztheit zu kritisieren. Doch unsere Weltsicht schwankt
zwischen naiver Vergötterung der Empirie („Ich glaube nur, was
ich sehe“) und ratloser Auflösung jeglicher Gewissheit. Im
Zeitalter  eines  radikalen  Skeptizismus  sticht  der  Gottes-
Trumpf nicht mehr.

Die Frage nach Fiktion oder Realität stellt sich mit neuer
Schärfe,  angefacht  noch  durch  eine  populäres  Denken
durchziehende Form der Dekonstruktion, die keinen (Erkenntnis-
)Stein mehr auf dem anderen lassen will. Für Jacques Derrida
waren  selbst  Tod  und  Leben  nicht  unabänderlich  –  aus  der
Dekonstruktion  ihres  Gegensatzes  entsteht  das  Gespenstische
als neues Modell des Werdens der Welt. Da kommen uns Romantik
und Surrealismus Hand in Hand entgegen und grinsen uns an ob
unserer verzweifelten Versuche, beständige Ordnungen in der
Welt zu finden, die wir – als letzten Ausweg – vielleicht noch
im Hedonismus, Narzissmus oder der universalen Geltung des
Ökonomischen entdecken.

Plötzlich  stößt  eine  vergessene  Oper  auf  gesteigertes
Interesse

Kein Wunder also, dass Martinůs 1938 uraufgeführte und danach
für zwei Jahrzehnte verschwundene Oper plötzlich ins Zentrum
des Interesses rückt. 1959, nach der Wiesbadener deutschen
Erstaufführung, war die Zeit dafür noch nicht reif; auch 2002
blieb  die  vorzügliche  Wiederentdeckung  in  Bregenz  ohne
nennenswertes  Echo,  obwohl  die  Produktion  auch  in  Paris
gezeigt  wurde.  Jetzt,  auf  einmal,  explodieren  die
Neuinszenierungen: Bremen, Zürich, Frankfurt; in der nächsten
Spielzeit  verlässt  gar  Daniel  Barenboim  sein  wagnerisches
Elysium,  um  in  Berlin  für  Martinůs  Werk  zum  Taktstock  zu
greifen.



Den  Menschen  fehlt  das
Gedächtnis:  Geschichte
schrumpft für sie auf einen
Augenblick;  dennoch  gieren
sie nach Erinnerungen. Szene
aus  der  Frankfurter
„Julietta“-Inszenierung
Florentine  Kleppers.  Foto:
Barbara Aumüller

Offenbar fasziniert die feine Grenze zwischen Illusion und
Realität,  auf  der  „alles  Reale  fiktiv  erscheint  und  alle
Fiktionen die Gestalt von Realität haben“, wie Martinů im
Vorwort seines Klavierauszugs zu „Julietta“ (1947) formuliert.
Ein  weiteres  Beispiel  dafür,  dass  lange  vergessene  Opern
plötzlich  unglaubliche  aktuelle  Relevanz  erhalten  und  mit
Macht  ins  Repertoire  drängen.  In  ihrer  Frankfurter
Inszenierung spitzt Florentine Klepper diesen Gegensatz zu –
nicht zuletzt mit Hilfe des grellen, aber irgendwie künstlich
wirkenden  Realismus  der  Bühne  von  Boris  Kudlička  und  der
Kostüme Adriane Westerbarkeys.

In  einer  Hotelhalle  –  Beherbergungsbetriebe  und  fünfziger
Jahre scheinen momentan bei Bühnenbildnern hoch im Kurs –
bewegt sich eine quirlig bunte Gesellschaft. Dem Buchhändler
Michel, der in die „kleine Stadt am Meer“ hineinstolpert,
fallen die merkwürdigen Kleinigkeiten zunächst ebenso wenig
auf  wie  dem  mit  dem  detailreichen  Realismus  der  Figuren
beschäftigten Betrachter. Erst als ein kleiner Araber (die



quirlige  Nina  Tarandek)  behauptet,  das  gesuchte  Hotel  „du
Navigateur“ existiere überhaupt nicht, erst als ein Mann mit
Hut bekräftigt, er besitze einen Dampfer und ihn als Modell in
einer  wassergefüllten  Plastiktüte  vorweist,  dämmert  die
Erkenntnis, in dieser Stadt könne es nicht mit rechten Dingen
zugehen.

