Verstorender Mystery-
Thriller: Prokofjews ,Der
feurige Engel” an der
Rheinoper Diisseldorf

geschrieben von Anke Demirsoy | 21. Oktober 2015

Ruprecht (Boris Statsenko)
kniet vor Renata (Svetlana
Sozdateleva. Foto: Hans Jorg
Michel, Deutsche Oper am
Rhein)

Die Begegnung mit Renata wird sich als fatal erweisen. Aber
davon ahnt Ruprecht nichts, als er die ratselhafte Frau
zufallig kennen lernt. Fasziniert von ihrer Mischung aus
madchenhafter Schwarmerei und leidenschaftlichem Verlangen,
hilft er ihr auf der Suche nach dem feurigen Engel: Einer von
Licht umstrahlten Erscheinung, die ihr vom achten bis zum 16.
Lebensjahr schiitzender Begleiter und zartlicher Seelenpartner
war, so Renata.

Spater glaubte sie eine Inkarnation des Engels in der Person
des Grafen Heinrich wieder zu erkennen. Doch auch dieser lief
sie nach einem gemeinsam verbrachten Jahr allein.

Interessiert lauscht Ruprecht dieser Geschichte. Bald schon
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wird der eigentlich bodenstandige Mann vollkommen den Halt
verlieren. Wir, die Besucher der Rheinoper Dusseldorf, erleben
in Sergej Prokofjews Funfakter ,Der feurige Engel” den
erschreckenden Identitatsverlust eines Mannes, der sich zum
devoten Gefahrten einer Besessenen macht. Im Gefolge von
Renata, die seinen Wunsch nach Liebe zuridck weist, verstrickt
sich Ruprecht in einem Netz aus Wahn, schwarzer Magie,
Aberglauben und Okkultismus.

Regisseur Immo Karaman macht aus diesem expressionistischen
Psychodrama einen Mystery-Thriller, der in einer wvon
Abtissinnen geleiteten Nervenheilanstalt beginnt. Von dort
schreiten Renata und Rupprecht in die Welt hinaus. In Koln
kommt es zu Begegnungen mit Doktor Agrippa, dem Grafen
Heinrich, schlieBlich sogar mit Faust und Mephisto. Aber sind
diese Episoden Wirklichkeit? Oder haben Ruprecht und Renata
das Irrenhaus nie verlassen?

Dr. Agrippa (Sergej Khomov,
l.) operiert am offenen
Gehirn (Foto: Hans JoOrg
Michel, Deutsche Oper am
Rhein)

Der geniale Kniff von Karaman besteht darin, uns immer starker
an unserem Unterscheidungsvermogen zweifeln zu lassen. Was ist
Realitat? Was Vision? Immer wieder zieht die Regie Trennwande
in den Buhnenraum ein, als wolle sie die Sphare der Irren und
der geistig Gesunden voneinander scheiden. Dabei ist das
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Gegenteil der Fall: Karaman zieht uns den Boden unter den
Fulen weg, schickt uns mit Ruprecht in den finsteren Strudel.
Alle Grenzen verwischen, unsere Sinne verwirren sich.

Wo eben noch ein Ballsaal war, elegant gekleidete Paare sich
im Tanz drehten, verwandelt sich die Szene innerhalb einer
Sekunde zuruck in den tristen Saal der Heilanstalt. So rasch
und gleitend geschieht diese Verwandlung, dass wir uns die
Augen reiben, ja am liebsten Einspruch erheben mdchten.
Irgendwann hammert Ruprecht verzweifelt gegen eine vergitterte
Tur in der Wand. Das Bild wird plotzlich erschreckend
doppeldeutig. Begehrt der Verzweifelte Einlass zu Renata? Oder
ist er womoglich selbst Insasse und will hinaus?

Menschliche Schreie dringen durch die Wand. Wir konnen nicht
sehen, was vor sich geht, aber gerade deshalb spielt unsere
Phantasie verriickt. Wenn Renata von den Arzten Elektroschocks
bekommt, wenn eine unsichtbare Macht Mobel verrickt und an
Wande klopft, wenn der Arzt wie eine Ausgeburt aus einem
Frankenstein-Film wirkt, jagt das manchen Schauder Uber das
Ruckgrat. So gekonnt auf der Klaviatur des Horrors spielend,
gelingt Immo Karaman mit dieser dichten und detailgenauen
Inszenierung ein atemberaubender Wurf.

I :‘-— ye

Renata (Svetlana
Sozdateleva) gerat in
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die Fange eines
Exorzisten (Jens
Larsen. (Foto: Hans
Jorg Michel, Deutsche
Oper am Rhein)

Prokofjews geniale Musik ladt die thematischen Spannungsfelder
machtig auf. Glaube und Aberglaube, Religion und Wissenschaft,
keusche Unschuld und sexuelle Triebkraft tonen aus dieser
aufwihlend expressionistischen Partitur.

