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Detlev Glanerts „Solaris“ im
atmosphärisch  dichten
Bühnenbild  von  Darko
Petrovic. Foto: Bernd Uhlig

Spannende Zeiten in Köln. Während etwa in Düsseldorf an der
Deutschen Oper am Rhein eine sichere Nummer nach der anderen
abgearbeitet wird, zeigt der Opern-Herbst in der Domstadt, wie
erfindungsreich Repertoirepolitik sein kann.

Auf Johann Adolph Hasses in Schwetzingen wieder ausgegrabene
Oper „Leucippo“ folgte nun die deutsche Erstaufführung von
„Solaris“,  mittlerweile  die  dritte  in  Köln  gespielte  Oper
Detlev Glanerts. Bleibt Intendantin Brigit Meyer bei diesem
Kurs, wird einem um die künftige Vielfalt nicht bange.

„Solaris“ nach einem erfolgreichen Roman des polnischen Autors
Stanislaw  Lem  wurde  2012  in  Bregenz  uraufgeführt.  Die
Inszenierung von Moshe Leiser und Patrice Caurier sollte an
die  Komische  Oper  Berlin  übernommen  werden,  was  –  laut
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Glanerts Aussage in einem Interview – ohne Nennung von Gründen
unterblieb. Man kann sich vorstellen, dass die illustrative,
an Raumschiff-Enterprise-Ästhetik gemahnende Bilderfindung des
Duos bei Barrie Kosky keine Gegenliebe entzündete: Er kündigte
für 2015/16 eine eigene Neuinszenierung an.

Nun hat Köln zugegriffen und sich die deutsche Erstaufführung
gesichert.  Mit  Patrick  Kinmonth  (Gesamtkonzept  und  Regie),
Darico  Petrovic  (Bühne),  Annina  von  Pfuel  (Kostüme)  und
Andreas Grüter (Licht) wurde ein Team verpflichtet, das mit
starken, differenziert ausgeleuchteten Bildern den Blick von
der Science-Fiction-Oper weglenkt. Das entspricht der These,
nach der Lems „Solaris“ weniger eine Reise in die unendlichen
Weiten des Alls beabsichtigt, sondern tief ins Innere des
Menschen  mit  seinen  uneingestandenen  Wünschen  und  seinen
einsamen Verletzungen führt.

Aoife Miskelly als Harey in
Glanerts „Solaris“ in Köln.
Foto: Bernd Uhlig

Die  Raumstation  über  dem  Forschungsobjekt,  einem
planetenumspannenden,  rätselhaften  Plasma-Ozean,  steht  auf
stählernen Gitterträgern und zeigt mit zerbröselnd rostigem
Stahlbeton das Stadium finalen Zerfalls. Ähnlich ruinös sind
die Verhältnisse an Bord: Der Wissenschaftler Gibarian hat
sich selbst getötet, sein Kollege Sartorius verschanzt sich in
seinem  Labor,  der  dritte,  Snaut,  irrt  scheinbar  halb
wahnsinnig  durch  die  Station.



Das  Solaris-Plasmawesen  liest  die  traumatischen,
„abgekapselten“  Erinnerungen  der  Forscher  aus  den  Gehirnen
heraus und lässt sie materialisiert als menschliche Wesen auf
der  Station  erscheinen.  Das  Entsetzliche  ist,  dass  diese
„Gäste“  aus  den  verborgensten  Winkeln  der  Psyche  stammen:
„….unsere eigene monströse Hässlichkeit, unsere Albernheit und
unsere Schande“, wie der Forscher Snaut formuliert. Dem neu
eingetroffenen Psychologen Kris Kelvin begegnet seine junge
Frau Harey. Sie beging Jahre vorher Selbstmord – an dem sich
Kelvin mitschuldig fühlt.