Michel,  auf  der  Suche  nach  einer  jungen  Frau  mit  einer
bezaubernden  Stimme  namens  Julietta,  muss  erkennen:  Die
Menschen können sich an nichts erinnern, was länger als zehn
Minuten zurückliegt. Es ist der Beginn einer Serie skurriler
Begegnungen und Situationen. Was nie geschehen scheint, wird
wiedererkannt, was soeben geschehen scheint, ist vergessen.
Michel gelingt es nicht, aus der realen Irrealität dieses
Welt-Gespinstes  zu  entkommen:  Ob  der  Schuss,  den  er  auf
Julietta  abfeuert,  getroffen  hat,  werden  er  und  wir  nie
erfahren …

Kurt  Streit  (Michel)  und
Juanita  Lascarro  (Julietta)
in  der  Frankfurter
Erstaufführung  von  Bohuslav
Martinus  „Julietta“.  Foto:
Barbara Aumüller

Im dritten Akt finden wir einen Bürokraten am Amte, der Träume
verwaltet und zuteilt. Aber Martinůs Libretto setzt noch eins
drauf,  zieht  noch  eine  Ebene  des  Surrealen  ein:  Alle
auftretenden Personen – ein vom Wilden Westen schwärmender



Hotelboy,  ein  trauriger  Obdachloser,  ein  begehrlicher
Sträfling – sprechen von „Julietta“: Aus der einen Geliebten
wird die Frau in vielen Facetten. Ihre Stimme aus der Ferne
führt Michel wieder auf die Reise. Er entkommt, genau wie der
Traumverwalter – Michael McCown als vertrocknetes Subjekt –
vorhergesagt hat, der geschlossenen Anstalt der Träume nicht.

Während in der letzten Spielzeit in Bremen Johanna Pfau und
John  Fulljames  von  Anfang  an  eine  unbehaglich  surreale
Atmosphäre präsent setzten und zunehmend verdichteten, spielen
Klepper  und  Kudlička  mit  dem  zum  Schein  mutierenden
realistischen Sein. Was logisch und stringent wirkt, verkrümmt
sich allmählich in die aufgehobene Logik einer bedrohlichen
Welt jenseits selbstverständlicher Kausalgesetze.

Was anfangs nur skurril wirkt, wird beängstigend, spätestens,
wenn auf einer zweiten Ebene der Bühne graue, gesichtslose
Gestalten  wie  Schlafwandler  unfasslichen  Zielen
entgegenschwanken. In dem Moment, in dem sich die adrette
exotische Bepflanzung eines Lichthofs als Dschungel in die
Halle  hineinschiebt,  bricht  die  Illusion  von  Realität
endgültig  im  Licht  ungeheuerer  Verrückung.

Zwischen rezitierendem Deklamieren und arioser Entfaltung

Für  die  Darsteller  ist  „Julietta“  eine  doppelte
Herausforderung: Sie müssen szenisch die skurrile Aktion in
naturalistischen  Habitus  kleiden,  der  im  Detail  ständig
Elemente  eines  bizarren  Traums  streift.  Und  sie  sind  in
Martinůs  Musik  mit  einem  Spektrum  zwischen  Sprechen,
musikalischem Rezitieren, Sprechgesang und arioser Entfaltung
konfrontiert. In diesen Momenten bewährt sich wieder einmal
die  Frankfurter  Ensemblepflege:  Beau  Gibson,  Boris  Grappe,
Andreas  Bauer,  Magnus  Baldvinsson,  Judita  Nagyová,  Marta
Herman und Maria Pantiukhova aus dem Opernstudio füllen in
mehreren  Rollen  selbst  peripher  auftauchende  Gestalten  mit
intensiver Präsenz.
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Kurt  Streit  in  der  fordernden  Partie  des  Michel  agiert
szenisch zu steif, um die zunehmende Verstörung deutlich zu
machen.  Stimmlich  ist  Streits  ausgezeichnete  Artikulation
hervorzuheben, im Klang bleibt der Tenor allerdings oft fest
und grell. Juanita Lascarro konkretisiert sich als Julietta
aus  der  Erinnerung  zum  idealtypischen  Weib  mit  warm-
verführerischem Ton, um zum Schluss nur noch als – von Vibrato
gefährdete – Stimme verortbar zu sein.

