
Größe und Grenzen: Oper über
Kardinal  Galen  und  seinen
Widerstand  im  Dritten  Reich
in Münster uraufgeführt
geschrieben von Werner Häußner | 3. Juni 2022

Andreas Beckers Bühne für „Galen“ am Theater Münster
macht  Bedrohung  und  Zerstörung  in  der  Symbolik  des
Raumes erfahrbar. (Foto: Oliver Berg)

Nur ein Name steht da: Galen. Kein Titel, keine Beschreibung.
Wäre „Der Löwe von Münster“ nicht ein viel attraktiverer Titel
gewesen?  Aber  der  Schriftsteller  Stefan  Moster  und  der
Komponist Thorsten Schmid-Kapfenburg nannten ihre Oper einfach
nur „Galen“.

Der Bischof von Münster, entschiedener Gegner der Nazis und
ihrer Ideologie, berühmt geworden durch seine Predigten gegen
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die Euthanasie, sollte als Mensch auf der Bühne auftauchen,
nicht als Amtsträger, nicht als Subjekt der Verehrung. Am
Theater Münster wurde die Oper uraufgeführt; nach über drei
Stunden, die wie im Flug vergehen, bleibt das Auditorium lange
Sekunden still, bis der Beifall einsetzt.

Golo  Berg,  Generalmusikdirektor  in  Münster  und  einer  der
Ideengeber für die Oper, fasst im Interview zusammen, worum es
geht: Die Geschichte Clemens August Graf von Galens ist ein
lokales Thema, das dennoch große Zusammenhänge herstellt und
Konflikte anspricht. Galen musste, allein auf sich und auf
seinen Glauben gestellt, zwischen Grundsätzen entscheiden, von
denen er jeden für absolut verbindlich hielt. Sich entscheiden
zu müssen, unter Umständen persönliche Freiheit und Leben zu
riskieren,  Ambivalenzen  auszuhalten,  schmerzlich  eigene
Grenzen  zu  spüren:  Diese  Erfahrung,  die  der  Bischof  von
Münster  in  einer  extremen  historischen  Situation  machen
musste,  ist  zu  allen  Zeiten  eine  existenzielle
Herausforderung.

http://www.theater-muenster.com


Gegenwart und Vergangenheit begegnen
sich:  Kathrin  Filip  als  junge  Frau
von  heute  und  Gregor  Dalal  als
Bischof Galen. (Foto: Oliver Berg)

Dass Galen aktuell geblieben ist, zeigten die Debatten um
seine Seligsprechung 2005. Seine „Ecken und Kanten“ werden in
der  Oper  klar  thematisiert:  Sein  striktes  national-
konservatives Weltbild, geprägt von seiner uradligen Herkunft.
Seine  Kriegsbegeisterung,  als  es  gegen  die  gottlosen
Bolschewiken  ging.  Seine  unselige,  damals  theologisch  kaum
bestrittene Überzeugung, der von Gott eingesetzten Obrigkeit
sei Gehorsam geschuldet. Seine anfängliche Sympathie für den
„Führer“.  Vor  allem  aber  sein  heute  schwer  verständliches
Schweigen zur Verfolgung der Juden – und das, obwohl er ein



entschiedener Gegner der NS-Rassenideologie war, Papst Pius
XII.  zur  Enzyklika  „Mit  brennender  Sorge“  drängte  und  in
seinen  Predigten  auf  unveräußerliche  Menschenrechte  Bezug
genommen  hat.  In  einer  beklemmenden  Szene  wird  Galens
Verhalten nach der Pogromnacht thematisiert und erklärt. Der
Stachel im Fleisch bleibt dennoch: Der Hut des Rabbiners liegt
am Ende groß und einsam in Sven Stratmanns Videoprojektion im
Hintergrund der Bühne.

Parabelhaft gesteigerte Charaktere

Die  Konzeption  der  Oper  ist  eine  tragfähige  Mischung  aus
Erzähl-,  Dokumentar-  und  ein  wenig  Belehrtheater.  Holger
Potocki arbeitet in seiner Inszenierung sehr sorgfältig an den
Charakteren, bricht sie aber auch immer wieder pararabelhaft
gesteigert  auf.  Suzanne  McLeod  als  Galens  Mutter  etwa
verkörpert nicht nur eine steif gekleidete alte adlige Dame,
sondern verschmilzt in einer das Surreale streifenden Szene
mit der Gottesmutter von Telgte, einem Gnadenbild, das Galen
sehr verehrt hat.