Metapher absoluter Fremdheit

Lem  und  mit  ihm  Glanerts  anfangs  des  Jahres  verstorbener
Librettist  Reinhard  Palm  setzen  den  einsamen  Ozean  als
Metapher absoluter Fremdheit ein. Es wird nicht einmal klar,
ob die Plasma-Manifestationen, gebildet nach den Traumata der
Forscher,  Versuche  der  Kommunikation  einer  Intelligenz,
spielerische  Ausformungen  eines  kindlichen  Wesens  oder
Schöpfungsversuche eines unvollkommenen Gottes sind. Aber am
Beispiel von Kelvins Frau Harey erweist sich, dass sich die
Wesen aus dem Plasma nach und nach von den Gedanken-Matrizen
ihrer  Verursacher  emanzipieren,  selbständig  werden,  eine
eigene Persönlichkeit entwickeln.

Ein anderer, wichtigerer Aspekt von „Solaris“ ist der einer
Selbsterkenntnis: „Menschen suchen wir, niemanden sonst. Wir
brauchen  keine  anderen  Welten,  wir  brauchen  Spiegel“,
resümiert Kelvin. So wird die Reise zu den Sternen zu einer
Reise zu sich selbst. Dass Kelvin am Ende den Ozean aufsucht,
spricht  freilich  dafür,  dass  der  auf  sich  selbst
zurückgeworfene Mensch trotz allem das große „Andere“ sucht:
Ohne  Hoffnung,  aber  in  Erwartung,  und  mit  einem  Glauben.
Solaris als großes Gegenüber, das dem einsamen Einzelnen in
der  absoluten  Verschiedenheit  sich  selbst  offenbart.
Vielleicht der „Gott“, den der Mensch – so meint Glanert – in
aller Erforschung des Jenseitigen und des Weltraums sucht?



Der  Inszenierung  Kinmonths  fehlen  bei  aller  szenischen
Sorgfalt, bei aller Intensität, mit der er die Personen führt
und charakterisiert, der Aspekt der Fremdheit und das Element
der Überraschung. Die „Gäste“ schleichen sich unspektakulär
ein, ohne dass ihre verstörende Präsenz spürbar wird. Der
Chor,  der  den  Ozean  repräsentiert,  agiert  sichtbar  in
Alltagskleidern auf der wasserbedeckten Bühne, bewegt sich in
fließenden,  ritualartigen  Choreografien:  das  Fremde  bleibt
gleichwohl  unausgedeutet.  Den  Reiz  des  Geheimnisvollen,
Uneindeutigen will Kinmonth allein mit der Interaktion der
Personen gewinnen. Doch die Verweigerung der Metaphysik führt
ins  Alltägliche,  Lems  Kritik  an  einem  platten  Empirismus
bleibt stumpf.

Vordringen in die Tiefenschichten der Partitur

Umso  faszinierender  dringt  Lothar  Zagrosek  in  die
Tiefenschichten von Glanerts Partitur vor. Mit dem erfahrenen
Dirigenten am Pult vollbringt das Gürzenich-Orchester Wunder
klanglicher  Differenzierungen.  Optimal  auf  die  akustischen
Verhältnisse des Opernzelts am Dom eingerichtet, werden die
atmosphärischen  Qualitäten  von  Glanerts  Musik  ausgeschöpft:
das Spiel mit minimalen klanglichen Verschiebungen wie bei
Ligeti, der Mut zum expressiven gesanglichen Bogen wie in der
zeitgenössischen amerikanischen Oper, aber auch die Schärfe
der Kontraste wie bei Glanerts Lehrer Henze.

Die  Disziplin  der  Musiker  ist  beispielhaft,  die
Klangentwicklung in jedem Moment beherrscht. Glanert bezieht
sich  auf  musikalische  Traditionen  –  etwa  auf  Wagners
„Rheingold“ in dem emblematischen Viertonmotiv des Beginns und
in seinen raunenden liegenden Akkorden –, verwendet vertraute
Formen etwa in Final-Ensembles. Das wirkt in keinem Moment
imitierend  oder  epigonal,  sondern  ist  kreativ  ins  Heute
transferiert.

