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Maria Bengtsson als Blanche in der Frankfurter
Neuinszenierung von Francis Poulencs ,Dialogues des
Carmelites”. Foto: Barbara Aumiuller

Als letzte Neuinszenierung in dieser so hoffnungsvoll
verkiindeten und so bitter ausgefallenen Pandemie-Spielzeit hat
die Oper Frankfurt Francis Poulencs ,Dialogues des Carmélites“
angesetzt.

Intendant Bernd Loebe vertraut die aus zutiefst katholischem
Urgrund erwachsenen ,Gesprache der Karmeliterinnen” mit Claus
Guth einem Regisseur an, bei dem man sich, was immer er auch
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in die Hand nimmt, einer schlussigen, zumindest aber auf hohem
Niveau diskutierbaren Losung sicher sein kann. In Frankfurt
und im Falle der als Martyrerinnen sterbenden Nonnen bleibt es
bei der Diskussion.

Guth beginnt mit einem Bild: Martina Segnas abstrahierter Raum
ist dunkel; ein Kubus mit geometrisch gegliederten und
durchbrochenen Wanden erscheint ahnungsvoll im Hintergrund, in
einem truben Lichtband stehen gespenstische Schattengestalten.
Poulencs Chormotette ,Timor et tremor” greift vor auf das
Thema. Eine einsame Frau auf der Buhne wird zum musikalischen
Beginn der Oper aus einer Pyramide gleich gekleideter Frauen
herausgeschalt: alle in Weill und Gelb, als paraphrasierten die
Kostlime Anna Sofie Tumas die Kirchenfarben Weils und Gold.
,Furcht und Schrecken kamen uber mich“: Der Frauenchor setzt
das Thema der Angst, den bestimmenden cantus firmus dieser
Inszenierung.

Das ist nicht unberechtigt. Denn der emphatische, aber
unorthodoxe Katholik Poulenc hat aus dem historische Stoff der
Martyrerinnen von Compiegne, wie ihn Gertrud von Le Fort in
einer Novelle und Georges Bernanos in einem Filmdrehbuch
adaptiert haben, keine katholische Erbauungsoper gemacht.
Blanche de la Force, die einsame junge Frau, tragt die Starke
im Namen, flieht aber in die Stille des Klosters, streckt sich
auf einem Podium mit der leuchtenden lateinischen Inschrift
»Silentium” aus. Ihre Angst ist nicht einfach die Angst eines
Kindes vor Schreckgespenstern. Sie steckt tief: Ihr Bruder
beschreibt sie als ,Frost im Herzen eines Baumes”“. Eine
existenzielle Angst, die Blanche zur Vertreterin des Menschen
schlechthin macht. Denn wer hat es nie erlebt, das namenlose
Erschrecken vor dem Nichts, vor dem Fall in einen Abgrund, in
dem nur noch bewusstloses Dunkel herrscht, in dem sich jeder
Sinn und jeder Verstand auflost?

Keine Politik, kein Christentum

Dass sie beim Eintritt in den Karmel den Namen ,Schwester



Blanche von der Todesangst Christi“ wahlt, hat von daher
seinen Sinn: Wir denken an die Nacht am Olberg, als die Angst
Jesus blutigen Schweill auf die Stirne getrieben hat. An den
Verlassens-Schrei am Kreuz. Das Kloster ist fur Blanche der
Raum des Glaubens, der Kraft, die dem Menschen Sicherheit
geben kann. Dass auch dessen Gewissheit brichig ist, macht der
Tod der alten Priorin klar: Jahrzehnte lebte sie eine Existenz
in Gebet und Gottsuche. Und nun spurt sie die entsetzliche
Einsamkeit des Todes. Alle Zuversicht des Glaubens zerstiebt.

Fir Claus Guth spielt wie fur eine ganze Reihe von Regisseuren
der letzten Jahre der Glaubens-Aspekt der Oper keine Rolle.
Christliche Symbolik ist getilgt, Anspielungen auf eine
Marienfigur oder ein Jesuskind sind religios entleerte
Chiffren psychischer Fremdbestimmung. Guth achtet auch nicht
auf die moglichen politischen Konnotationen der Oper, wie sie
etwa Andreas Baesler 2010/11 in Minster herausgearbeitet hat:
Figuren wie der Diener Thierry, der die junge Adlige Blanche
als riesiger Schatten im Schein einer Kerze zutiefst
erschreckt, oder die Schergen der Revolution kommen als
Funktionsfiguren unauffallig dunkel gewandet auf die Buhne.

