Eher das bose Grinsen: Franz
Lehars ,Das Land des
Lachelns” zeigt 1n Essen
uberraschend aktuelle Seiten

geschrieben von Werner Haullner | 26. Februar 2020

Fiir eine frohliche Faschingsunterhaltung taugt ,,Das Land des
Lachelns” sowieso nicht. Aber Sabine Hartmannshenns ehrgeizige
Regie-Bearbeitung macht Franz Lehars Operette in Essen eher
zum Land des bosen Grinsens.

Atmospharisch dicht: Die erste Szene von Franz Lehars
,Das Land des Lachelns“ am Aalto-Theater Essen. Die
Buhne ist von Lukas Kretschmer. (Foto: Bettina Stol)

Wahrend draullen unverdrossene Narrinnen und Narren den Sturmen
trotzten, brauten sich drinnen auf der Buhne des Aalto-
Theaters vor der Fassade eines Zwanziger-Jahre-Etablissements
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die braunen Sturme zusammen, die vier Jahre nach der
Uraufflihrung von Franz Lehars ,romantischer Operette” zahllose
Kinstler aus Deutschland wegfegen und der abgedreht-ironischen
Gattung die kritischen Zahne glattschleifen sollten.

Die Inszenierung von Hartmannshenn, die im Dezember am Aalto
Premiere hatte, schafft zunachst mit einer sorgfaltig
durchgestalteten Eingangsszene einen atmospharischen
Hintergrund: eilige Passanten, Zeitungsjungen, StraBenkehrer,
eine etwas zu aufdringlich gestylte Schonheit und ein
Flugblatt-Verteiler in SA-Uniform. Man bewundert die
atmospharische Treffsicherheit von Lukas Kretschmers Buhne.
Dem Theater strebt nobel gekleidetes Publikum zu: Gegeben wird
,Die gelbe Jacke”, jene China-Operette, die Lehdar 1923
herausbrachte. Wenig erfolgreich, sollte sie sechs Jahre
spater dem Welterfolg ,Land des Lachelns” als Grundlage
dienen.

Ocine Ciche

Jessica Muirhead als Lea
(Lisa). (Foto: Bettina StoR)

So alltaglich das Treiben anmutet: die Atmosphdre ist lastend.
Unterschwellige Aggressivitat wird manifest, als ein Radfahrer
einen alteren Herrn anfahrt. Der Star der Abendvorstellung
naht und wird vor dem Buhneneingang gefeiert. Die Menge
verlauft sich, ein Herr bleibt zurlick. Es ist der Darsteller
des Leutnant Gustl, und er ahnt, dass seine bittersile
Sehnsucht bei der Diva nicht erfullt wird: ,Freunderl, mach
dir nix draus‘“ ist ihr wohlgemeinter Rat an ihren ,besten



Freund“. Spater, auf der Seitenbuhne, als Lea, die im Stuck
die Lisa spielt, mit dem Gasttenor ,bei einem Tee & deux”“
flirtet, wird der abgeblitzte, eifersiuchtig spahende Kollege
beziehungsvoll eines der Flugblatter von draullen auf den
Schminktisch legen: Das letzte Wort ist noch nicht gesprochen..

Neuer Rahmen fiir die Erzahlung

Es sind solche vielsagenden Gesten, Zeichen und Signale, die
Sabine Hartmannshenns ,Land des Lachelns” zu einem dicht
gewebten, virtuos konstruierten Theater-Ereignis machen.
Details, uber denen nie das Ganze aus dem Blick gerat, sondern
die immer schlissig auf den groBen Bogen der Erzahlung
hingeordnet sind. Und die Regie zertrummert nicht, sondern
erzahlt, aber in einem neuen, aus der Geschichte des Stucks
und seiner Zeit entwickelten Rahmen. Nicht mehr das noble
Wiener Aristokratenhaus, sondern das Theater 1ist der
Schauplatz. Die exotische Pracht des Fantasie-Chinas aus dem
zweiten Akt wird nicht dekonstruiert, sondern zitiert: als
glamourdse Bihnenshow in einem Varieté, dicht an der
Unterhaltungskunst der Zwanziger Jahre und naher an Lehars
originaler ,Gelber Jacke”.