Gesungen  wird  in  Köln  mit  hohem  Einsatz  und  ausgefeilter
Charakterisierungskunst: Nikolay Borchev gestaltet einen Kris



Kelvin  zwischen  Schock  und  Zärtlichkeit,  Martin  Koch  gibt
Snaut  die  Züge  eines  weisen  Hysterikers,  Bjarni  Thor
Kristinssons Bass versucht in klangüppiger Deklamation, die
Reste  seiner  Wissenschaftler-Fassade  zu  sichern.  Unter  den
„Gästen“ singt Qiulin Zhang mit strömendem Alt eine fast zu
schöne,  dann  aber  auch  abgründig  düstere  Baboon  –  ein
rätselhaftes Wesen, halb Frau, halb Äffin. Der Mutter Snauts,
mit  der  er  offenbar  ein  inzestuös  fäkalophiles  Verhältnis
pflegte,  gibt  Dalia  Schaechter  schneidend-schmeichelnde
Kommandotöne. Hanna Herfurtner fegt mit obszönen Sätzen als
„Zwerg“ über die Szene – das Gespenst, das Sartorius peinigt.
Und die tragende Rolle der Harey wird von Aoife Miskelly sehr
zart,  glaubwürdig  und  sensibel  gestaltet  –  auch  wenn  das
kopfige Stimmchen schon beim Orchester-Mezzoforte keine Chance
mehr hat.

Szene aus Hasses „Leucippo“
mit Regina Richter als Dafne
und  Valer  Sabadus  als
Leucippo.  Foto:  Paul
Leclaire

Glanerts Oper bietet noch einiges an Deutungspotenzial; die
Vorfreude auf die Berliner Produktion – und vielleicht weitere
an  anderen  Häusern  –  konnte  die  beachtliche  Kölner
Inszenierung  auf  jeden  Fall  fördern.

Bei Hasses „Leucippo“ bleibt der Wunsch nach einem Wiedersehen
auf  der  Bühne  verhaltener.  Auch  wenn  Tatjana  Gürbaca  den



Mythos  aus  dem  Arkadien  des  Daphne-Apoll-Mythenzyklus
intelligent  als  eine  Geschichte  unter  der  Gegenwart  nahe
gerückten Teenagern erzählt, auch wenn die Zerstörung einer
kindlich ungebrochenen Welt durch das verstörende Aufbrechen
sexuellen Begehrens kein Thema von Gestern ist, auch wenn
Gianluca Capuano mit den feurigen Musikern des Concerto Köln
die  prächtige,  manchmal  aber  auch  einförmige  Musik  Hasses
aufregend zum Klingen bringt: Rettung verheißt dem langatmigen
Stück auch dieser ambitionierte Versuch nicht. Immerhin: Mit
Valer Sabadus als Leucippo stand einer der Counter-Stars der
Gegenwart auf der Bühne; von Clara Ek als Climene war kluge,
technisch versierte Stilistik zu hören. Und die Momente, in
denen aufblitzt, was Hasses Musik auch heute noch wertvoll
macht, waren den Besuch im Palladium allemal wert.

Von  Erfurt  nach  Westfalen:
Bedeutsame Oper „Joseph Süss“
kommt  2015  ans  Theater
Münster
geschrieben von Werner Häußner | 16. November 2014

Szene  aus  Detlev  Glanerts
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„Joseph Süß“ in Erfurt, mit
Marisca  Mulder  (Magdalena),
Máté  Sólyom-Nagy  (Joseph
Süß)  und  Robert  Wörle
(Weißensee).  Foto:  Lutz
Edelhoff