Frankfurts  GMD
Sebastian  Weigle.
Foto  Monika
Rittershaus

Das Wunder von Frankfurt ereignet sich im Orchester: Sebastian
Weigle  poliert  Martinůs  vielgestaltige  Partitur  zu  einem
funkelnden Edelstein erlesenster Klänge. Dem Hörer geht es wie
der Figuren auf der Bühne: Er meint sich ständig, an etwas zu
erinnern, was im nächsten Moment verflogen ist: die süffige
Melodik Puccinis oder die perkussiven, querständigen Akkorde
Strawinskys,  die  schwebende  Lyrik  Debussys  oder  die
schwerblütigen  Knalleffekte  Skrjabins,  der  freche  Ton  des
Schlagers  oder  die  Melancholie  eines  Akkordeon-Chansons.
Böhmischer Glanz oder Reibungen á la Erik Satie, trockener
Humor á la Darius Milhaud oder die exotische Raffinesse eines



Vincent  d’Indy  –  das  alles  amalgamiert  Martinů  in  einem
elaborierten Reichtum, dessen facettenreicher Klang unter den
Händen Weigles im Frankfurter Orchester blüht und hämmert,
schwärmt und tanzt, raunt und fließt.

Es  gab  viele  großartige  Abende  mit  Sebastian  Weigle,  von
Wagner  bis  Humperdinck  und  Strauss,  aber  die  makellose
Martinů-Premiere ragt heraus. Ein Glück, dass man von der
Produktion eine CD erwarten darf. Und ein Glück, dass Martinůs
Oper mit diesem Frankfurter Ereignis – hoffentlich – endgültig
im Repertoire angekommen ist. Jetzt wäre es angebracht, den
Komponisten nicht nur über „Julietta“ und seine bekanntere
„Griechische Passion“ – in der nächsten Spielzeit am Essener
Aalto-Theater  –  zu  definieren,  sondern  sich  auf
Entdeckungstour  zu  begeben.  Tipp  für  Spielplan-Macher:  Die
Filmoper „Die drei Wünsche“, 2002 in Augsburg vorzüglich, aber
folgenlos inszeniert, harrt einer Wieder-Entdeckung.

Aufführungen von „Julietta“ in dieser Spielzeit an der Oper
Frankfurt noch am 8. und 13. Juli.

Im  „Bockenheimer  Depot“  sind  gleichzeitig  drei  Einakter
Martinůs  zu  sehen:  „Messertränen“,  „Zweimal  Alexander“  und
„Komödie auf der Brücke“. Termine am 6., 9., 10., 12., 15.,
16. und 17. Juli.

Info: www.oper-frankfurt.de

Träume,  Ahnungen  und
Heldentum  –  das  1.

http://www.aalto-musiktheater.de/premieren/the-greek-passion.htm
http://www.aalto-musiktheater.de/premieren/the-greek-passion.htm
http://www.oper-frankfurt.de
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Sinfoniekonzert  der  Essener
Philharmoniker
geschrieben von Martin Schrahn | 12. September 2017

Tomáš Netopil ist seit einem
Jahr  Chefdirigent  der
Essener  Philharmoniker.
Foto:  Hamza  Saad/TUP

Die neue Saison beginnt mit Tomáš Netopil und den Essener
Philharmonikern.  Dirigent  und  Orchester  markieren  den
konzertanten Auftakt der Spielzeit 2014/15, geben sich dabei,
nicht zuletzt, dem Zauber des Anfangs hin. Claude Debussys
„Prélude à l’après-midi d’un faun“ ist nämlich ein so sanfter,
fragiler, berauschender wie eben zauberhafter Einstieg. Der
Kontrast wiederum könnte kaum größer sein: sowohl zu Bohuslav
Martinůs Doppelkonzert für zwei Streichorchester, Klavier und
Pauken, als auch zu Beethovens „Eroica“-Sinfonie.