Gauleiter Alfred Meyer, einer der Hauptakteure des Holocaust,
ist  bei  Mark  Watson  Williams  nicht  nur  ein  mit  gellender
Stimme eifernder Zyniker, sondern steht in einer höllengelben
Uniform für das Böse, dessen Assistent (Frederik Schauhoff)
wie  ein  Kastenteufel  aus  dem  Untergrund  springt.  Andere
Figuren wie Regens Francken (Mark Coles als alter Weiser),
Pfarrer Coppenrath (Stephan Klemm mit heiligem Zorn), Galens
Bruder  Franz  (Youn-Seong  Shim)  oder  Rabbiner  Steinthal
(anrührend und verzweifelt Enrique Bernardo) sind in den bis
ins Detail zeittypischen Kostümen Andreas Beckers dagegen eher
einem historischen Realismus zuzuordnen.



Rot,  die  Farbe  der
Kardinäle,  ist  vielfach
symbolisch  aufgeladen.  Für
Jasmin (Kathrin Filip) steht
sie am Anfang und am Ende
ihrer „Zeitreise“ zu Galen.
(Foto: Oliver Berg)

Die  Verbindung  von  Vergangenheit  und  Gegenwart  stellt
Regisseur Potocki mit einer Videoszene zu Beginn der Oper her:
Menschen  werden  befragt,  was  sie  mit  dem  Namen  „Galen“
verbinden.  Eine  junge  Frau,  ahnungslos,  lässt  sich  zum
Nachdenken anregen. Man sieht, wie sie auf dem Smartphone die
Wikipedia-Seite über Galen aufruft, wie sie Bücher wälzt und
schließlich in die Zeit Galens driftet. In den Anblick des
(tatsächlich im Westfälischen Museum für religiöse Kultur in
Telgte  ausgestellten)  roten  Kardinalsgewands  versunken,
verlässt die Frau die Gegenwart, „um die Vergangenheit zu
verstehen“.

In  der  Konfrontation  der  Fragerin  von  heute  –  und  den
Einwänden  des  Bischofssekretärs  (Christian-Kai  Sander)  von
damals – klären sich Galens Positionen, ob für Menschen des
21.  Jahrhunderts  irritierend  zeitbedingt  oder  beeindruckend
zeitlos. Im Libretto ist diese „Jasmin“ genannte junge Frau
mit Kopftuch als Muslima angedeutet, verweist auch im Text
einmal  auf  „Allah“.  Auf  diese  Zuspitzung  verzichtet  die
Inszenierung: Die Sängerin Kathrin Filip wirkt wie eine jener
Studentinnen,  die  man  in  Münster  jeden  Tag  über  den

https://museum-telgte.de/


Prinzipalmarkt  gehen  sieht.

Zwischen Befremden und Mitfühlen

Die Ratlosigkeit, das Befremden, die Distanz, aber auch die
allmähliche Einsicht, das Verstehen, sogar das Mitfühlen mit
den  inneren  Kämpfen  und  Entscheidungen  des  Bischofs  macht
Filip in sensiblem Spielen deutlich. Am Ende zieht sie ein
Resümee: Das rote Kleid des Kardinals als leuchtendes Signal
und  die  Erkenntnis,  auch  „seine  Größe  hatte  Grenzen“.
Vorbilder sind nicht vollkommen, und Helden, die „so sind, wie
wir es gerne wären“, die gibt es eben nicht. Galen ist für sie
ein „Tröster“, von denen es auf Erden nie genug geben könne.
„Tröster leuchten, auch wenn wir sie nicht verstehen.“

Im  Volksempfänger  hört  der  Bischof  die  Rede  Alfred
Rosenbergs auf dem Markt in Münster. (Foto: Oliver Berg)

Kardinal Galen also als Opernheld: Gregor Dalal hat in dieser
großartig ambivalenten Gestalt eine Paraderolle seines reichen
Sängerlebens gefunden. Man spürt in jeder Phase, dass sich
Dalal intensiv mit der Figur beschäftigt, dass sie ihm ganz



und gar entspricht. Er verkörpert den Bischof nicht, er ist
Galen in jeder Faser seiner Existenz – vom adligen Jäger des
Anfangs  über  den  Priester  in  Gewissenkonflikten,  den
entschlossenen  Prediger  bis  hin  zu  einem  erschütterten,
gealterten Mann, der die Sieger nicht als Befreier willkommen
heißen und die Schuld des deutschen Volkes nicht akzeptieren
kann.  Auch  stimmlich  ist  Galen  eine  Paraderolle  für  den
Bassbariton.  Man  meint,  Schmid-Kapfenburg  hätte  die  Rolle
genau für diesen Sänger geschrieben.