Unter der umsichtigen Leitung von Kapellmeister Wen-Pin Chien
geizen die Dusseldorfer Symphoniker nicht mit magischen
Klangen. Immer wieder schaffen die Musiker eine doppeldeutige,
mystische, zwielichte Atmosphare. Aber sie entwickeln auch
brachiale Wucht: zum Beispiel in der Agrippa-Szene, die so
stark gleift und wummert, dass sich der Klang formlich in die
Brust bohrt. Damonisch sausen die Glissandi in der Klopfgeist-
Szene, und Renata steigert sich in wahnsinnige Erregung, weil
sie denkt, die Ruckkehr des feurigen Engels stehe kurz bevor.

Svetlana Sozdateleva singt die Partie der Renata mit viel
Warme. Wahnhafte Ausbriuche, 1in denen Prokofjew die
Anforderungen an die Sangerin auf die Spitze treibt, gestaltet
sie mit einer Leidenschaft, die zuweilen in Wildheit und Trotz
umschlagt. Die Sangerin verleiht Renata den irrlichternden
Charme eines langst zur Frau gereiften Madchens, das mit dem
Aufbrechen seiner Sexualitat nie fertig wurde. Boris Statsenko
legt Ruprecht zunachst auch stimmlich als Gentleman an, gibt
ihm die Statur eines ritterlichen Beschutzers. Dabei wirkt er
zuweilen ein wenig steif, aber es bleibt doch mehr als
deutlich, wie Ruprechts Personlichkeit dimmer mehr
zusammenbricht.

In Verbindung mit dem gut aufgelegten Sangerensemble und einer
starken Leistung des Rheinopern-Chors wird der Abend zu einem
jener begluckenden Opernerlebnisse, die an Intensitat ohne
Vergleich dastehen. Da musste man schon Hitchcock, Edgar Allen



Poe und Stephen King zusammen bemuhen.

(Folgetermine nur noch bis 15. November 2015. Informationen:
http://operamrhein.de/de DE/repertoire/der-feurige-engel. 10450
93)

Hier ratselhaft, dort
Leidenschaft: Die Rheinoper
wiirdigt Alexander Zemlinsky

geschrieben von Martin Schrahn | 21. Oktober 2015

Schwertkampf von hohem
Abstraktionsgrad: »Eine
florentinische Tragoddie” mit
Corby Welch, Jana Vuletic,
Anoosha Golesorkhi. Foto:
Hans Jorg Michel

Wir wissen nicht viel iiber das Ehepaar B. und S., sehen
immerhin, dass sie schon mal ins Kino gehen. Da sitzen die
beiden dann, im roten Sessel, erste Reihe. Sie wie in sich
selbst gefangen, vom Gatten ein wenig abgeriickt, der sich
groBspurig mit Popkorneimer in den Sessel gedriickt hat. Ein
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grober Klotz, ein verangstigtes Weibchen? Nun ja.

Es ist auch nicht ohne weiteres ersichtlich, dass die holde
Gattin sanft entschlummert und sich dabei traumend in ihre
Innenwelt verkriecht, um eine Geschichte zu imaginieren, die
da heillt ,,Eine florentinische Tragodie”. Nur wer lesen kann im
Rheinopern-Programm, ist klar im Vorteil. Der unbedarfte
Zuschauer aber blickt in Dusseldorf auf eine surrealistische,
bunte, sonderbare Bebilderung eines Stlckes, das doch
eigentlich einen Psychothriller darstellt. Erdichtet von Oscar
Wilde, in exaltierte, rauschhafte Musik gegossen von Alexander
Zemlinsky.

Sich dieses Komponisten anzunehmen, ist grundsatzlich ein
Verdienst. Seine Opern hatten ihre Zeit, zu Beginn des 20.
Jahrhunderts, im Gefolge des Verismo. Zemlinsky war ein
exzellenter Klangfarbenzauberkunstler, liebte das Ornament,
bisweilen die expressive Scharfe, nicht zuletzt eine offene
Harmonik auf dem Weg zur Abschaffung der Tonalitat. Von den
Nazis ins New Yorker Exil getrieben, glanzte sein Stern nur
kurz. Erst Ende der 70er Jahre begann eine zodgerliche
Zemlinsky-Renaissance.