Netopil  ist  nun  seit  einem  Jahr  neuer  Chef  des  Essener
Orchesters, und mehr und mehr scheint es ihm zu gelingen, aus
dem  Schatten  seines  Vorgängers,  Stefan  Soltesz,
herauszutreten. Es ist ja nicht leicht für einen Neuling, in
die großen Fußstapfen eines Dirigenten zu treten, der den
Philharmonikern  einen  allseits  bewunderten  Qualitätsschub
gebracht hat. Soltesz galt (und gilt) zudem als Fachmann für
die  Musik  Wagners  und  besonders  Richard  Strauss’,  manche
Opernaufführung im Aalto-Theater wurde entsprechend zum großen

https://www.revierpassagen.de/26522/traeume-ahnungen-und-heldentum-das-1-sinfoniekonzert-der-essener-philharmoniker/20140901_1358
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Ereignis.

Netopil  indessen  fühlt  sich  dem  tschechischen  Repertoire
verpflichtet – Dvořák und Janáček, Suk und eben Martinů sind
seine „Hausgötter“. Hinzu kommt des Dirigenten stets bekundete
Liebe  zu  Mozart.  Solcherart  Perspektivwechsel  verlangt  vom
Opernfreund und Konzertgänger eine gewisse Bereitschaft, ja
den Mut, sich auf Veränderungen einzulassen. Doch auf eines
kann sich das geneigte Publikum verlassen, die Qualität des
Orchesters. Erinnert sei nur an das tolle Dirigat Netopils der
Janáček-Oper „Jenúfa“.

Nun aber, nach einem Jahr im Amt, vermag Netopil zunehmend,
die Philharmoniker auch auf dem Konzertparkett mitzuziehen.
Unter  Soltesz  nämlich  gab  es  manches  Raunen,  dass  das
Orchester  in  erster  Linie  im  Operngraben  glänze.  Doch
inzwischen, das zeigt eben das erste Sinfoniekonzert der neuen
Spielzeit, erobern sich die Musiker mehr und mehr das Terrain
auf  dem  Podium.  Und  der  doch  stürmische  Applaus  der
Abonnentenschar zum Ende der „Eroica“ macht deutlich, wie sehr
dieser qualitative Zugewinn vom Publikum geschätzt wird.

Ludwig  van  Beethoven
zu  Zeiten  der
„Eroica“. Gemälde von
Joseph  W.  Mähler

http://www.revierpassagen.de/26522/traeume-ahnungen-und-heldentum-das-1-sinfoniekonzert-der-essener-philharmoniker/20140901_1358/beethoven18045josephmaehler


(1805).

Nicht  alles  mag  glänzen  an  diesem  Abend  in  Essens
Philharmonie,  aber  vieles  strahlt,  verzaubert,  entwickelt
Suggestivkraft. Debussys „Faun“, ein Fabelwesen, halb Mensch,
halb Tier, träumt von der Verführung zweier Nymphen. Flirrende
Hitze will die Musik ausstrahlen, erotisch aufgeladen ist sie,
zugleich  lasziv-schillernd.  Auf-  und  abschwellende  Klänge
mäandern  durch  den  Raum.  Nur  kleine  rhythmische  Episoden
durchbrechen  das  stete  Fließen,  gewinnen  aber  kaum  eigene
Kontur. Dies alles dirigiert Netopil, musizieren die Essener
Philharmoniker  in  größter  Sorgfalt.  Delikat  klingen  die
Holzbläser (mit der Soloflöte als Leitinstrument), sinnlich
die Streicher. Schöne Stellen en masse gelangen ans Ohr, und
wenn  es  an  etwas  fehlt,  dann  an  der  einen  großen  Linie.
Dirigent und Orchester scheinen hier zu sehr den Strukturen
verhaftet.