Die  Geschichte  des  Joseph  Süß  Oppenheimer  ist  die  eines
Glücksritters  des  18.  Jahrhunderts:  Aufstieg  bei  Hofe,
Finanzrat des Herzogs von Württemberg, nach dessen plötzlichem
Tod  Schauprozess  und  Todesurteil.  Ein  Justizmord,  wie  man
heute zweifelsfrei nachweisen kann. Doch Joseph Süß war Jude,
und  der  Prozess  gegen  ihn  ein  Manifest  des  offenen
Antisemitismus.  Als  „Jud  Süß“  wurde  sein  Schicksal  zum
Material für judenfeindliche Propaganda, die in Veit Harlans
berüchtigtem  Film  von  1940  gipfelte:  ein  sogenannter
Vorbehaltsfilm, der bis heute in Deutschland aus gutem Grund
nur eingeschränkt gezeigt werden darf. Harlan, ein Meister
seines Fachs, hat wie kein anderer antisemitische Hetze so
subtil wie perfide künstlerisch bemäntelt.

1999 vollendete Detlev Glanert seine Oper „Joseph Süss“, die
nun am Theater in Erfurt Premiere hatte. Die Inszenierung von
Hausherrn Guy Montavon war 2012 am Gärtnerplatztheater München
zu  sehen  –  und  der  damalige  Gärtnerplatz-Intendant  Ulrich
Peters holt sie ab 7. Februar 2015 an sein neues Haus in
Münster.  Glanert  hat  mit  dieser  Oper  ein  bemerkenswertes
Erfolgsstück geschrieben: Seit der Uraufführung in Bremen hat
es Nachfolgeinszenierungen in Regensburg, Heidelberg, Trier,
Krefeld-Mönchengladbach und Zwickau-Plauen gegeben. Glanerts
Werk entkräftet die Ansicht, zeitgenössische Oper könne nicht
erfolgreich sein und habe keine Chance im Repertoire. Man muss
sie nur spielen wollen.

Guy Montavon lässt sein Inszenierung – unterstützt durch die
Bühne Peter Sykoras – um den Kerker des „Hofjuden“ kreisen: Er
bildet das Zentrum des Bühne, ein enger Raum mit Wänden aus
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Goldbarren.  Der  Zuschauer  erlebt  die  Stunden  vor  der
Hinrichtung.  Immer  wieder  kehrt  Süss  zurück  in  die
Vergangenheit.  Seine  Erinnerungen  „materialisieren“  sich  in
den Szenen auf der Bühne, bevölkert von schwarz-grau-weißen
Gespenstern, zum Teil in groteskem Barock überzeichnet, unter
denen sich Süss in seinem roten Prachtrock wie der einzig
lebende Mensch ausnimmt.

Detlev  Glanert,  „Joseph
Süß“,  am  Theater  Erfurt:
2015  wird  die  Inszenierung
Guy Montavons mit der Bühne
Peter  Sykoras  in  Münster
gezeigt. Foto: Lutz Edelhoff

Das Libretto von Werner Fritsch und Uta Ackermann bezieht den
antisemitischen  Hintergrund  explizit  mit  ein,  radikalisiert
noch  von  Montavons  Inszenierung:  „Juden  sind  in  unserem
deutschen  Wald  unerwünscht“,  liest  man  vor  Beginn  der
eigentlichen  Handlung;  zwei  biedere  Familienväter  erzählen
sich geschmacklose Judenwitze. „Judas verrecke“ kreischt der
Herzog (Stephen Bronk), vom Schlaganfall gelähmt, aus seinem
Rollstuhl.

Doch  die  Perspektive  ist  nicht  auf  dieses  einzige  Thema
verengt: Es geht um die Niedertracht der Ränkespiele bei Hofe,
um  Täuschung,  Neid,  sexuelle  Gier  und  Geltungssucht,
exemplarisch verkörpert im Sprecher der Landstände, Weissensee
(mit  passend  schneidender  Stimme:  Robert  Wörle).  Seine
tückische  Intrige  bringt  den  verhassten  Finanzmann



letztendlich an den Galgen. Joseph Süss ist in diesem Spiel
eine ebenso ambivalente Figur wie die anderen Beteiligten: Er
sucht „Ruhm und Ehre“ für sein Volk, vernachlässigt seine
Tochter,  steht  der  nach  Genuss  und  Luxus  süchtigen
Gesellschaft ohne Skrupel mit seinem Geschick zur Verfügung.