Wundersame Klanggebilde

Möglicherweise stimmt das auch, denn der Komponist ist seit
2004 Kapellmeister an den Städtischen Bühnen Münster und kennt
Dalal  seit  Jahren.  Schmid-Kapfenburg  hat  bisher  viel
Kammermusik und eine Kammeroper, aber noch kein großformatiges
Werk wie „Galen“ geschrieben. Seiner Partitur merkt man den
versierten Kammermusiker und den erfahrenen Dirigenten an. Der
Kompositionsschüler  von  Detlev  Glanert  schafft  wundersame,
filigrane  Klanggebilde,  luzide  Klangflächen,  kostbare  Solo-
Stellen für die Orchestermusiker. Auf Tonalität legt er sich
nicht fest; so begleitet er die Ausfälligkeiten des Gauleiters
ironisch  mit  den  atonalen  Klängen,  die  bei  den  Nazis  als
„entartet“  abgestempelt  waren.  Eine  Orgel  karikiert  dazu
musikalisch das Neuheidentum Alfred Rosenbergs, den Bischof
Galen  als  einen  der  Urheber  der  menschenverachtenden
Rassenideologie  von  Anfang  an  bekämpfte.

Schmid-Kapfenburg findet einen Tonfall zwischen dem sachlichen
Formbewusstsein  eines  Paul  Hindemith  und  der  angeschrägten
Harmonik von Werner Egk, nicht als Sklave eines musikalischen
Fortschrittsglaubens,  sondern  als  Schöpfer  wirkungsvoll
gearbeiteter  Theatermusik.  Golo  Berg  ist  mit  dem
Sinfonieorchester Münster ein einfühlsamer Sachwalter, der vor
allem für die leisen Töne viel Empathie mitbringt, aber auch
heftigen Attacken und Aufschwüngen ihr Recht einräumt. Anton
Tremmel hat Chor und Extrachor des Hauses für seine Partie auf
und hinter der Bühne solide vorbereitet.

https://www.verlag-neue-musik.de/verlag/authors.php?authors_id=673


Dem Theater Münster ist für sein Auftragswerk Anerkennung zu
zollen:  Entstanden  ist  ein  Stück  Musiktheater,  das  eine
beeindruckende Person der jüngeren Geschichte mit ihrer Größe
und ihren Grenzen und einen profilierten Katholiken in seiner
entschlossenen  Konsequenz,  aber  auch  all  seinen  inneren
Widersprüchen  zu  einem  Theatererlebnis  verdichtet,  das  als
zeitlose  Parabel  auch  über  Westfalen  hinaus  sein  Publikum
finden dürfte.

Vorstellungen  geplant  am  4.  Juni  im  Rahmen  des  Festivals
Musica  Sacra,  sowie  am  10.,  18.,  24.  Juni  2022.  Info:
https://www.theater-muenster.com/produktionen/galen.html,
Karten-Tel.: (0251) 59 09 100

Vor  Möhringer  sei  gewarnt:
Wilhelm  Killmayers  „Yolimba“
klärt am Theater Münster auf,
was es mit dem Manne auf sich
hat
geschrieben von Werner Häußner | 3. Juni 2022
Alle großen Momente sind von einer gewissen Magie umweht,
seien es Wendemarken des eigenen Daseins oder entscheidende
Weichenstellungen der Geschichte.
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Gregor Dalal (Mitte) steuert als Magier Möhringer seine
Höllenmaschine. Foto: Oliver Berg

Das  magische  Charisma  von  Alexander  dem  Großen  etwa
beschäftigte  zahllose  Schülergenerationen  altsprachlicher
Gymnasien;  die  Verwandlungskunst  der  Zauberin  Circe
faszinierte Leser von Homers Epen über Tausende von Jahren
hinweg.  Selbst  Einsteins  geniale  Formel  hat  in  der
Wissenschaft eine unbestimmbare Ausstrahlung, wie sie in der
Musik  die  magische  Hand  Herbert  von  Karajans  auszulösen
vermochte. Und auch bei Möhringer ist die Magie unschwer zu
entdecken.