In  Martinůs  Doppelkonzert  liegen  die  Dinge  anders.
Bekenntnismusik  statt  Traumgespinst,  treibendes  Pulsieren
statt  Transzendenz.  Das  Werk  fesselt  mit  seinen  auf-  und
absteigenden  Erregungskurven,  der  Schichtung  von
Streicherstimmen, nicht zuletzt mit der formalen Strenge, die
dem  barocken  Concerto-grosso-Prinzip  entlehnt  ist.  Bartóks
Divertimento für Streicher diente hier offenbar als Vorbild.
Gleichwohl ist das Stück kein Konzert im klassischen Sinne –
hier  Solo,  dort  Tutti.  Vielmehr  ist  das  Klavier  als
Saiteninstrument  lediglich  eine  Klangfarbe  inmitten  der
Streicherflut,  die  Pauken  wiederum  geben  Akzente.  Und  der
Pianist Ivo Kahánek darf erst im langsamen Satz, der düster
und traurig wirkt, sein gestalterisches Können unter Beweis
stellen.

Martinů schrieb das Werk 1938, er selbst hat es als eine
Vorausahnung bezeichnet, mit Blick auf das Münchner Abkommen,
das  Teile  seiner  tschechischen  Heimat  dem  Deutschen  Reich
zuschlug  –  mit  all  den  schrecklichen  Folgen.  Die  dunkel



grundierte,  aufgewühlte  Musik  interpretieren  Orchester  und
Solist in aller Dringlichkeit. Mag manches plakativ klingen,
so ist die Wirkung doch enorm.

Emotional jedenfalls ist dies der stärkste Moment während des
Konzerts. Da kann selbst Netopils Deutung der „Eroica“ nur
bedingt  mithalten.  Weil  Dirigent  und  Orchester  anfangs
wiederum zu sehr der Form verhaftet sind. Das Heldische kommt
zunächst  etwas  schmalbrüstig  daher,  manche  dynamische
Steigerung  erstickt  im  mulmigen  Klang.  Schön  auch  hier
wiederum die Holzbläserlinien, sicher und markant das Spiel
der Hörner.

Erst im Scherzo und im groß angelegten Variationen-Finalsatz
gewinnt die Musik an Stringenz, baut sich Spannung auf, setzt
Netopil gewissermaßen Beethovensche Energien frei. Sodass, wie
gesagt, in der voll besetzten Philharmonie der Beifall üppig
ist.

Das  Absurde  an  der
Straßenecke:  Bohuslav
Martinůs „Juliette“ in Bremen
geschrieben von Werner Häußner | 12. September 2017
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Absurde  Realität:  Martinus
„Juliette“  in  Bremen,
Bühnenbild  des  ersten  Akts
(Johanna  Pfau).  Foto:  Jörg
Landsberg

Ein Pariser Buchhändler reist in eine Kleinstadt am Meer,
erkundigt sich nach einem Hotel, in dem er vor drei Jahren
schon einmal abgestiegen ist. Damals hat ihn „das schönste
Geschöpf  der  Erde“  fasziniert  und  er  floh  vor  ihrer
Anziehungskraft. Jetzt sucht er die Unbekannte wieder … Daraus
könnte eine melodramatische Liebesgeschichte werden, doch der
tschechische Komponist Bohuslav Martinů hatte in seiner Oper
„Juliette“ anderes im Sinn.

Die Menschen, denen der reisende Michel begegnet, reagieren
sonderbar: Sie können sich an nichts erinnern, was länger als
zehn Minuten zurückliegt. Hinter der bühnenfüllenden Fassade
eines alltäglichen französischen Hauses öffnet sich im Bremer
Theater am Goetheplatz das Land des Surrealen, Unheimlichen.
Es  lugt  hinter  den  Lamellen  der  Läden,  es  winkt  aus  den
Fenstern:  eine  keifende  Fischhändlerin,  ein  melancholischer
Akkordeonspieler,  ein  schnarrender  Kommissar.  Und  die
faszinierende Frau, zunächst unsichtbar, nur durch ihr Lied
präsent.

Das Treffen zwischen Michel und dem Objekt seines Begehrens an
einer „Wegkreuzung“ könnte von Ionesco stammen, von Cocteau
oder  von  dem  tschechischen  Schriftsteller  Svatopluk  Czech,



dessen satirisch-surreale Novellen Leós Janáčeks „Die Ausflüge
des Herrn Brouček“ zugrunde liegen. Die Bühne erweitert sich
zu einem Geviert, Menschen in Frack und Zylinder hetzen steif
über den Platz. Das dunstig-schummrige Licht Joachim Grindels
schafft in Johanna Pfaus Bühnen-Architektur eine unwirkliche,
schwebende Atmosphäre.