Im Gegensatz zu Verfremdungsversuchen und Subtextlekturen, die
in der Operette nicht selten desastrdos ausgehen, schafft es
die Essener Inszenierung, die Liebesgeschichte nicht als
trivial zu denunzieren, sondern im Gegenteil in berihrenden
Szenen zu unterstreichen. Die Frage nach der Maske, die
Menschen tragen, spielt dabei eine entscheidende Rolle, aber
auch die Fremdheit, allerdings anders gefasst als von den
Librettisten Ludwig Herzer und Fritz Lohner-Beda: Der
Darsteller des Sou-Chong ist nicht nur Konkurrent in amourdsen
Dingen, sondern gerat als Fremder (,Lernt erst mal richtig
Deutsch” schallt es vom Balkon) ins Fadenkreuz eines Buhnen-
Publikums, das vom ,Gauleiter” bis zur graumausigen Mamsell,
die sich ihr Bier selbst mitgebracht hat, durch Susana
Mendozas Kostlume liebevoll charakterisiert wird.
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Die China-Welt bleibt glamourose Show: Jessica Muirhead
(Lisa) und Tanzerinnen. (Foto: Bettina StoR)

Das Klischee-China ist bunte Show, aber die Menschen, die in
einer zunehmend feindlichen Gesellschaft Fremde werden, sind
bitter real: Der Conférencier (im Original der chinesische
Obereunuch), beschimpft als ,Judenbengel”, wird
hinausgeschleppt und kehrt schmerzverkrimmt zurdck; der fremde
Tenor schafft es gerade noch, zum Ausgang hinauszuhuschen — in
Hut, Schal und Mantel wie einst der strahlende Urauffihrungs-
Chinaprinz Richard Tauber, den die Nazis ins Exil getrieben
haben. Und wer denkt nicht an Fritz Lohner-Beda? Lehar
verdankt seinem loyalen Freund funf Libretti und hat (nach
allem, was wir inzwischen wissen) nichts fur ihn getan, als
ihn die Nazis 1938 verhafteten, in Buchenwald erniedrigten und
1942 in Auschwitz erschlugen.



Fremd und einsam: Carlos
Cardoso als Darsteller des
Prinz Sou-Chong. (Foto:
Bettina Stol)

Der dritte Akt nimmt ,eine neue Wendung“ nicht nur im China
der Showbuhne: Die frauenverachtenden Worte Sou-Chongs ¢(,Du
bist hier nichts als eine Sache”) treffen mit ungedampfter
Wucht. Die Feststellung, ein Chinese konne sogar ,sein Weib
kopfen lassen”, quittiert der Uniformierte auf dem Balkon mit
Beifall. Beim ,Zig, zig, zig“-Duett reicht es den Damen im
Buhnen-Publikum, viele verlassen turenknallend den Raum,
wahrend Chinamadels am Lederhalsband vorgefiuhrt und
herumgetrieben werden — Objekte der Gewalt-Geilheit, die an
die Shows mit Josephine Baker in den Zwanzigern erinnern. Lisa
allerdings, die beklemmend beziehungsreich in der Dirndl-
Anmutung ihres Kleids von Sehnsucht nach der ,Heimat” singt,
findet ihren Frieden mit dem zuprostenden Obernazi und dem in
prachtigem o6sterreichischem Rot-Weill-Rot aufgetakelten Gustl:
Auf sie wartet ein weiler Pelz. Als die Fassade des Theaters
wieder auftaucht, prangen dort Hakenkreuzfahnen und ein
Plakat, das ,Land des Lachelns” ankundigt..

Uberraschend aktuelle Seiten

So verwebt Sabine Hartmannshenn die Geschichte der Lehar-
Operette und die Zeitgeschichte ihrer Entstehungsstationen
virtuos mit einem politischen Kommentar, der dem Stuck keine
Gewalt antut, sondern aus genau ausgearbeiteter Distanz
befragt und seine Uberraschend aktuellen Seiten herausstellt.



Dass sie dabei an die Grenzen der Gattung geht, schadet nicht,
sondern lasst neu erleben, wie relevant Operette jenseits
nostalgischer Unterhaltung sein kann.