Wie, verehrtes Publikum, Sie wissen nicht, wer Möhringer ist?
Verständlich.  Auch  Professor  Wallerstein,  ein  nicht
unbedeutender Archäologie, kannte den Namen nicht, nahm aber
von der Post fatalerweise eine Kiste mit diesem Absender in
Empfang. Sein Verhängnis! Wenige Minuten später war er tot.

Das Wörtchen „Liebe“ bringt den Tod

Sie,  hochgeschätzter  Theaterbesucher,  haben  also
möglicherweise  viel  Glück  gehabt.  Denn  Möhringer  ist  ein



veritabler Magier und Schöpfer eines Wesens, dem Sie besser
nicht begegnen, sollten Sie jemals das Wort „Liebe“ auf den
Lippen tragen: Nach eigenen Worten ein „Mann der Ordnung“, hat
Möhringer dieses Geschöpf des Lasters und der Magie wie ein
Doktor Frankenstein in einer Höllenmaschine geschaffen. Ein
Mädchen mit grellroten Haaren, aus einem Rohr ausgespuckt auf
die Erde. Die Lady erschießt jeden, der es wagt, „Liebe“ zu
sagen. Denn die Liebe soll um der Ordnung willen ausgerottet
werden, und mit ihr das „Laster“. Der Archäologe und brave
Familienvater war der erste Delinquent.

Auch  die  Polizei
ist  im  Falle
Yolimbas  machtlos:
Stefan  Sevenich,
Pascal  Herington,
Marielle  Murphy,
Youn-Seong  Shim.
Foto: Oliver Berg.

Die eiskalte Mörderin namens Yolimba treibt derzeit auf der
Bühne des Theaters in Münster sein Unwesen. Ihr wirklicher
Schöpfer ist natürlich nicht „Möhringer“. Der ist, wie Yolimba
selbst, ein Produkt der literarischen Fantasie von Tankred
Dorst, der diese wiederum dem Komponisten Wilhelm Killmayer



anvertraut hat. Und Killmayer, in den fünfziger bis neunziger
Jahren  ein  erfrischend  wider  den  Stachel  der  musical
correctness  löckender  Tonsetzer,  hat  aus  dem  Büchel  eine
wunderfeine  Posse  verfertigt,  in  bester  Tradition  zwischen
Jacques  Offenbach,  Goldene-Zwanziger-Varieté  und
Schlagerseligkeit  der  Nachkriegszeit.  Ein  absurdes  Spiel,
dessen  Amüsierwert  seit  der  Uraufführung  1964  und  einer
Neufassung 1970 nicht verblasst ist.

Dass die lustvolle, kurz wie kurzweilig daherkommende Posse so
gut  wie  nie  nachgespielt  wurde,  ist  verwunderlich:  Sie
unterhält prächtig, ist auf herrlich manierierte Weise absurd,
und vor allem gesegnet mit feinsinniger Musik.

Killmayer bedient sich aus allen möglichen Traditionen. Der
Eröffnungschor „Wie schön ist der Mai“ mimt kunstvoll die
musikalische  Schlichtheit  eines  Fünfziger-Jahre-
Trällerschlagers. Solisten wie die drei an die „Zeitdiebe“ aus
„Momo“ erinnernde Herren (Youn-Seong Shim, Pascal Herington,
Stefan Sevenich) singen a cappella, als kämen sie aus einem
Madrigal  oder  einer  Nummer  der  Comedian  Harmonists.
Kontrapunkt  und  Harmonielehre  werden  auf  gelehrte  Weise
vorgeführt.  Barocke  Ritornelle  wechseln  mit  lautmalerischen
Momenten  ab  und  über  allem  schweben  mühelos  wirkende,
melodisch  pikante  Gesangsstimmen.  Das  Triviale  mündet  ins
Absurde, das Groteske mimt ganz ernst den Alltag.

Humor und Groteskerie ohne aufgesetzten Überbau



Auch  die  Polizei
ist  im  Falle
Yolimbas  machtlos:
Stefan  Sevenich,
Pascal  Herington,
Marielle  Murphy,
Youn-Seong  Shim.
Foto: Oliver Berg.