Aus den Türen ins Unbestimmte kommen skurrile Figuren: Ein
Schankwirt mit mächtigen Epauletten auf dem Mantel, der sein
Klavier nebst Hocker und Pianist hinter sich herzieht. Ein
Mann auf einem dreirädrigen Veloziped, der wie ein dämonischer
Marktschreier  Erinnerungsfotos  verstreut.  Eine  Handleserin,
die wie ein Kastenteufelchen hinter dem Klavier aufspringt,
mit weißen, langen Haaren wie eine Norn.

Jahrmarkt  des  Irrealen:
Nadja Stefanoff als Juliette
und Hyojong Kim als Michel
in  Martinus  „Juliette“  in
Bremen.  Links:  Christian-
Andreas  Engelhardt  als
Erinnerungsverkäufer.  Foto:
Jörg Landsberg

Es sind Gestalten, die von René Magritte stammen könnten, oder
aus dem unbehaglichen Alltag der Gemälde von Paul Delvaux.
Manchmal  erscheinen  in  leeren  Fensterhöhlen  flüchtige
Projektionen (Videos: Ian William Galloway). Und das Spiel mit
Vergessen und Erinnern, mit der scheinbar realen und einer –



durch  eine  Lautsprecherstimme  eingebrachten  –  mittelbaren
Ebene  schafft  den  Alpdruck  eines  Traumgespinstes,  das  uns
entsetzt,  weil  mit  der  aufgehobenen  Kausalität  unsere
Weltorientierung  verfliegt;  weil  wir  alles,  mit  dem  wir
rechnen, in einer teilnahmslos grotesken Welt als aufgelöst
erleben. Auch der Text spielt mit surrealen Motiven: Was nie
geschehen scheint, wird wiedererkannt, was soeben geschehen
scheint,  ist  vergessen.  Michel  gelingt  es  nicht,  aus  der
realen Irrealität dieses Welt-Gespinstes zu entkommen: Ob der
Schuss, den er auf Juliette abfeuert, getroffen hat, werden er
und wir nie erfahren …

Im  dritten  Akt  in  einem  „Traumamt“  finden  wir  einen
Bürokraten, der die Träume verwaltet und zuteilt – eines jener
Motive, die sich in der tschechischen Literatur gerne finden.
Aber Martinůs Libretto setzt noch eins drauf, zieht noch eine
Ebene des Surrealen ein: Alle auftretenden Personen – ein vom
Wilden Westen schwärmende Hotelboy, ein trauriger Mechaniker,
ein begehrlicher Sträfling – sprechen von „Juliette“: Aus der
einen, geliebten Juliette wird die Frau in vielen Facetten.
Ihre Stimme aus der Ferne führt Michel wieder auf die Reise,
wieder  in  eine  Stadt  am  Meer:  Vor  der  Fassade  eines
französischen  Hauses  fragt  er  nach  dem  Hotel  …

Dem Regisseur John Fulljames ist hoch anzurechnen, dass er
keinen zwanghaften Transfer versucht, sondern sich auf die
Atmosphäre des Surrealen einlässt: Er will nicht mit Gewalt
deuten, sondern setzt auf die Kraft der Bilder: Das sinistre
Kabinett  der  Figuren  agiert  dabei  mit  der  mathematischen
Präzision, die wir aus surrealistischen Gemälden kennen. So
folgt Fulljames der Vorlage der Oper, dem Drama „Juliette ou
la  clé  des  songes“  von  Georges  Neveux,  und  bewahrt  das
Uneindeutige und Unheimliche des Stoffs.