Wenn dann auch die musikalische Umsetzung stimmt, wird ein
spannender, beruhrender Abend daraus: Stefan Klingele am Pult
weill, wie weich und flexibel Lehars Geigen gefihrt werden, wie
sich die Blaser auf samtigem Streicherklang tragen lassen
sollten statt ihn aufzureiBen, wie die Balance zwischen der
feinen SuBe des Operetten-Sentiments und den auftrumpfend
dramatischen Opern-Reminiszenzen herzustellen ist: Lehadr, der
Freund Puccinis, hat die China-Atmosphare der ,Turandot”
vorweggenommen. Anfangs schleppen die Tempi noch, aber in ,Von
Apfelbluten einen Kranz" schaltet Klingele das Orchester auf
hochste Schmeichelstufe.

Sorgfaltig charakterisierte Figuren

Das Arioso inspiriert Carlos Cardoso zu berluckenden Lyrismen,
der in der Rolle des Sou-Chong UuUberzeugend das Fremde
einfangt, musikalisch aber gern die gestemmte HOhe
italienischer Provinz-Provenienz einsetzt, statt den Ton
elegant in die Linie einzubinden. ,Dein ist mein ganzes Herz“
also eher a la ,Turandot“. Frisch genesen, mit noch etwas
schnupfigen Nebenhdhlen, strahlt die Stimme von Jessica
Muirhead weitgehend frei, badet in den geschmeidigen
Phrasierungen, charakterisiert die sonst oft blasslich
gezeichnete Lisa mit den Mikro-Farbungen expressiver vokaler
Gesten.

Exemplarisch deutlich wird das im Tonfall, mit dem sie den
enttauschten Gustl beschwichtigen will. Ein erfahrener
Darsteller wie Albrecht Kludszuweit fullt diese Rolle uber
Buffo-Tenor-Klischees weit hinaus, rickt den scheinbar so
harmlosen oOsterreichischen Leutnant an frustrierte,
verschlagene Figuren heran, wie sie bei Hans Fallada oder in
Heinrich Manns ,Der Untertan” auftauchen. Christina Clark
erinnert als Mi fatal an die Showgirls, wie sie in den



Vergnugungszentren von Berlin damals - etwa im ,Haus
Vaterland” — materiell und sexuell ausgebeutet wurden. Karel
Martin Ludvik gibt den ,Gauleiter” mit der stoischen
Gewissheit, dass seine ,neue” Zeit kommen wird; Rainer Maria
ROohr zeichnet — mit einem Intermezzo als Eunuch — sensibel den
Conferencier, der die Frage nach der Menschlichkeit der
Unmenschen herausschreit, bevor er von der Menge einfach
uberrollt wird.

Weitere Vorstellungen in dieser Spielzeit: 1. Marz, 12. April,
10. Mai, 17. Juni. Info:
https://www.theater-essen.de/spielplan/aaltomusiktheater/das-1
and-des-laechelns/3818/

Erzwungener Liebestod -
Frederick Delius‘ ,,Romeo und
Julia auf dem Dorfe” 1in
Bielefeld

geschrieben von Werner Haulner | 26. Februar 2020

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

Von Jean-Jacques Rousseau stammt die Erkenntnis, Freiheit
bestehe nicht darin, dass der Mensch tun konne, 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 standig tun, was sie nicht
wollen: Die Vater 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 riiden Belustigungen einzupassen.

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 Opernraritat zeigt Sabine Hartmannshenn ungeschont, 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, muhevollen Prozess entstanden und 1907 in Berlin
uraufgefuhrt, wird nicht ohne Grund in Bielefeld gezeigt: Die
Familie Delius stammt aus der westfalischen 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 Bezlige mit
einem aktuellen Trend: Delius’ schwer einzuordnendes Werk — es
steht zwischen Wagner-Nachfolge und -Ablehnung, musikalischem
Impressionismus franzosischer Pragung und Anklangen an seinen
Freund Edvard Grieg — hat in den letzten Jahren neues
Interesse gefunden, unter anderem in wichtigen Produktionen in


http://www.sabinehartmannshenn.de/vita/

Karlsruhe und Frankfurt. Seine Oper ,Koanga”“, seit Jahrzehnten
ungehort, 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-Archaologie
gewesen 1ist, war dort schon einmal ,Fenimore und Gerda“ zu
sehen (1987/88).