Máté Sólyom-Nagy läuft als Darsteller wie als Sänger zu großer
Form  auf,  macht  auch  die  inneren  Kämpfe  des  Joseph  Süss
deutlich, die am Ende in einer schmerzvollen Klage gegen Gott,
den „Allmächtigen“, münden. Und in der Beteuerung der eigenen
Unschuld, mit der er in den Tod geht. So wird Glanerts Oper am
Ende auch zu einer Frage nach der Gerechtigkeit Gottes und
seiner Ohnmacht vor dem Wirken des Bösen in der Welt.

Im durchweg überzeugenden Erfurter Ensemble sind die Frauen
auf beiden Seiten Opfer: Naemi (Henriette Gödde mit lyrischer
Intensität) verliert ihr Leben, von einer gewaltbereiten Meute
vergewaltigt. Magdalena, Tochter Weissensees, als „Judenhure“
denunziert,  hat  keine  Chance,  der  entfesselten,
unterdrückerischen Lüsternheit bei Hofe zu entgehen. Marisca
Mulder singt diese traurige Frau mit bewegendem Ernst. Julia
Neumann hat einen koloraturenreichen, ironisch durchtränkten
Auftritt als Opernsängerin Graziella – ein Geschöpf, das sich
widerstandslos in die Dekadenz ihrer Umgebung einfügt.

Samuel  Bächli  und  das  Erfurter  Orchester  geben  jeder  der
dreizehn Szenen unverwechselbare Prägnanz, von den filigranen
Momenten verlorener Holzbläser-Soli über tosend losbrechende
schlagzeuggestützte  Wucht  bis  hin  zu  choralartigen,
geclusterten Melodiemotiven oder ariosem Klagegesang. Auch der
Chor von Andreas Ketelhut bewährt sich zwischen skandierendem
Geschrei und flüsterndem Sprechgesang.

Glanerts Musik ist dabei weder anbiedernd noch verflüchtigt
sie  sich  in  uneinholbare  intellektuelle  Höhenflüge.  Sie
zeichnet  aus,  was  seit  jeher  für  das  Theater  taugt:
Fasslichkeit, dramatische Wirkung, einprägsame Faktur. Solche
Musik  ist  ihm  auch  in  anderen  Opern  gelungen:  Von  dem



eindrucksvollen, leider bisher im deutschsprachigen Raum nicht
wiederholten  „Caligula“  (Köln/Frankfurt)  bis  hin  zu  „Der
Spiegel des großen Kaisers“ (zuletzt 2005 in Gelsenkirchen und
2006  in  Münster)  oder  zur  Science-Fiction-Oper  „Solaris“
(Uraufführung  2012  in  Bregenz,  deutsche  Erstaufführung
angekündigt am 2. November 2014 in Köln) hat sich stets die
eminent bühnenwirksame Qualität seiner Kompositionen erwiesen.
Fazit: Auch Musik des 21. Jahrhunderts hat eine realistische
Chance,  ein  Publikum  jenseits  eklektischer  Kreise
anzusprechen.  Die  Oper  lebt!