Wenn also die Deutsche Oper am Rhein eben jene ,Florentinische
Tragodie” auf die Buhne bringt, in Koppelung mit ,Der Zwerg“,
ist das alle Aufmerksamkeit wert. Wenn aber die Regisseurin
Barbara Klimo die Dreiecksgeschichte zwischen den Eheleuten
Bianca (B.) und Simone (S.) sowie dem Liebhaber Guido Bardi
kaum als Kammerspiel, vielmehr als belangloses Nebeneinander
inszeniert, wachst die Enttauschung mit jedem Takt. Die
Traumsequenzen, das durch einen Harlekin geleitete Spiel im
Spiel, wirken so beliebig wie grotesk. Nun, wir kennen zwar
skurrile, irreale Traume. Dass wir indes irgendwie verandert,
gar gelautert aus solcherart Schlaf erwachen, scheint allzu
unsinnig.

,Die Florentinische Tragodie“ mag kein Schocker sein wie
Richard Strauss’ Einakter ,Salome”, vertragt deshalb gewiss



Distanz vom Opulenten. Doch die aufgeladene psychologische
Situation — der Gatte kommt nach Haus und findet einen Fremden
bei seiner Frau — verdient eben mehr als die zwanghafte
Bebilderung fast jedes Wortes, jeder Geste. Selbst die
Zweckentfremdung Magrittescher Motive, die sich Ausstatterin
Veronika Stemberger leistet, wirkt da nur befremdend. Dass
Kaufmann Simone den Unbekannten, der sich als FlUrstensohn
entpuppt, einlullt, ihn durch allerlei Gerede perfide in den
Bann zieht und zu einem scherzhaften Duell treibt, das fur den
Liebhaber todlich endet, entbehrt in Dusseldorf jeder
Spannung.

Und dies, obwohl doch die Symphoniker unter Jonathan
Darlington die Musik uberaus exzessiv aufleuchten lassen, ja
sie klanglich und dynamisch bisweilen ins Extrem treiben. Die
Sanger indes befinden sich in einer Zwickmihle. Sie mussen
spielen ohne EntauBerung, aber zumeist forciert singen, um
gegen die orchestrale Macht anzukommen. Kein Leichtes fur
Corby Welch (Guido Bardi), Anooshah Golesorkhi (Simone) und
Janja Vuletic (Bianca).

Neugier und Furcht: Der
Zwerg (Raymond Very) wird
ausgepackt. Foto: Hans Jorg
Michel

Wie anders hingegen ,Der Zwerg“. Wo eben noch Ratlosigkeit
herrschte, 1ist nun Staunen angesagt. Wir rucken an die
Stuhlkante, 1lauschen der in ihrer Textur leichteren,
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gleichwohl suffigen, schillernden Musik. Wir ergdtzen uns an
schonen, charakterstarken, wendigen, farbenreichen Stimmen.
Und wir werden hineingezogen in Immo Karamans spannende,
sinnfallige, psychologisierende Inszenierung. Wenn auch der
Schluss ein wenig verwirrt.

Zemlinskys Oper, ebenfalls nach Oscar Wilde (,Der Geburtstag
der Infantin®) spielt am spanischen Hofe. Wo die Prinzessin
Donna Clara ihren 18. Geburtstag feiert. Ihr als Geschenk ein
Zwerg zugesandt wird. Der fein singen kann, aber hasslich ist,
von seiner Fratzenhaftigkeit allerdings nichts weiBR. Weil er
keinen Spiegel kennt. Der sich in die Infantin verliebt, ihrer
Zuneigung gewiss ist, schlieBlich aber die Bedeutung eines
Spiegels begreift und vor Erschrecken Uber sich selbst stirbt.

Die Geschichte ist so angelegt, dass die Infantin mit ihrem
Geschenk nur spielt. Und am Ende die Schultern zuckt, dass das
Spielzeug so schnell kaputt geht. Nicht so bei Karaman. Er
verhandelt die Anziehungskraft des Hasslichen. Stellt Donna
Clara eine Schar von Freundinnen und Zofen an die Seite, die
mit pubertarem Gekicher, fruhsexuellem Begehren, mit Neugier
und Angst einem seltsamen Wesen, dem Zwerg begegnen. Und
schafft mit Claras Vertrauter Ghita eine Figur, die in ihren
Sehnsuchten und Traumereien nichts anderes als das alter Ego
der Infantin ist.

Des Zwergen Pein und der
Infantin Leid: Szene mit
Raymond Very und Sylvia
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Hamvasi. Foto: Hans JOrg
Michel

Der Zwerg wiederum ist Opfer. Nicht das eines Spiels, sondern
das der eigenen Unzulanglichkeit. Er ist verwirrt, verliebt,
verzweifelt. Und wenn die vermeintliche Spielerei fast ihr
tragisches Ende findet, sitzt Donna Clara ebenso verwirrt,
vielleicht ein wenig verliebt, eher ziemlich verstort in einer
Ecke. Hat sich gekauert neben einen, mit einem imaginierten,
Uppigen Spiegel verzierten, schicken Sekretar. Verortet 1in
einem weiten GewOlberaum, den Nicola Reichert erdacht hat.