Kaspar Zwimpfer baut fur Sabine Hartmannshenn eine Buhne,
deren reduktive Asthetik den beiden deutlichsten Polen des
Stlicks entgegenkommt: auf der einen Seite die Anklange 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 Wande
schaffen dustere Klausen, trennen oder vereinen Raume, stehen
blau gefleckt und lichtdurchlassig fur weite Himmels- oder
Seelenspharen.

Zentrale Figur fir
die Deutung: der
»Schwarze Geiger”
(Frank Dolphin
Wong) . Foto:
Bettina StoR
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Zentrale Figur fur die Deutung ist der ,schwarze Geiger“:
psychologisch ein Katalysator der seelischen Entwicklung der
beiden Kinder, gesellschaftlich ein ,Bastard”, ein
Aullenseiter, dem sein Recht vorenthalten wird. Aber er hat
auch Zuge einer unbestimmt-dunklen Gestalt, eines teuflischen
Musik-Magiers. Unerklart bleibt, warum das junge Paar sein
verlockendes Angebot ausschlagt, 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. Konnte
aber auch sein, dass sie in einer hedonistischen Utopie eines
ungebundenen Daseins die Erfullung menschlichen Lebensglicks
nicht erkennen koénnen. Um bei Rousseau zu bleiben: Freiheit
ist, nicht alles tun, sondern das Ungewollte lassen zu konnen.

Hartmannshenn changiert zwischen diesen Polen, ohne sich
letztlich zu entscheiden — das 1ist die Schwache 1ihrer
handwerklich wieder bemerkenswert elaborierten Inszenierung.
Die Regisseurin hat in Koln, Dusseldorf (,The Rake’s
Progress”, ,Lohengrin®) und zuletzt in Bielefeld mit Verdis
»Giovanna d’'Arco” wunter Beweis gestellt, wie sie
konzeptionelles Denken in schlussige Buhnenaktion 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 Atmosphare und Aussage 1in
eins zu bringen.
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Sarah Kuffner und
Daniel Patacky als
Vreni und Sali in
Frederick Delius’
»Romeo und Julia
auf dem Dorfe” in
Bielefeld. Foto:
Bettina Stols

Auf der anderen Seite stehen dann Szenen wie im finften Bild:
Das ,Markttreiben” auf nahezu leerer Bihne bedient sich einer
vordergrindigen Bewegungs- und Korpersprache, Schaukeln und
Jahrmarktsstand kommen Uber ihren Requisiten-Charakter nicht
hinaus. Auch die roten Schirme, die Vreni und Sali vom
schwarzen Geiger bekommen, wirken zu gewollt zeichenhaft, um
einen tragfahigen Symbolwert zu erreichen. Die Kostume von
Susana Mendoza, hinterwaldlerisch zeitgendssisch wie aus einem
Versandhauskatalog mit Funfziger-Jahre-Geschmack, lassen eher
an die Sozialstudie Kellers denken — und unterstutzen so den
Schwebezustand der Deutung.

Auch die Musik will sich nicht zu verfeinertem Raffinement
verstandigen: Alexander Kalajdzic kann Ausrutscher 1in
Einsatzen und ein paar verquere Intonationskickser nicht
verhindern. Was nicht weiter bedeutsam ware, hatte er zum
Beispiel auf subtile Dynamik geachtet. Aber die Bielefelder



Philharmoniker spielen so handfest auf, als wlssten sie nicht
um die Akustik ihres Hauses.

Sicher kennt Delius‘ Musik den samigen Strom einer harmonisch
reich unterfutterten Melodie; sicher kennt sie die breite
lyrische Emphase. Aber sie braucht auch das elastische
Zurucknehmen, das wirkungsvolle Detail, ein Mikroklima fur das
Wachsen nuancierter Klange. Das vermisst man in Bielefeld.