Die Angst Blanches fuhrt Guth auf ein ,Urtrauma“ zurick: Ihre
Mutter hat kurz vor ihrer Geburt in einem gewalttatigen
Volksauflauf einen Schock erlitten und ist an der Fruhgeburt
gestorben. Die seelischen Last und die vergeblichen
Fluchtversuche der jungen Frau macht Guth in eindricklichen
Bildchiffren sichtbar. Hochschwanger schreitet die Mutter
stumm durch den Hintergrund, als Todesbotin kreuzt sie beim
elenden Sterben der alten Priorin unubersehbar die Szene. Auch
in der Mutter aller Glaubigen, Maria in blauem Gewand und
goldenen Strahlen, verbirgt sich die alte Marquise de la Force
mit ihrer Ancien-Régime-Robe — einen blutbefleckten Saugling
im Arm, wie er vorher schon einer Sturzgeburt ahnlich vom
Himmel geschwebt war. Bei der Aufhebung des Klosters werden
die Funktionare der Revolution die in einem Lichtband
aufgebahrten Kindlein einsammeln und entsorgen — und Blanche



lasst das letzte, den ,kleinen Konig“ fallen und in tausend
Scherben zerspringen, vielleicht ein erster Hinweis darauf,
wie sich ihr Inneres von der Bedruckung der Angst zu ldsen
beginnt.

Ende einer Selbstfindungsreise

Guth geht so weit, das Kollektiv der Nonnen zu
entpersonalisieren und zu einem Spiegel der unbewussten
Seelenkrafte Blanches zu machen — etwa, wenn die Tanzerinnen
in uniformem Blau in einem weillen Kasten — kein Schauplatz,
sondern ein Innenraum — sich synchron bewegen, als wollten sie
sich ein Messer in den Leib stoBen (Choreografie: Ramses
Sigl). Ausloschungswunsch, Selbstbestrafung,
Martyriumsbegehren? Alles spielt in solchen Bildern mit.

Ein Defizit dieser Konzeption ist, dass sie im dritten Akt den
Konflikt mit der Revolution und die innere Auseinandersetzung
des Konvents mit der Forderung nach dem Martyrium nicht
sichtbar stringent einbinden kann. Umso uUberraschender dann
das beruhmte Finale, in dem die Schwestern eine nach der
anderen zum ,Salve Regina“ guillotiniert werden, die Stimmen
immer weniger, der Gesang immer dunner wird, bis nur noch
Blanche bleibt. Guth inszeniert die Szene als Ende einer
»Selbstfindungsreise”: Die Frauen sind alle im gleichen Gelb-
Weils wie Blanche gekleidet, als seien sie Aspekte ihrer
selbst. Eine nach der anderen stoft Blanche in eine Grube; das
bose Zischen der Guillotine, von Poulenc in die Musik
eingeschrieben, ersetzen Schlage des ,Schicksals“-Hammers aus
Mahlers Sechster Sinfonie. Blanche befreit sich von den
Figurationen ihrer Angst; welchen Weg sie — allein und frei —
weitergeht, bleibt offen.



Befreiung von den eigenen Schatten: Maria Bengtsson
(Blanche de la Force) stoBt eine der ,Schwestern”
(Mirjam Motzke) in den Abgrund. Foto: Barbara Aumuller

Das ist eine beeindruckend entwickelte Konzeption, aber sie
erschopft sich in einem psychologischen Phanomen: Blanches
existenzielle Angst ist auf ein Trauma zugespitzt und mit
dieser Pathologisierung gleichzeitig relativiert. Der Sohn,
der von den Toten auferstanden ist: In den letzten Worten
Blanches bringt Poulenc das Hoffnungsprinzip zur Sprache, das
den Nonnen die Kraft zur Selbstbehauptung, zum Widerstand und
zum Sterben gibt. FuUr die Selbsterldosung ins Ungewisse
braucht’s das nicht.