Dass jedoch aus dem Zwergen ein Priester wird, Regisseur
Karamann so offenbar das streng katholische Spanien ins Spiel
bringen will, in dem die jungen Damen in Einheitskleidchen von
uniformierten Gouvernanten getriezt werden, wirkt ein wenig
konstruiert. Gleichwohl allenthalben Faszination. Zumal hier
die Dusseldorfer Symphoniker so differenziert wie
leidenschaftlich zu Werke gehen. Und mit Sylvia Hamvasi
(Infantin), Anke Krabbe (Ghita) sowie Raymond Very (Der Zwergq)
ausgefeilte Charaktere auf der Buhne stehen, beruhrender
Gesang inklusive.

Die Rheinoper prasentiert also einen Zemlinsky-Doppelabend,
der zwischen Ratselhaftigkeit und Leidenschaft pendelt.
Gleichwohl muss er als wichtiges Pladoyer fur einen zu Unrecht
vernachlassigten Komponisten gelten.

Festspiel-Passagen I:
Heilloses Spiel um Macht und
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Liebe bei den Gottinger
Handel-Festspielen

geschrieben von Werner Haullner | 21. Oktober 2015

Gefangen: Yosemeh Adjei als
Siroe. Foto: Theodoro da
Silva

Irgendwann reicht es: Im dritten Akt klagt Siroe,
eingekerkerter Sohn des Konigs von Persien, die Gotter an.
Ungerecht sind sie: Der Redliche wird unterdriickt, der
Verrater erhoht. Und Siroe schlieft sein verzweifeltes Arioso
mit der niederschmetternden Bilanz: Wenn Astraia — die Gottin
der Gerechtigkeit - die menschlichen Verdienste auf diese
Weise abwagt, dann regiert der Zufall, und Unschuld ist
schlecht.

In Georg Friedrich Handels Oper ,Siroe, Re di Persia“, bringt
der Librettist Metastasio die Titelfigur in eine Lage, die dem
Dulder Hiob oder dem Gerechten biblischer Klagelieder
entspricht. Alles ist schief gegangen: Sein Vater Cosroe hat
den intriganten und speichelleckenden zweiten Sohn Medarse
seinem Erstgeborenen vorgezogen. Eine Kette unglucklicher
Zufalle hat Siroe ins Licht eines Verraters und Attentaters
geruckt. Er wird verfolgt von der heftigen Liebe einer Frau,
die ihm gleichgultig ist. Und seine wirkliche Geliebte Emira
trachtet seinem Vater nach dem Leben — aus Rache. Denn Cosroe
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hat einst Emiras Vater nach einem Feldzug grausam
abgeschlachtet. Heillose Zustande.

Dass am Ende alles gut ausgeht, ist der Opernkonvention
geschuldet, und der Botschaft, die dem Publikum vermittelt
werden soll: Die Herrscher werden gewarnt, sich in ihrer
machtumflorten Einsamkeit vor Intrigen zu huten, die Stimme
der Natur zu missachten. Die Standhaften und Tugendhaften
tragen am Ende den Sieg davon. Mit Bestandigkeit erringe man
die Liebe, singt Emira am Ende, nachdem das Beispiel des
groBmutigen Siroe sie bewegt hat, ihren Hass zu begraben.

Doch derlei heroische Worte bemanteln nur, dass es in dieser
Welt nur darum geht, die eigenen Interessen um jeden Preis
durchzusetzen, sei es aus Verblendung (Cosroe),
aus unloschbarer Leidenschaft (Laodice), aus Machtgier
(Medarse), Auch die ,positiven” Figuren haben ihre dunklen
Flecken: Emira etwa, die sich als Mann tarnt, bei Hof
einschleicht, heuchlerisch das Vertrauen des alten Konigs
gewinnt, um ihn im richtigen Moment zu ermorden. Und selbst
Siroe ist keine Lichtgestalt: Auch er benutzt die Frauen im
Schachspiel der Macht.

Atmosphare. Foto: Werner
HauBner

Bei den Handel-Festspielen in Gottingen hat Immo Karaman die



heillosen Konstellationen in ein grandios durchleuchtetes
Kammerspiel gefasst. Der Regisseur lasst uber dreieinhalb
Stunden lang kein Loch in der Spannung entstehen. Er hat weder
zu den Matzchen des Regietheaters gegriffen noch sich auf ein
dekoratives Morgenland eingelassen, wie die Geschichte aus der
persischen Frihzeit und der ,Orient” als diesjahriges Thema
der Festspiele nahelegen konnten.