Festspiel-Passagen  V:
Metapher  absoluter  Fremdheit
– „Solaris“ in Bregenz
geschrieben von Werner Häußner | 16. November 2014
Stanislaw Lems Roman „Solaris“ hat seit seinem Erscheinen 1961
–  auf  Deutsch  erst  1972  –  nichts  von  seiner  Tiefe  und
Faszination  eingebüßt.  Andrej  Tarkowski  (1972)  und  Steven
Soderbergh  (2003)  haben  Filme  gedreht;  es  gibt  einige
Adaptionen für die Bühne – zuletzt am Münchner Volkstheater,
am Burgtheater Wien und am Schauspiel Zürich. Nun hatte bei
den Bregenzer Festspielen eine „Solaris“-Oper Premiere – die
zweite nach der Kammeroper von Michael Obst (München, 1996).
Der Henze-Schüler Detlev Glanert hat auf ein Libretto von
Reinhard  Palm  komponiert,  das  sich  eng  an  den  Roman  Lems
anlehnt.

„Solaris“  ist  vielschichtig:  Auf  der  Science-Fiction-Ebene
dreht  es  sich  um  den  Versuch,  Kontakt  mit  einem  Wesen
aufzunehmen, das einen ganzen Planeten umspannt; ein Plasma-
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Ozean,  der  seit  Urzeiten  alleine  um  seine  beiden  Sonnen
kreist. Eine Lebensform, die schon von ihrer bloßen Existenz
her keinen Begriff vom „Anderen“ hat. Wie kann Kommunikation
mit einem solchen Fremden überhaupt möglich sein?

Auf der psychologischen Ebene konfrontiert „Solaris“ mit den
Folgen der Interaktion. Auf der Forschungsstation, die das
Planeten-Wesen umkreist, kommt es zu seltsamen Erscheinungen:
„Gäste“ tauchen auf, Materialisationen verdrängter Träume und
Erinnerungen. Solaris liest die traumatischen, „abgekapselten“
Erinnerungen der Forscher auf der Station aus den Gehirnen
heraus  und  lässt  sie  als  reale  Personen  auf  der  Station
erscheinen. Das Entsetzliche ist, dass diese „Gäste“ aus den
verborgensten  Winkeln  der  Psyche  stammen:  „….unsere  eigene
monströse Hässlichkeit, unsere Albernheit und unsere Schande“,
wie  der  Forscher  Snaut  formuliert.  Dem  neu  eingetroffenen
Psychologen Kris Kelvin erscheint seine junge Frau Harey. Sie
beging  Jahre  vorher  Selbstmord  –  an  dem  sich  Kelvin
mitschuldig  fühlt.

Keine  Rolle  in  der  Oper  spielt  Lems  satirische
Auseinandersetzung mit der Wissenschaft: Die „Solaristik“ ist
in  seinem  Roman  eine  seit  hundert  Jahren  etablierte
Forschungsrichtung mit zahllosen Schulen, Thesen, Dogmen; ein
Lehr- und Literaturgebäude, das genüsslich ausgebreitet wird,
in dem sich die wirklich wichtigen Erkenntnisse jedoch in
entlegenen Anhängen, trivialwissenschaftlichen Sammlungen oder
fachfremdem  Material  finden.  Lem  formuliert  seinen  Skepsis
gegenüber der menschlichen Erkenntnisfähigkeit und einem das
Gegenteil postulierenden Forschungs-Betrieb. Die „Solaristik“
mutet an wie eine Ersatz-Religion, flankiert von einer Ersatz-
Theologie, die das „Wesen“ des unfassbaren Ozeans ergründen
will.

Denn  „Solaris“  hat  in  seiner  einsamen  Einmaligkeit  etwas
Göttliches. Er setzt mit seiner stabilen Umlaufbahn – die es
in einem Doppelsonnensystem nicht geben dürfte – die Gesetze
der  kosmischen  Physik  außer  Kraft.  Auf  seiner  Oberfläche



ereignen  sich  ständig  Neuschöpfung  und  Verfall.  Souverän
erschafft  er  die  Erscheinungen  aus  dem  Gehirn-Inhalt  der
Menschen; ihre Materie existiert allein durch seine Energie.
Sein In-Sich-Ruhen, seine unberührbare Majestät erinnern an
die  jenseitige,  aller  menschlichen  Erkenntnisfähigkeit
entzogene Natur Gottes.

