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Ein roter Schirm, ein blau
gefleckter  Horizont:  Bilder
der  Hoffnung  in  Sabine
Hartmannshenns  Inszenierung
von „Romeo und Julia auf dem
Dorfe“  in  Bielefeld.  Die
Bühne schuf Kaspar Zwimpfer.
Foto: Bettina Stöß

Von  Jean-Jacques  Rousseau  stammt  die  Erkenntnis,  Freiheit
bestehe nicht darin, dass der Mensch tun könne, was er wolle.
Sondern  dass  er  nicht  tun  muss,  was  er  nicht  will.  In
Frederick Delius‘ Oper „Romeo und Julia auf dem Dorfe“ sollen
die beiden liebenden jungen Leute ständig tun, was sie nicht
wollen: Die Väter verbieten ihnen den Umgang miteinander. Der
„schwarze Geiger“ will ihnen ein Leben als verantwortungslose
Vagabunden schmackhaft machen. Das „Volk“ versucht, sie in die
Konventionen seiner rüden Belustigungen einzupassen.
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Sali  und  Vreni,  die  Shakespeare-Figuren  in  einem  engen,
provinziellen  Umfeld,  sehen  am  Ende  als  Ausweg  nur  den
gemeinsamen Gang in den Tod. In ihrer Bielefelder Inszenierung
der Opernrarität zeigt Sabine Hartmannshenn ungeschönt, was
das bedeutet: Vreni schneidet sich tief in den Unterarm, dann
reicht sie das blutige Messer dem jungen Sali.

Frederick  Delius‘  „A  Village  Romeo  and  Juliet“,  in  einem
langen,  mühevollen  Prozess  entstanden  und  1907  in  Berlin
uraufgeführt, wird nicht ohne Grund in Bielefeld gezeigt: Die
Familie Delius stammt aus der westfälischen Stadt, auch wenn
Frederick – eigentlich Fritz – als Sohn deutscher Einwanderer
in  Bradford  in  Yorkshire  geboren  wurde.  Noch  heute  leben
Nachfahren in Bielefeld, gibt es dort ein Familienarchiv.

So verbindet das Theater stets willkommene lokale Bezüge mit
einem aktuellen Trend: Delius‘ schwer einzuordnendes Werk – es
steht zwischen Wagner-Nachfolge und -Ablehnung, musikalischem
Impressionismus französischer Prägung und Anklängen an seinen
Freund  Edvard  Grieg  –  hat  in  den  letzten  Jahren  neues
Interesse gefunden, unter anderem in wichtigen Produktionen in
Karlsruhe und Frankfurt. Seine Oper „Koanga“, seit Jahrzehnten
ungehört, wird im Herbst 2015 beim irischen Wexford Opera
Festival zur Debatte gestellt. Und vor einer Generation, als
Bielefeld mit John Dew ein Zentrum kreativer Opern-Archäologie
gewesen ist, war dort schon einmal „Fenimore und Gerda“ zu
sehen (1987/88).

Kaspar  Zwimpfer  baut  für  Sabine  Hartmannshenn  eine  Bühne,
deren reduktive Ästhetik den beiden deutlichsten Polen des
Stücks entgegenkommt: auf der einen Seite die Anklänge an die
drastische Sozialkritik der Vorlage, Gottfried Kellers „Die
Leute von Seldwyla“; auf der anderen die Tendenz zu einer
psychologisch-symbolistischen  Studie,  die  dem  Scheitern  der
jungen Menschen einen Zug ins Existenzialistische, wenn nicht
sogar  ins  tristanhaft  Unbedingte  gibt.  Verschiebbare  Wände
schaffen düstere Klausen, trennen oder vereinen Räume, stehen
blau gefleckt und lichtdurchlässig für weite Himmels- oder
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Seelensphären.

Zentrale Figur für
die  Deutung:  der
„schwarze  Geiger“
(Frank  Dolphin
Wong).  Foto:
Bettina  Stöß

Zentrale Figur für die Deutung ist der „schwarze Geiger“:
psychologisch ein Katalysator der seelischen Entwicklung der
beiden  Kinder,  gesellschaftlich  ein  „Bastard“,  ein
Außenseiter, dem sein Recht vorenthalten wird. Aber er hat
auch Züge einer unbestimmt-dunklen Gestalt, eines teuflischen
Musik-Magiers. Unerklärt bleibt, warum das junge Paar sein
verlockendes Angebot ausschlägt, in den entfernten „Bergen“
das freie Leben gesellschaftlich ungebundener Aussteiger zu
leben. Mag sein, dass Vreni (in Bielefeld ganz norddeutsch:
„Vrenchen“) und Sali von den tradierten Konventionen, wie ein
gelingendes  Leben  auszusehen  habe,  nicht  loskommen.  Könnte
aber auch sein, dass sie in einer hedonistischen Utopie eines
ungebundenen Daseins die Erfüllung menschlichen Lebensglücks
nicht erkennen können. Um bei Rousseau zu bleiben: Freiheit
ist, nicht alles tun, sondern das Ungewollte lassen zu können.