Bei ihm spielt das Drama in einer ungefahren Jetztzeit, wie
die Kostume von Okarina Peter signalisieren. Timo Dentlers
aufgerissene Villa auf der Buhne ist eine Chiffre fur den
ruindésen und verkommenen Rahmen der Gesellschaft: Die einst
noblen Raume, die sich um ein englisch anmutendes Treppenhaus
gruppieren, sind alle offen, doch der Bau auf einem drehbaren
Podest ist eine geschlossene Welt, aus der es kein Entkommen
gibt.

Der 1972 in Gelsenkirchen geborene Karaman ist ein sensibler
und aufmerksamer Menschengestalter. Das hat sich in seinen
bisherigen Regiearbeiten immer wieder gezeigt: 1in seinen
tiefschichtigen Britten-Opern an der Deutschen Oper am Rhein
(,Peter Grimes“, ,Billy Budd”), im gespenstischen Realismus
von ,The Turn of the Screw"” in Leipzig und Dusseldorf, in ,La
Traviata”“ in Dortmund, seiner Gelsenkirchener ,Carmen oder
seiner Wiesbadener ,Aida”“. Handels 1lange Oper, mit
ausgedehnten Rezitativen und 25 Arien dramaturgisch belastet,
lasst er nie im Leerlauf kreisen, fullt die Zeit aber auch
nicht mit gezwungenem Handlungs-Beiwerk, das bei vielen
Regisseuren bedeutungsschwer daherkommt, um dann doch im Dekor
zu enden.

Karaman lasst seine Sanger die Raume besetzen, individuelle
Bihnenprasenz entwickeln. Er gibt ihnen Gange und Gesten, die
sparsam, aber bedeutungsvoll sind, stilisiert wie symbolische
Choreografien. Und die aus den Charakteren entwickelt statt
ihnen aufgesetzt sind. Die — oft allegorischen — Arien sind
bei ihm Momente der zeitenthobenen Reflexion, die rasend
schnell in den Kopfen der Menschen ablauft, wahrend sich ihre
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Umgebung in Zeitlupe weiterbewegt. Zwischen den Gegnern und
den Liebenden, den Heuchlern und den Freunden spitzt Karaman
durch eine minutidse Personenfuhrung die Situationen so zu,
dass der Zuschauer den Atem anhalt. Minimal-Regie mit
maximalem Ausdruck!

Die Sanger stellen sich auf dieses Konzept hochprofessionell
ein, lassen ihre schauspielerischen Qualitaten herauslocken.
Dass sie stimmlich ihren Partien, die fur die berihmtesten
italienischen Sanger der 1720er-Jahre geschrieben sind,
bravourds gewachsen sind, ist ein Plus der Auffuhrung und hebt
sie Uber so manche Gottinger Festspiel-Auffihrung der letzten
Jahre hinaus. Dabei werden weniger die virtuosen Kapazitaten
der Stimmen gefragt. Nur Aleksandra Zamojska als Laodice darf
die ,gelaufige Gurgel” demonstrieren. Sonst kommt es eher auf
emotionale Wahrheit, vielschichtige Expression, dynamische und
klangliche Farbung und die vokale Darstellung des inneren
Entwicklungsprozesses der Personen an: Fertigkeiten, die wohl
schon im 18. Jahrhundert von einem Weltklasse-Sanger erwartet
wurden — uber perfekte Rouladen, Intervallspriunge und
Spitzentone hinaus.

So gestaltet Lisandro Abadie mit viel Fortune eine der
ergreifenden Vatergestalten der opera seria: Sein Cosroe hat
Lear’sche Dimensionen, entwickelt sich vom selbstbewusst
energischen Vater-Herrscher zum gebrochen schlurfenden Greis,
der nur noch mit Tabletten Uberleben kann. Abadie beglaubigt
die Wandlung auch stimmlich mit seinem prasent gefihrten Bass.
Auch Yosemeh Adjei muss eine Entwicklung durchlaufen, die er
stimmlich Uberzeugend darstellt. Der athletisch gebaute
Counter druckt mit seiner Korpersprache aus, wie der Titelheld
Siroe absturzt: vom trainierenden Beau am Boxsack zum
geschundenen Gefangenen im Verlies unter der Treppe an einen
schweren HeizkOrper angekettet.



Ein Neurotiker der Macht:
Antonio Giovannini als
Medarse. Foto: Theodoro da
Silva

Sein Widerpart Medarse 1ist bei Antonio Giovannini ein
verschlagener Neurotiker, der ewige Zweite, der seine Chance
wittert. Seine schlanke, bewegliche Stimme mit einem
angenehmen, zwischen Sopran und Altus schwebenden Timbre,
klingt unforciert und ausgeglichen. Mit solchen Vorziugen ist
auch Anna Dennis als Emira ausgezeichnet: die glanzende
Artikulation und ihr locker fokussierter Sopran mit einer
reichen Farbpalette machen sie zur Ersten unter Gleichen im
Ensemble.