Aber  die  Solaris  ist  auch  ein  „unvollkommener  Gott“,  dem
Kommunikation offenbar nicht gelingt. Seine Selbstäußerungen
scheinen  hilflose  Versuche  eines  kosmischen  Kindes.  Oder
experimentiert das Wesen mit den Menschen statt sie mit ihm?
Keine Offenbarung erschließt die Solaris, wie sie wirklich ist
– nicht einmal, wie sie erscheinen möchte. Lems Metapher der
absoluten Fremdheit ist perfekt.

Für die Menschen in der Station wird die Bahn um den Planeten
zum Ort ihres eigenen Fegefeuers. Der alte katholische Begriff
meint die Konfrontation mit dem Verdrängten, das erschreckt,
peinigt, beschämt. Das, was wir nicht „wahr haben wollen“. Die
Seiten unserer Persönlichkeit, die wir selbst nicht in unser
Selbstbild integrieren können oder wollen: „Man liebt es und
es  ekelt  uns  vor  dem  Gegenstand  unserer  Begierde  und  ist
zugleich  verrückt  danach…“,  beschreibt  der  Wissenschaftler
Snaut, was sich auf der Station materialisiert, ihre Bewohner
beherrscht  und  bis  zum  Suizid  treibt.  Unzerstörbare
Vergangenheit,  unbestechlich.  „Wir  brauchen  keine  anderen
Welten.  Wir  brauchen  Spiegel“,  resümiert  Kelvin.  Wirklich?
Denn Kelvin sucht am Ende, auf der Oberfläche Solaris‘, das
Eingehen in das gigantische „Andere“. Doch Erlösung ist das
nicht: „Die Zeit der grausamen Wunder ist noch nicht vorbei“,
sind seine letzten Worte.

Glanert und Palm akzentuieren in ihrer Oper die Frage nach den
Traumata, denen wir nicht entfliehen können: Alle Erforschung
des Jenseitigen und des Weltraums beruht nach Glanerts Worten
auf dem Wunsch, „einen Gott oder zumindest einen großen Bruder
zu finden, der uns einen Teil unserer Schuld abnimmt“. Die
„Gäste“ erhalten in der Oper ein ausgeprägteres Profil als im



Roman: die „Negerin“, die Stationschef Gibarian zum Selbstmord
treibt; der „Zwerg“, der den stets um Kontrolle ringenden
Intellektuellen Sartorius peinigt; die „Alte Frau“, die Snaut
halb als Mutter, halb als Domina demütigt. Im christlichen
Verständnis braucht der Mensch einen Anderen, der ihm die
Befreiung von seinen Schatten zusagt. Nicht umsonst dürfte
Andrej Tarkowski seinem „Solaris“-Film Bachs Choral „Ich ruf
zu Dir, Herr Jesu Christ“ unterlegt haben.

In der Inszenierung von Moshe Leiser und Patrice Caurier blieb
die Bregenzer Uraufführung von „Solaris“ allerdings zwischen
Raumschiff  Enterprise  und  interstellarer  Beziehungskiste
stecken.  Christian  Fenouillat  hat  eine  dem  Klischee  einer
Raumstation  entsprechende  Bühne  gebaut,  mit  von  Bullaugen
durchbrochenen  weißen  Wänden,  auf  denen  die  farbigen
Projektionen  von  Tommi  Brem  ein  Versuch  sind,  Lems
uneinholbare  Beschreibungen  der  fremdartig  faszinierenden
Atmosphäre  der  Solaris  wenigstens  ansatzweise  zu
visualisieren.  Aber  die  blinkenden  bunten  Dioden  an
irgendwelchen  Geräten  werfen  uns  wieder  zurück  in  Sci-Fi-
Kitsch.