Nuancen sind eher Sache der Sanger: Sarah Kuffner und Daniel
Patacky sind ein sorgsam gestaltendes Paar, innig und
leidenschaftlich, mit hochfliegender Emphase und trib getdnter
Depression. Beide Stimmen haben freilich ihre Probleme: Der
Tenor bildet die Tone 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 missen
sich um Subtilitaten nicht scheren: Sie singen die beiden
recht realistisch gefassten Vater mit brachialem Vollton.
Einen vorteilhaften Eindruck hinterlasst Frank Dolphin Wong:
Als schwarzer Geiger changiert er stimmlich zwischen den
entschiedenen Ténen des Ubervaters und dem geschmeidigen
Locken des Verfuhrers. Den Eindruck, ein bloBer Herumtreiber
zu sein, kann er mit seinem differenzierten Singen dennoch
nicht ganz vermeiden.

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

Schon, dass es nicht dabei bleibt: Mit Ambroise Thomas'
,Hamlet” steht ab 28. Februar eine weitere Raritat auf dem
Spielplan, die sieben Jahre nach dem ,Tannhauser®“-Skandal in



Paris 1861 (Wagners Oper 1ist ab 31. Mai zu sehen) mit
Shakespeare und Anklangen an die Grand Opéra versuchte, eine
Alternative zum bestimmenden Einfluss des Deutschen zu
entwickeln. Es bleibt spannend in Bielefeld!

Weitere Infos hier

Zur Ikone stilisiert: Eine
gelungene szenische ,,Gilovanna
d’Arco” 1in Bielefeld zum
Verdi-Jahr

geschrieben von Werner Haulner | 26. Februar 2020

Astrid Kessler als
Giovanna 1in Verdis
Oper »,Giovanna
d’'Arco” in
Bielefeld. Foto:
Bettina Stols
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So werden Legenden gestrickt. So entstehen nationale Mythen.
Sabine Hartmannshenn erzahlt in ihrer Bielefelder Inszenierung
von Giuseppe Verdis ,,Giovanna d’Arco”, wie eine einfache Frau
fiir einen kurzen Moment ihre Traume realisiert — und fiir eine
Ewigkeit in eine Rolle gepresst wird. Das ist so
holzschnittartig und schlagkraftig 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 gunstig in der
Spitzengruppe kreativer Hauser zum Verdi-Jubilaum, sondern es
kann auch nachweisen, dass in Verdis mittleren Opern mehr
steckt als gemeinhin angenommen.

Sabine Hartmannshenn verkurzt, fokussiert und spitzt zu. Das
ist gutes Recht einer Regie, die sich im Falle der Jungfrau
von Orléans auch noch an der immens vielfaltigen Rezeption
dieses Stoffes abarbeiten muss. Die Regisseurin konzentriert
ihre Arbeit, wie sie selbst sagt, auf die Frage: Wie werden
Stars gemacht? Man konnte sie erweitern: Wie werden Heilige
gemacht? Identifikationsfiguren? National-Heroen?

Die szenische Exposition in Bielefeld verfahrt genauso
drastisch wie Verdis Musik. Stefan Heinrichs hat die Blhne mit
einem dusteren Kafig zugebaut. Brutalitat, Verschleppung,
Vergewaltigung, Tod — das sind die herrschenden Krafte. Das
gilt heute wie im Frankreich des 15. Jahrhunderts, in dem das
Wirken der historischen Jeanne d’Arc seinen Anfang nahm.
Berufung hat fudr Hartmannshenns viel mit Imitation und
Projektion zu tun: Giovanna tragt eine Marienstatue bei sich,
stilisiert sich — am Ort der Erscheinungen, Geister und
Damonen — zur zweiten Jungfrau, steht da, in goldenes Licht
getaucht, wie eine Vorwegnahme ihrer spateren Mystifizierung.



Stefan Heinrichs hat die
Buhne mit einem dusteren
Kafig zugebaut: Ein Bild fur
Gewalt wund Tod. Foto:
Bettina Stols

Bei Verdi und Solera wird der Widerstreit der bosen Geister
und der Engel in den Choren ausfuhrlich exponiert; 1in
Bielefeld bleiben davon leider nur ein paar hohle Tone aus
Lautsprechern uUbrig. Das hat Auswirkungen auf die Figur des
Vaters, Giacomo, eigentlich eine treibende Kraft des Dramas.
Seine Anklage, Johanna habe sich dem Bdsen — und der
shiedrigen irdischen Liebe” — verschrieben, wird er auf dem
Hohepunkt des Geschehens formulieren, in dem Moment, in dem
der Konig Johanna gegen ihren Willen zur Patronin des Landes
und zur Heiligen hochstilisiert, ihr sogar eine Kirche weihen
will.