Arasse, die personifizierte Treue des Mannes in der zweiten
Reihe hinter den Herrschenden, wird von Ross Ramgobin mit
tragendem Bass gesungen. Dass ihm — im finalen Spiel um die
Krone — noch eine andere Rolle als (lachender?) Dritter
zwischen den rivalisierenden Sohnen zuwachsen konnte, deutet
Karaman an. ,Very British® durchzieht der Regisseur dieses
Finale mit feiner Ironie: Karaman lasst ein Hausmadchen Tee
und Torte servieren. Bettina Fritsche fullt die stumme
Tanzerinnen-Rolle — laut Programmheft ,das Volk“ — mit
unaufdringlicher Bravour, schon als sie wahrend der Ouvertlre
vor dem Spiegel ihr Aussehen priuft. Am Ende sitzt sie mit
einer Tasse Tee auf der Treppe, unbeeindruckt von den
Konflikten der Machtigen, die — wie die Schatten hinter einer
Glastlire andeuten — mit dem versOohnlichen Schlusschor wohl
nicht abgeschlossen sind.



Die Buhne Timo Dentlers:
aufgerissen und ausweglos
zugleich. Foto: Theodoro da
Silva

Dass sich der lange Abend nicht erschopfte, war nicht zuletzt
Verdienst des Festspielorchesters Gottingen. Handel hat
sparsam instrumentiert, bis auf Oboen und Fagotte keine Blaser
vorgesehen. Umso verdienstvoller ist, wie Laurence Cummings
mit seinen sorgfaltig artikulierenden und dynamisierenden
Musikern die Stimmungslagen der Musik realisiert: vom Pathos
zur Zartlichkeit, von tiefster Depression bis zum hoffartigen
Hohenflug von Zorn, Wut, Triumphgefiuhl. Die schroffen Akzente
und heftigen Pointen mit dem Bogen gelingen den Streichern
meist ohne die ruppigen Unarten ,historisch informierter”
Wiedergabe. Dass mancher Bogen flach gehalten wurde, Crescendi
dinn blieben, gehaltene Akkorde mehr Substanz vertrigen, ist
diskussionswirdig.

,Siroe”, ein selten aufgefuhrtes Werk Handels, hat sich
musikalisch wie szenisch in Gottingen als ein packendes Stulck
Musiktheater erwiesen; trotz der Lange und einer fiUr heutige
Zuschauer sperrigen Dramaturgie emotional bewegend und
glaubwirdig. Die Festspiele sind ihrem Sinn gerecht geworden:
Sie haben uns Handel nahe gebracht.




Das Grauen lauert hinter den
Tapeten: Brittens ,The Turn
of the Screw” in Diisseldorf

geschrieben von Werner HauBner | 21. Oktober 2015

Von Schatten
gejagt: Die
Gouvernante (Sylvia
Hamvasi) 1im Bann
der Gespenster in
"The Turn of the
Screw" von Benjamin
Britten in
Disseldorf (Foto:
Hans Jorg Michel)

Wir blicken hinter die Tapeten, die altliche, groBmustrige
Wandverkleidung, die an die verstaubte Gediegenheit englischer
Landhauser erinnert. Hinter der Fassade geschehen sinistre,
unheimliche Dinge, damonisch, nicht benennbar. Dort geistern
schattenhafte Gestalten, deren Namen, werden sie
ausgesprochen, den Tod bringen. Benjamin Brittens Oper ,,The
Turn of the Screw” — ein uniibersetzbarer, auch im Englischen
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ratselvoller Titel - ist ein perfektes Schauerstiick. Nicht im
Sinne trivialgrusliger Gespenstergeschichten, sondern als
Thriller des Undeutbaren, der unter die Haut geht.

Wie die Novelle von Henry James (1898) schafft Brittens Oper
(1954) eine Atmosphare des Ahnungsvollen, Ungreifbaren. Nichts
ist eindeutig, nirgends 1lasst sich ein klarer,
nachvollziehbarer Zusammenhang von Ursache und Wirkung
festmachen. Selbst scheinbar unbezweifelbare Fakten und
Beobachtungen verlieren ihre Evidenz, werden zu Mosaiksteinen
in einem Bild, das sich, wie auch immer man es betrachtet,
jedes Mal anders zusammensetzt.

Die Tapeten sind ein wiederkehrendes Bild in Kaspar Zwimpfers
Buhne fur Immo Karamans Inszenierung von ,The Turn of the
Screw” an der Deutschen Oper am Rhein. Eine Trias von Britten-
Opern in Dusseldorf vollendet diese Premiere am 4. Mai, der
Karaman bereits ,Peter Grimes“ und ,Billy Budd“
vorausgeschickt hatte. Ob im 100. Geburtsjahr des Komponisten
2013 eine weitere Inszenierung dazukommt, ist noch unklar.
Sinnvoll ware es — denn die Rheinoper will den fur das 20.
Jahrhundert epochemachenden Briten umfassend wiurdigen. Karaman
hat am Miunchner Gartnerplatztheater eine ausgezeichnete
Interpretation von ,Death in Venice” geschaffen; er ware der
richtige Mann etwa auch fur ,Gloriana”“, ,Albert Herring“ oder
die schrage Operette ,Paul Bunyan®”.