Hartmannshenn  changiert  zwischen  diesen  Polen,  ohne  sich
letztlich  zu  entscheiden  –  das  ist  die  Schwäche  ihrer
handwerklich wieder bemerkenswert elaborierten Inszenierung.
Die  Regisseurin  hat  in  Köln,  Düsseldorf  („The  Rake’s
Progress“, „Lohengrin“) und zuletzt in Bielefeld mit Verdis
„Giovanna  d’Arco“  unter  Beweis  gestellt,  wie  sie
konzeptionelles  Denken  in  schlüssige  Bühnenaktion  umsetzen
kann. Da gibt es zu Beginn des zweiten der sechs Teile ein
wundervoll  poetisches  Bild:  Vreni  sitzt  allein  auf  einem
einsamen Stuhl im zweigeteilten Raum; jenseits der trennenden
Wand steht der Vollmond hinter einem Gazeschleier. In solchen
Momenten braucht es keine Aktion, um Atmosphäre und Aussage in
eins zu bringen.

Sarah  Kuffner  und
Daniel Patacky als
Vreni  und  Sali  in
Frederick  Delius‘
„Romeo  und  Julia
auf  dem  Dorfe“  in
Bielefeld.  Foto:
Bettina  Stöß

Auf der anderen Seite stehen dann Szenen wie im fünften Bild:
Das „Markttreiben“ auf nahezu leerer Bühne bedient sich einer
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vordergründigen  Bewegungs-  und  Körpersprache,  Schaukeln  und
Jahrmarktsstand kommen über ihren Requisiten-Charakter nicht
hinaus.  Auch  die  roten  Schirme,  die  Vreni  und  Sali  vom
schwarzen Geiger bekommen, wirken zu gewollt zeichenhaft, um
einen tragfähigen Symbolwert zu erreichen. Die Kostüme von
Susana Mendoza, hinterwäldlerisch zeitgenössisch wie aus einem
Versandhauskatalog mit Fünfziger-Jahre-Geschmack, lassen eher
an die Sozialstudie Kellers denken – und unterstützen so den
Schwebezustand der Deutung.

Auch die Musik will sich nicht zu verfeinertem Raffinement
verständigen:  Alexander  Kalajdzic  kann  Ausrutscher  in
Einsätzen  und  ein  paar  verquere  Intonationskickser  nicht
verhindern. Was nicht weiter bedeutsam wäre, hätte er zum
Beispiel auf subtile Dynamik geachtet. Aber die Bielefelder
Philharmoniker spielen so handfest auf, als wüssten sie nicht
um die Akustik ihres Hauses.

Sicher kennt Delius‘ Musik den sämigen Strom einer harmonisch
reich  unterfütterten  Melodie;  sicher  kennt  sie  die  breite
lyrische  Emphase.  Aber  sie  braucht  auch  das  elastische
Zurücknehmen, das wirkungsvolle Detail, ein Mikroklima für das
Wachsen nuancierter Klänge. Das vermisst man in Bielefeld.

Nuancen sind eher Sache der Sänger: Sarah Kuffner und Daniel
Patacky  sind  ein  sorgsam  gestaltendes  Paar,  innig  und
leidenschaftlich, mit hochfliegender Emphase und trüb getönter
Depression. Beide Stimmen haben freilich ihre Probleme: Der
Tenor  bildet  die  Töne  fest  und  nicht  selten  grell;  die
Sopranistin sollte den Kern des Klangs eher mit dem Atem als
mit dem Einsatz von Vibrato suchen.

Moon Soo Park und Yoshiaki Kimura als Marti und Manz müssen
sich um Subtilitäten nicht scheren: Sie singen die beiden
recht  realistisch  gefassten  Väter  mit  brachialem  Vollton.
Einen vorteilhaften Eindruck hinterlässt Frank Dolphin Wong:
Als  schwarzer  Geiger  changiert  er  stimmlich  zwischen  den
entschiedenen  Tönen  des  Übervaters  und  dem  geschmeidigen



Locken des Verführers. Den Eindruck, ein bloßer Herumtreiber
zu sein, kann er mit seinem differenzierten Singen dennoch
nicht ganz vermeiden.