Hochkaratiges Sangerensemble

Mit Maria Bengtsson hat die Oper Frankfurt eine geradezu
ideale Darstellerin der Blanche gewonnen: Sie strahlt die
Mischung aus tiefer Verunsicherung und entschlossener
Konsequenz aus, erfullt die lyrischen Linien mit leuchtend
satter Kraft, modelliert den Text deutlich und schwerelos.
Elena Zilio hat als sterbende Priorin Madame de Croissy einen



grollen Moment, wenn sie in unbestechlicher Diktion ihre
Verzweiflung hinausrochelt und von sich schreit. Ambur Braid
zeichnet Madame Lidoine, die neue Priorin, mit ihrem Llocker
stromenden Sopran als charakterstarke, reflektierte Frau.
Claudia Mahnke, als 1langjahriges Ensemblemitglied der
Frankfurter Oper nach der Premiere zur Kammersangerin ernannt,
gibt der Mére Marie mit scharfer Bestimmtheit Ziige einer
innerlich gespaltenen, zum Fanatismus neigenden
Personlichkeit. Florina Ilie tragt in ihrem frischen Sopran
die frohliche Gewissheit und kindliche Weisheit der Scur
Constance.

Die Rollen fur die Herren sind in dieser Oper allesamt weniger
gewichtig — mit Ausnahme des Bruders von Blanche, dem
Chevalier de la Force: Jonathan Abernethy gibt dieser Rolle
Profil, wenn er im Gesprach mit seinem Vater (vor allem
grolstimmig: Davide Damiani) ein erstes Psychogramm seiner
Schwester skizziert; auch wenn er vokal sehr bewusst und mit
klug detaillierter Diktion das Gesprach mit Blanche im Kloster
fuhrt, in dem die Regie in die Kindheit der beiden ruckblendet
und sie in einer stummen Familienaufstellung agieren lasst.

Corona hat’s verschuldet, dass die volle Pracht der
Orchestersprache Poulencs auf ein Musikerensemble von rund 30
Kopfen reduziert werden musste. Der Frankfurter Studienleiter
Takeshi Moriuchi hat eine Kammerfassung erstellt, die beim
Zuhoren Uberzeugt und wichtige Schlusselmomente der Partitur
nicht schwacht, aber die grofen Aufschwinge, die samtene Lasur
zartlicher Intimitat, aber auch die kalkuliert gestalteten
kihlen Momente nur begrenzt vergegenwartigt. Den Frankfurter
Orchestermusikern ist eine klanglich ambitionierte, aber nicht
immer faltenfreie Wiedergabe zu verdanken; ob einige allzu
dissonante Blaserstellen tatsachlich so gemeint sind, ware nur
durch einen Blick in Moriuchis Notentext zu entscheiden.

Die junge litauische Dirigentin Giedré Slekyté fir so manche
politurfahige Finesse des Klangs verantwortlich zu machen,
verbietet sich, weil der Einfluss der Fassung nicht



abzuschatzen ist. Anders ist es mit manchen breiten Tempi oder
mit unscharfen Akkorden und Akzenten. Slekyté bleibt auf dem
Weg zu einer klanglich aufgerauten, Spaltklange und gescharfte
Modellierung suchenden musikalischen Sprache auf halbem Weg in
Richtung Arthur Honegger oder Darius Milhaud stehen. Mag sein,
dass dieses Bemuhen mit einem vollen Orchester besser gelingt,
mag aber auch bedeuten, dass die Moglichkeiten der kleinen
Besetzung nicht genlgend ausgereizt wurden. Auf jeden Fall
bereichert diese Frankfurter Erstauffidhrung der 1957
uraufgefuhrten Oper das Repertoire des Hauses um eine wichtige
Farbe und stellt in der Lesart von Claus Guth die Frage nach
dem Verhaltnis von Psychologie und Glaube, konsequenter
Immanenz und weiterfuhrender Transzendenz wieder neu.

Letzte Vorstellung bereits am 14. Juli; 2021/22 keine
Wiederaufnahme geplant:
https://oper-frankfurt.de/de/spielplan/dialogues-des-carmelite
s/