Kitsch furs Volk: Giovanna,
zur Heiligen stilisiert.
Foto: Bettina Stols
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Doch der Konflikt zwischen der visionaren Energie, die Johanna
leitet, und dem in seinem begrenzten Horizont die Tochter
grandios missverstehenden Vater interessiert Hartmannshenn
weniger. Sie knupft an der verstiegen-exaltierten Hybris des
Konigs an. Carlo VII. will — zum Entsetzen Giovannas — aus ihr
eine lebende Heilige machen, die beinahe gottgleich zu
verehren ware; ein Thema, das Verdi schon im ,Nabucco“
interessiert hat, in dem sich der Konig selbst zum Gott
erklart und Anbetung fordert.

Von da an beginnt der Prozess, in dem Giovanna sich selbst
verliert und zur TIkone stilisiert wird: Dafur steht ein
Ausschnitt aus dem beruhmten Jeanne d’Arc-Gemalde von Jean-
Auguste-Dominique Ingres. Wie ein Emblem vervielfaltigt fallt
es die Buhne. Giovanna wird diesem Ideal angeglichen:
Purpurrock, Rustung, 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 mindet im Kitsch: Ein genau getroffenes Bild
einer degenerierten Heiligenverehrung.

In ,Giovanna d’Arco” experimentiert Verdi mit musikalischen
Mitteln, die er spater perfektioniert. Vor allem die
Holzblaser werden prominent eingesetzt, um dem Orchesterklang
Farbe, der Buhne Atmosphare zu geben. Die gellenden Floten und
das tiefe Holz werden schon ahnlich charakteristisch
eingesetzt wie im zweli Jahre spater entstehenden ,Macbeth”.
Der Rhythmus ist exzessiv, manchmal grob und krude zupackend.

Aber Verdi greift auf die Konventionen seiner Zeit zurlck, um
seine musikalische Charakterisierungskunst weiterzuentwickeln.
,Giovanna d’'Arco” ist ein Werk mitten in einem Prozess
stirmischer Entwicklung, doch darob ist ihre Musik nicht
weniger gultig und authentisch. Alexander Kalajdzic animiert
die Bielefelder Philharmoniker dazu, gerade die innovativen
Momente deutlich auszuspielen. Das gelingt meist eindrucksvoll
modelliert, manchmal aber auch zu larmend und zu sprode



geschliffen.

Von den Sangern wird viel verlangt: Die Partie der Giovanna
ist eher 1lyrisch grundiert, braucht die fein gesponnenen
Piano-Linien fur den Ausdruck des Visionaren. Aber sie kennt
auch die Momente kraftvoller Expansion des Tons. Netta Or gibt
den Momenten des Traumerischen gefasstes Leuchten, aber wenig
Farbe. Im Forte neigt die Stimme zu harter Brillanz, Uberzeugt
aber mit sicherer Hohe.

Evgueniy Alexiev hat als Vater Giacomo einen fabelhaft
timbrierten, gut gefuhrten Bariton, neigt nur hin und wieder
in der Hohe zum Forcieren und zeigt damit, dass die Kontrolle
des Atems noch nicht zu hundert Prozent glucken will. Aber die
verblendeten wie die tragischen Seiten dieses komplexen Verdi-
Charakters stellt er uberzeugend dar. Paul O0’Neill ist in der
Klage des Konigs im vierten Akt prasenter und glaubwlrdiger
als in seinem Auftritt zu Beginn, in dem er die Stimme in ihre
Position quetscht. Fur den Kodnig bedeutet Giovanna einen Halt
im Leben, den er selbst durch seine Schwache aufs Spiel setzt.
Zum Schluss fluchtet er sich in Projektionen des Weiblichen,
wie sie die Marienstatue am Buhnenrand 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
Disseldorf Wagners ,Lohengrin® erarbeiten wird: Wie Giovanna
scheitert der Schwanenritter mit seinem gottlichen Auftrag an
einer Welt und einem Menschen, die ihre Begrenztheit nicht
uberschreiten konnen.