Die Nebenrollen sind sorgfältig besetzt und gestaltet – von
der Pfefferkuchenfrau Melanie Kreuters bis zum Schießbudenmann
Roman Astakhovs. Nienke Otten und Sarah Davidovic gefallen in
ihrem kurzen Auftritt: Sali und Vreni als Heranwachsende. Bei
allen Einwänden ist dem Theater Bielefeld hoch anzurechnen,
dieses  bedeutende  Werk  der  Nach-Wagner-Ära  erneut  zur
Diskussion  zu  stellen.

Schön,  dass  es  nicht  dabei  bleibt:  Mit  Ambroise  Thomas‘
„Hamlet“ steht ab 28. Februar eine weitere Rarität auf dem
Spielplan, die sieben Jahre nach dem „Tannhäuser“-Skandal in
Paris  1861  (Wagners  Oper  ist  ab  31.  Mai  zu  sehen)  mit
Shakespeare und Anklängen an die Grand Opéra versuchte, eine
Alternative  zum  bestimmenden  Einfluss  des  Deutschen  zu
entwickeln. Es bleibt spannend in Bielefeld!

Weitere Infos hier
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Astrid Kessler als
Giovanna in Verdis
Oper  „Giovanna
d’Arco“  in
Bielefeld.  Foto:
Bettina  Stöß

So werden Legenden gestrickt. So entstehen nationale Mythen.
Sabine Hartmannshenn erzählt in ihrer Bielefelder Inszenierung
von Giuseppe Verdis „Giovanna d’Arco“, wie eine einfache Frau
für einen kurzen Moment ihre Träume realisiert – und für eine
Ewigkeit  in  eine  Rolle  gepresst  wird.  Das  ist  so
holzschnittartig  und  schlagkräftig  wie  Verdis  Musik  und
Temistocle Soleras Libretto.

Mit diesem anregend gelungenen Versuch, Verdis siebte Oper
endlich wieder einmal szenisch ernst zu nehmen, positioniert
sich  das  Theater  Bielefeld  nicht  nur  günstig  in  der
Spitzengruppe kreativer Häuser zum Verdi-Jubiläum, sondern es
kann auch nachweisen, dass in Verdis mittleren Opern mehr
steckt als gemeinhin angenommen.

Sabine Hartmannshenn verkürzt, fokussiert und spitzt zu. Das
ist gutes Recht einer Regie, die sich im Falle der Jungfrau
von Orléans auch noch an der immens vielfältigen Rezeption
dieses Stoffes abarbeiten muss. Die Regisseurin konzentriert



ihre Arbeit, wie sie selbst sagt, auf die Frage: Wie werden
Stars gemacht? Man könnte sie erweitern: Wie werden Heilige
gemacht? Identifikationsfiguren? National-Heroen?

Die  szenische  Exposition  in  Bielefeld  verfährt  genauso
drastisch wie Verdis Musik. Stefan Heinrichs hat die Bühne mit
einem  düsteren  Käfig  zugebaut.  Brutalität,  Verschleppung,
Vergewaltigung, Tod – das sind die herrschenden Kräfte. Das
gilt heute wie im Frankreich des 15. Jahrhunderts, in dem das
Wirken  der  historischen  Jeanne  d’Arc  seinen  Anfang  nahm.
Berufung  hat  für  Hartmannshenns  viel  mit  Imitation  und
Projektion zu tun: Giovanna trägt eine Marienstatue bei sich,
stilisiert  sich  –  am  Ort  der  Erscheinungen,  Geister  und
Dämonen – zur zweiten Jungfrau, steht da, in goldenes Licht
getaucht, wie eine Vorwegnahme ihrer späteren Mystifizierung.

Stefan  Heinrichs  hat  die
Bühne  mit  einem  düsteren
Käfig zugebaut: Ein Bild für
Gewalt  und  Tod.  Foto:
Bettina  Stöß

Bei Verdi und Solera wird der Widerstreit der bösen Geister
und  der  Engel  in  den  Chören  ausführlich  exponiert;  in
Bielefeld bleiben davon leider nur ein paar hohle Töne aus
Lautsprechern übrig. Das hat Auswirkungen auf die Figur des
Vaters, Giacomo, eigentlich eine treibende Kraft des Dramas.
Seine  Anklage,  Johanna  habe  sich  dem  Bösen  –  und  der
„niedrigen irdischen Liebe“ – verschrieben, wird er auf dem
Höhepunkt des Geschehens formulieren, in dem Moment, in dem



der König Johanna gegen ihren Willen zur Patronin des Landes
und zur Heiligen hochstilisiert, ihr sogar eine Kirche weihen
will.