Henry James, selbst ein vieldeutiger Charakter aus der
viktorianischen Zeit, schreibt mit ,The Turn oft he Screw”
eine Geschichte, die formal so penibel kalkuliert ist wie eine
Mathematikaufgabe - aber eine, die wunendlich viele
Losungsmoglichkeiten offen lasst. Britten folgt mit seiner
Librettistin Myfanwy Piper dem Thema auf dem nebligen Pfad
zwischen Gespensterstiuck und psychoanalytischer Erzahlung.
Innen und Aullen, Wirklichkeit und Phantom, sichtbare und
ubersinnliche Welt verschranken sich unlosbar.

Die auBere Handlung ist schnell erzahlt: Ein vielbeschaftigter



Londoner Anwalt engagiert fiur zwei einsam auf einem
abgelegenen Landsitz lebende Kinder eine Erzieherin. Anfangs
scheint das harmonische Zusammenleben ungetribt, aber dann
schleichen sich seltsame Schatten in die Idylle. Die
Haushalterin identifiziert sie als Peter Quint und Miss
Jessel, Hausdiener und fruhere Gouvernante, die beiden unter
mysteridosen Umstanden zu Tode gekommen sind. Auch die Kinder
zeigen immer auffalligeres Verhalten. Entschlossen, den
Geheimnissen auf die Spur zu kommen und Uberzeugt vom
verderblichen Einfluss der Geister der Toten, will die junge
Governess ihre Schutzlinge retten — mit schlimmen Folgen..

Karaman greift fur dieses Stluck die Techniken einer ruhigen,
am Geschehen orientierten Erzahlweise auf, bricht die Szenen
selten auf, offnet aber durch herausgehobene Details den Blick
fur das Monstrose hinter den Ablaufen. Das Ambiente der Bihne
Zwimpfers erinnert an das klassische englische ,haunted
house“; eine Treppe und ein hoher Durchgang bilden das
zentrale Setting, das sich allmahlich ins Surreale verdreht.
Daneben gibt es nur wenige, bedeutungsvolle Accessoires: zwei
Waschbecken, zwei Schulstuhle, ein Bett.

Die Kinder sind abgerichtet: Knicks und Diener zur BegrufSung
genau im Takt der Musik, mechanisch, dressiert. Erste
Anzeichen von Gewalt: Miles, eine Maske vor die Stirn
hochgezogen, tut seiner Schwester weh. Die beklemmende
Atmosphare verdichtet sich: Miles verliert sich abwesend in
dem Lied mit den ,Malo“-Rufen: ,Malo, in der Not allein..“”. Und
Quints Schatten zeigt sich zum ersten Mal. Flora spielt
gedankenverloren mit ihrer Puppe, zieht sie aus und ertrankt
sie im ,Toten Meer” des Waschbeckens — und der Geist Miss
Jessels erscheint als Spiegelbild der Gouvernante, dazu der
spieluhrenhaft unwirkliche Klang der Celesta.

Uber Henry James‘ Erzdhlung gibt es einen Berg von Literatur.
Die Frage, ob die Gespenster-Erscheinungen echt oder blolse
Phantasmagorie sind, aullere Manifestationen oder Gestalt
gewordene psychische Bilder, wurde mit guten Argumenten fur



die eine und die andere Auffassung diskutiert. Freud, Jung und
der Marxismus wurden ebenso bemuht wie Esoterik und
christliche Theologie. Karaman versteht es souveran, seine
Deutung in der Schwebe zu halten. Dass er die ,Gespenster”
durch unsichtbare Stimmen, aber auch durch die unverstellte
Leiblichkeit von Tanzern darstellen lasst, legt nahe, eine
uber eine bloBe Psycho-Schau hinausgehende Deutung anzunehmen.
Der dustere Jungling mit der ,gothic“ Frisur (Ulrich Kupas)
erinnert an den verfuhrerischen Verworfenen aus ,Paradise
Lost“, konnte auch eine erotische Fantasie der Gouvernante
verkorpern. Die spinnwebverhillte Gestalt der Miss Jessel
(Anna Roura-Maldonado) konnte das abgestorbene Weibliche
ebenso symbolisieren wie unterdrickte Sexualitat.