Yolimba also, unschwer als Ableitung aus dem Namen „Olympia“,
der  Puppe  in  Offenbachs  „Hoffmanns  Erzählungen“  erkennbar,
feuert vor ihren Pistolenkugeln erst einmal Staccati, Acuti,
Melismen  und  Vokalisen  ab:  Marielle  Murphy  entledigt  sich
ihrer Tonsalven rasant und so aufgedreht, dass sie sich gleich
die Lacher des Publikums einfängt. Regisseur Ulrich Peters,
der  Münsteraner  Intendant,  hat  für  solche  Figuren  und
Situationen  ein  unfehlbares  Händchen  –  er  ist  einer  der
wenigen, der die Zwischentöne des Humors und der Groteskerie
ohne aufgesetzten Überbau, aber mit zündender Intelligenz auf
die Bühne bringen kann.

An eine Offenbach-Figur, nämlich Spalanzani, erinnert auch der
ominöse Möhringer: Gregor Dalal grundiert ihn dank mächtiger,
satt artikulierter Basstöne mit einem dämonischen Zug, doch
das altertümliche Kostüm (wie die Bühne von Andreas Becker),
die hochgebundene Frisur und der prätentiös kunstvolle Bart



lassen ihn als wunderliche Gestalt zwischen komischem Alten
und Steampunk-Freak erscheinen.

Nächstes Opfer Yolimbas ist ein Operntenor, der so aussieht,
wie sich die Werktreuen-Fraktion einen solchen vorstellt. Zu
seinem Unglück macht Juan S. Hurtado Ramirez den naheliegenden
Fehler, klangvoll „amore“ in den Raum zu schleudern. Es gibt
noch eine Reihe weiterer Opfer, bis der Plakatankleber Herbert
(Pascal Herington hat die Musik für den kranken Stephan Boving
in einer Nacht einstudiert, Max Hülshoff spielt ihn auf der
Bühne), den Bann der Magie bricht, weil er zu schüchtern ist,
das tödliche Wörtchen auszusprechen. Yolimba verliebt sich;
für den Magier wird ein Abfallcontainer zur Falle: In der
Zerkleinerungsmaschine  der  in  einem  kunstvoll  komponierten
Lobeschor  gepriesenen  Müllabfuhr  verpufft  sein  Dasein  und
lässt  nur  noch  schwärzliche  Fetzen  seiner  magischen  Macht
herabregnen.  Der  Schluss  besingt  erneut  den  schönen  Mai,
während  die  Opfer  auferstehen  wie  die  Lebkuchenkinder  in
Humperdincks „Hänsel und Gretel“.

Die quirligen achtzig Minuten vergehen wie im Flug. Killmayer
versteckt elaborierte Kunst hinter einem sprühenden Feuerwerk
musikalischer Eingängigkeiten, die Thorsten Schmid-Kapfenburg
mit einer bunt gemischten Truppe mit stets leichter Hand so
durchsichtig,  pointiert  und  mit  Esprit  gesegnet  wie  eben
möglich präsentiert.

Den Kinderchor und die jugendlichen Sängerinnen und Sänger der
Westfälischen  Schule  für  Musik,  die  mit  diesem
Kooperationsprojekt  ihr  100jähriges  Bestehen  feiert,  hat
Claudia Runde schlicht entzückend präpariert; die Choreografie
Kerstin Rieds funktioniert, ohne sich in den Vordergrund zu
drängen.

Das Sinfonieorchester Münster stellt die üppige Besetzung im
Graben nicht alleine; es wirken Studenten der Musikhochschule
Münster  mit,  die  es  in  solistischen  Passagen  und  in  der
heiklen Balance filigran komponierter Momente nicht an Können



fehlen lassen. Rundum vergnüglich, diese „Yolimba“, und wieder
einmal ein Tipp für Theater, an denen Witz und heit’re Laune
noch ein Heimatrecht genießen.

Nächste Vorstellungen am 8. und 24.  Januar 2020. Tickets:
Tel.: (0251) 59 09-100, www.theater-muenster.com

Von  Erfurt  nach  Westfalen:
Bedeutsame Oper „Joseph Süss“
kommt  2015  ans  Theater
Münster
geschrieben von Werner Häußner | 3. Juni 2022

Szene  aus  Detlev  Glanerts
„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

http://www.theater-muenster.com
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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
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.

http://www.boosey.com/pages/opera/moreDetails.asp?site-lang=de&musicID=1743


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

http://www.boosey.com/pages/opera/moredetails.asp?musicid=47718
https://www.boosey.com/pages/opera/moreDetails.asp?site-lang=de&musicID=4905
https://www.boosey.com/pages/opera/moreDetails.asp?site-lang=de&musicID=4905


anzusprechen.  Die  Oper  lebt!