Im  Licht  des  lebenden
Ozeans:  Kelvin  (Dietrich
Henschel)  und  Harey  (Marie
Arnet).  Foto:
Forster/Bregenzer Festspiele

http://www.revierpassagen.de/11174/festspiel-passagen-v-metapher-absoluter-fremdheit-%e2%80%9esolaris%e2%80%9c-in-bregenz/20120813_1633/sony-dsc-7


Wenn  dann  die  „Negerin“  (Benita  Hyman)  als  monströser
Fleischberg  über  die  Szene  watschelt,  lässt  das  zwar  das
Publikum staunen, holt aber den unheimlichen Augenblick der
ersten Erscheinung eines „Gastes“ nicht ein. Ihre Stärke hat
die Inszenierung in den Momenten, in denen Kris Kelvin und die
Erscheinung seiner Frau Harey immer deutlicher realisieren,
dass  sich  die  bloße  materialisierte  Erinnerung
verselbständigt.  Dass  sie  Selbstbewusstsein  entwickelt  und
über die körperliche Montage einer Toten aus dem Abbild einer
Erinnerung  hinaus  zu  einer  eigenen  Persönlichkeit  wächst.
Dietrich Henschel und Marie Arnet erfüllen diese Szenen mit
vokaler Poesie.

Martin Koch und Martin Winkler zeichnen scharfe Porträts der
Forscher:  Der  eine  spricht  als  Snaut  die  Wahrheit  in  der
ironischen Leichtigkeit eines Kurt-Weill-Songs aus; der andere
versucht als Sartorius in schnarrender Deklamation, die Reste
der wissenschaftlichen Fassade zu retten. Christiane Oertel
(Alte Frau) und Mirka Wagner (Zwerg) verlieren nach und nach
alle Hemmungen, sich kreischend und belfernd als Quälerinnen
ihrer Opfer zu übertreffen.

Mit  Markus  Stenz,  Noch-GMD  in  Köln,  stand  ein  wissender
Sachwalter für Glanert am Pult der Wiener Symphoniker. Er hat
2006 bereits die Uraufführung der Oper „Caligula“ in Frankfurt
geleitet  und  sich  –  unter  anderem  mit  dem
Bundesjugendorchester  –  immer  wieder  für  die  Musik  des
Komponisten eingesetzt. In Bregenz dirigierte er im ersten
Orchesterkonzert  auch  Glanerts  Fassung  der  Schubert-Ballade
„Einsamkeit“. Mit dem traditionell besetzten Orchester – plus
Bassklarinette, Kontrafagott, Celesta – erweist sich Glanert
in „Solaris“ wieder einmal als Klanggestalter ersten Ranges.
Er  meidet  naheliegende  psychedelische  Klangnebel,  setzt
Tonfolgen ein, die im Lauf des Stücks thematisches Gewicht
gewinnen, schreibt frei tonale sangliche Linien und ermöglicht
Sängern  und  Orchestersolisten  mitunter  belcantistische
Entfaltung.



Stenz  realisiert  die  dramatische  Attacke  ebenso  wie  die
bohrende Repetition, das weiträumige Auffliegen orchestraler
Melodik  ebenso  wie  Klanggebilde  an  der  Grenze  der
Unhörbarkeit.  Der  Prager  Philharmonische  Chor  unter  Lukáš
Vasilek repräsentiert unsichtbar das Solaris-Wesen, das sich –
anders als im Roman – in der Oper in den vier „Interludien“
immer klarer artikuliert, allerdings in kryptischem Wortsalat,
der wohl eher Fremdheit als eine beginnenden kommunikative
Kompetenz ausdrücken will.

Die  Bregenzer  Inszenierung  wird  am  19.  Mai  2013  von  der
Komischen Oper Berlin übernommen. Dass sich andere Bühnen des
tiefgründigen Werks annehmen, wäre dringend zu wünschen: das
szenische Potenzial harrt noch darauf, umgesetzt zu werden.