Bremen:  Das  Theater  am
Goetheplatz.  Foto:  Werner
Häußner

Fulljames, der vor allem in England und Frankreich arbeitet,
hat  in  seiner  zweiten  Arbeit  in  Bremen  auf  das  leise
Verstörende  in  Martinůs  surrealem  Meisterwerk  gesetzt  und
damit  mehr  Tiefe  erschlossen,  als  es  eine  vordergründige
Aktualisierung  vermocht  hätte.  So  kann  sich  die  Bremer
Inszenierung  in  der  überschaubaren  Reihe  der  „Juliette“-
Produktionen  der  letzten  Jahre  (Bregenz,  Paris,  Genf)
selbstbewusst behaupten. In Zürich und Frankfurt wird Martinůs
Schlüsselwerk in der kommenden Spielzeit zu erleben sein: Man
darf jetzt schon gespannt sein, welche Akzente die Regisseure
Andreas Homoki und Florentine Klepper setzen werden.

Musikalisch muss sich die Bremer Aufführung ebenfalls nicht
verstecken:  Clemens  Heil  beschwört  mit  dem  prächtig
disponierten  Orchester  den  lyrisch-schwebenden  harmonischen
Reichtum  wie  die  perkussive  Intensität  oder  die  skurrilen
Akzente in der elaborierten Partitur. Das tschechische Erbe
Martinůs ist in einzelnen Wendungen hörbar, verdeckt aber den
französischen Esprit der zwischen 1935 und 1937 entstandenen
und  1938  in  Prag  uraufgeführten  Oper  nicht:  Strawinskys
brachiale Rhythmen lassen manchmal grüßen, Satie und Milhaud
liefern den unsentimental-sachlichen Ton. Wenn im ersten Akt
das „Quak-Quak“ einer mechanischen Ente auftaucht, fühlt man
sich für einen Moment in Offenbachs groteske Operette „Die
Insel Tulipatan“ ver-rückt.



Aber es gibt auch das lyrische Schweben, das schwer fassbare
Funkeln  apart  gemischter  Pianissimo-Klänge.  Musikalisch  ist
„Juliette“  ein  Meisterwerk,  das  sich  hinter  Martinůs
bekanntester Oper „Griechische Passion“ nicht verstecken muss.
Kein  Wunder,  dass  ihm  dieses  Schmerzenskind,  dem  in  der
nazibesetzten Tschechoslowakei kein Überleben beschieden war,
so sehr am Herzen lag.

Ausgefeilte Klangfarben – reaktionsschnelles Changieren

Das  Bremer  Sängerensemble  ist  in  vielen  nicht  sehr
umfangreichen Partien gefordert: Gefragt sind darstellerische
Präzision  und  variable  Expression  –  von  der  großbogigen
Kantilene  bis  zum  reaktionsschnellen  Changieren  zwischen
Deklamation und rezitativischem Singen. Nadja Stefanoff als
Juliette zeigt eine leuchtende Stimme, die ihre Stärke in den
ausgefeilten Klangfarben hat. Hyojong Kim bringt die kindliche
Ratlosigkeit,  das  irritierte  Staunen,  aber  auch  die
aufbegehrende  Hilflosigkeit  des  Michel  mit  einem  präzise
agierenden, scharf konturierten Tenor zum Ausdruck. Manche,
wie  Christian-Andreas  Engelhardt  als  Kommissar,  setzen  zu
einseitig auf Lautstärke, andere wie Tamara Klivadenko als
„Alte“  treffen  genau  den  richtigen,  halb  naturalistischen,
halb  stilisierten  Tonfall.  Eine  Klasse  für  sich:  Patrick
Zielke als „Altvater ‚Jugend‘“.

Und  wieder  einmal  wundert  man  sich,  wie  selig  an  vielen
Opernhäusern  die  Aufmerksamkeit  schlummert,  eingelullt
zwischen Wagner, Verdi, Mozart und Strauss. Zehn Jahre hat es
gedauert, bis nach der denkwürdigen Bregenzer Inszenierung das
Interesse an „Juliette“ erwacht ist. Unter uns sei gesagt: Es
gibt  noch  weitere  Opern  von  Martinů,  die  eine  Aufführung
lohnten, darunter die jetzt erst für Deutschland in Gießen
entdeckte „Mirandolina“ oder die vor Jahren (2002) folgenlos
in einer vorzüglichen Inszenierung in Augsburg vorgestellte
Filmoper „Die drei Wünsche“. Dass auf solche Trouvaillen nicht
geachtet wird, ist einfach absurd.



 