Kitsch fürs Volk: Giovanna,
zur  Heiligen  stilisiert.
Foto:  Bettina  Stöß

Doch der Konflikt zwischen der visionären Energie, die Johanna
leitet, und dem in seinem begrenzten Horizont die Tochter
grandios  missverstehenden  Vater  interessiert  Hartmannshenn
weniger. Sie knüpft an der verstiegen-exaltierten Hybris des
Königs an. Carlo VII. will – zum Entsetzen Giovannas – aus ihr
eine  lebende  Heilige  machen,  die  beinahe  gottgleich  zu
verehren  wäre;  ein  Thema,  das  Verdi  schon  im  „Nabucco“
interessiert  hat,  in  dem  sich  der  König  selbst  zum  Gott
erklärt und Anbetung fordert.

Von da an beginnt der Prozess, in dem Giovanna sich selbst
verliert  und  zur  Ikone  stilisiert  wird:  Dafür  steht  ein
Ausschnitt aus dem berühmten Jeanne d’Arc-Gemälde von Jean-
Auguste-Dominique Ingres. Wie ein Emblem vervielfältigt füllt
es  die  Bühne.  Giovanna  wird  diesem  Ideal  angeglichen:
Purpurrock, Rüstung, Standarte, Schwert. Am Ende steht sie auf
dem  Altar  mit  der  Lilienfahne,  erstarrt  zur  Statue  ihrer
selbst,  freigegeben  zur  Verehrung.  Eine  bunt  glitzernde
Leuchtschrift  senkt  sich  herab:  „Santa  Giovanna“.  Die
Stilisierung  mündet  im  Kitsch:  Ein  genau  getroffenes  Bild
einer degenerierten Heiligenverehrung.
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In „Giovanna d’Arco“ experimentiert Verdi mit musikalischen
Mitteln,  die  er  später  perfektioniert.  Vor  allem  die
Holzbläser werden prominent eingesetzt, um dem Orchesterklang
Farbe, der Bühne Atmosphäre zu geben. Die gellenden Flöten und
das  tiefe  Holz  werden  schon  ähnlich  charakteristisch
eingesetzt wie im zwei Jahre später entstehenden „Macbeth“.
Der Rhythmus ist exzessiv, manchmal grob und krude zupackend.

Aber Verdi greift auf die Konventionen seiner Zeit zurück, um
seine musikalische Charakterisierungskunst weiterzuentwickeln.
„Giovanna  d’Arco“  ist  ein  Werk  mitten  in  einem  Prozess
stürmischer  Entwicklung,  doch  darob  ist  ihre  Musik  nicht
weniger gültig und authentisch. Alexander Kalajdzic animiert
die Bielefelder Philharmoniker dazu, gerade die innovativen
Momente deutlich auszuspielen. Das gelingt meist eindrucksvoll
modelliert,  manchmal  aber  auch  zu  lärmend  und  zu  spröde
geschliffen.

Von den Sängern wird viel verlangt: Die Partie der Giovanna
ist  eher  lyrisch  grundiert,  braucht  die  fein  gesponnenen
Piano-Linien für den Ausdruck des Visionären. Aber sie kennt
auch die Momente kraftvoller Expansion des Tons. Netta Or gibt
den Momenten des Träumerischen gefasstes Leuchten, aber wenig
Farbe. Im Forte neigt die Stimme zu harter Brillanz, überzeugt
aber mit sicherer Höhe.

Evgueniy  Alexiev  hat  als  Vater  Giacomo  einen  fabelhaft
timbrierten, gut geführten Bariton, neigt nur hin und wieder
in der Höhe zum Forcieren und zeigt damit, dass die Kontrolle
des Atems noch nicht zu hundert Prozent glücken will. Aber die
verblendeten wie die tragischen Seiten dieses komplexen Verdi-
Charakters stellt er überzeugend dar. Paul O’Neill ist in der
Klage des Königs im vierten Akt präsenter und glaubwürdiger
als in seinem Auftritt zu Beginn, in dem er die Stimme in ihre
Position quetscht. Für den König bedeutet Giovanna einen Halt
im Leben, den er selbst durch seine Schwäche aufs Spiel setzt.
Zum Schluss flüchtet er sich in Projektionen des Weiblichen,
wie  sie  die  Marienstatue  am  Bühnenrand  symbolisiert:  ein



Objekt der Entfremdung, kein Subjekt der Selbstfindung.

Nach dieser Arbeit mit einer Oper Verdis, die dem Regisseur
nicht  entgegenkommt,  darf  man  gespannt  sein,  wie  Sabine
Hartmannshenn im Januar 2014 an der Deutschen Oper am Rhein in
Düsseldorf Wagners „Lohengrin“ erarbeiten wird: Wie Giovanna
scheitert der Schwanenritter mit seinem göttlichen Auftrag an
einer Welt und einem Menschen, die ihre Begrenztheit nicht
überschreiten können.