Und was fur Spiele treiben die Kinder? Warum bezeichnet sich
Miles als ,bad“? Ist er hilflos gegenuber seiner erwachenden
Sexualitat? Schwebt er zwischen einem wungerichteten
Schuldgefuhl und dem Bewusstsein seiner mannlichen Begierde,
mit der er die Gouvernante kusst? Spielen die Kinder einen
Missbrauch nach? O0Oder probieren sie ihre erwachende
Begehrlichkeit aus, gespalten zwischen Neugier, puritanischer
Verleugnung der Sexualitat und innerem Erschrecken? Oder
manifestiert sich tatsachlich das Bose; sind sie von den
Geistern besessen, die sich der Kinder bedienen, um ihre
sexuelle Horigkeit korperlich ausleben zu koénnen?

Wie Henry James halt auch Immo Karaman die Antworten in der
Schwebe. Alles ist moglich — auch in der Frage, die an den
Schluss zu stellen ist: Stirbt Miles, als er den Namen des
Damons hinausschreit und sich so von seinem Bann befreit?
Bleibt sein Herz im Schock stehen? 0Oder erstickt ihn die
vereinnahmende Liebe der Gouvernante, wie es das Finalbild der
Inszenierung nahe legt? ,Nur keine LOsungen”, wehrte der aus
Gelsenkirchen stammende Regisseur in einem Interview ab. Nun,
dieses Ziel erreicht er; den Zuschauer 1lasst er mit dem
beklemmenden Gefuhl nach Hause gehen, dass alles offen bleibt.
Der Wunsch nach Wissen wird nicht erfullt.



Wissen finden wir bei Wen-Pin Chien: Der Taiwanese, auch
Dirigent von Henzes ,Phaedra“ an der Rheinoper, kann mit der
kammermusikalischen Partitur glanzend umgehen: Er zeigt, wie
Britten die Motive verarbeitet, wie sich dasjenige der
,Drehung der Schraube” durch die Musik windet, wie die ,Malo“-
Rufe, die gespenstischen Quinten, die Tritonus-Leere
verarbeitet und transformiert werden. Und er 1lasst den
Solisten Raum, vor allem den Leitinstrumenten des
Gespenstischen, der Celesta (Ville Enckelmann) und der aus der
Idylle ins Chaotische fallenden Harfe (Jie Zhou).

Die beiden Kinder Miles und Flora, sind dank einer englischen
Spezialagentur vorzuglich besetzt: Der zwolfjahrige Harry
Oakes, Mitglied des Trinity Boys Choir, fullt die Rolle des
Miles musikalisch und sprachlich optimal aus, hat aber vor
allem auch eine faszinierende Buhnenprasenz: Vom verspielten
Kind uUber den niedergedruckten Jungen bis zum aufreizenden,
sein Alter weit hinter sich lassenden, sexuell anzuglichen
Knaben zeigt er alle Facetten dieses vielschichtigen und daher
so schwer darstellbaren Charakters. Fur Eleanor Burke, schon
erfahren in der Partie der Flora, ist es etwas einfacher, weil
in Brittens Oper die hysterisch-aggressiven Zlige verhaltener
sind als in der Novelle oder gar in dem kongenialen Schwarz-
Weill-Film ,The Innocents” von Jack Clayton. Burke realisiert
die introvertierten Zige des Madchens und ihre innere Qual vor
allem in der Szene mit der Puppe im ersten Akt.

Corby Welsh singt die faulig-sulBlichen Verfuhrungsphrasen des
Quint mit lockerem Tenor; Marta Marquez bleibt als Mrs. Grose
eher blass und passiv. Anke Krabbe gibt der Erscheinung der
Miss Jessel nicht nur tragische, sondern auch katzenhaft
gefahrliche Zuge. Als Governess hat Sylvia Hamvasi die
passenden stimmlichen Farben fur die erleichterte Freude bei
der Ankunft auf Schloss Bly ebenso zu finden wie fur die
Panikattacken und die angekrankelte Zuneigung zu Miles.
Hamvasi lasst ihren Sopran blihen, kann ihn aber auch in fahle
Tonungen zurucknehmen.
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Disseldorf hat mit dieser Produktion — die 2007 in Leipzig
erstmals zu sehen war — der Liste eindrucksvoller
Inszenierungen der Oper einen gewichtigen Beitrag hinzugefugt
und braucht sich weder vor der gelobten Kolner Premiere von
2011 von Benjamin Schad (Regie) und Raimund Laufen
(Musikalische Leitung) zu verstecken noch vor Cristian Pades
Psychothriller in Frankfurt mit Yuval Zorn am Pult.

Vorstellungen in Diisseldorf: 13., 20., 22., 26. Mai; 10. Juni.
Vorstellungen in Duisburg: 1., 6., 8. Juni.
Geplante Wiederaufnahme in Koéln: 17. Marz 2013



