
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

Erhellendes  Experiment:
Ulrich Peters verschneidet in
Münster  Verdis  „Don  Carlo“
mit Schnittkes „Requiem“
geschrieben von Werner Häußner | 3. Juni 2022
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Einsamer  König
(Stephan Klemm) im
Raum  des  Todes.
Foto: Oliver Berg

Giuseppe Verdi war kein Freund der Kirche. Mit beißendem Hohn
kritisierte  er  klerikale  Doppelmoral,  mit  bitterer  Schärfe
zerlegte er die politische Rolle des Vatikans in Italien. Aber
er hatte Priester unter seinen engsten Freunden, respektierte
die Frömmigkeit seiner Frau Giuseppina Strepponi und äußerte
sich nach allem, was wir wissen, nie gegen das christliche
Glaubensbekenntnis.

So liegt es nicht fern, in der Figur des Großinquisitors in
seiner Oper „Don Carlo“ eine szenische Verkörperung von Verdis
Antiklerikalismus zu sehen. Kaum ein anderer Komponist hat
eine kirchliche Figur mit derart verstörend fahlen Klängen
eingeführt; in kaum einer anderen Oper wird in wenigen Sätzen
die unmenschliche Ideologie eines in sich erstarrten Systems
so präzis umrissen. „Perché un uom‘?“ – Wozu ein Mensch?“
schleudert  der  uralte  Priester-Greis  dem  König  entgegen,
fordert den Kopf des Rodrigo Marchese di Posa, in dem der
zutiefst einsame Philipp endlich eine lautere Seele gefunden
zu haben glaubt.

Für den Großinquisitor verzichtet Regisseur Ulrich Peters in



seiner Neuinszenierung in Münster auf klerikale Konnotationen:
Er  ist  kein  Bischof  und  kein  Mönch,  sondern  ein  stolzer
spanischer  Grande  in  einem  historisch  anmutenden  steifen
Justaucorps. Nur eine Art Handrosenkranz mit Kreuz deutet das
religiöse Moment an.

Den Zusammenhang zwischen Religion und Politik verlegt Peters
mit einer wagemutigen musikalischen Lösung aus dem direkten
Handlungsstrang des Stückes auf eine übergeordnete Meta-Ebene:
Verdis  düster-beeindruckender  Rahmen  –  der  Mönch,  der  die
Vergeblichkeit menschlichen Strebens im Angesicht von Tod und
Ewigkeit  besingt  –  ist  gestrichen.  Dafür  beginnen  und
beschließen Peters und sein Dirigent Golo Berg die Oper mit
dem „Requiem aeternam“ aus Alfred Schnittkes „Requiem“ (1977),
ursprünglich  gedacht  als  Bühnenmusik  für  Schillers  „Don
Carlos“.

Das  Theater  in
Münster,  ein
ästhetisch gelungener
Bau aus den Fünfziger
Jahren.  Archivfoto:
Häußner

„Don  Carlo.  Ein  Requiem“  ist  folglich  der  Titel  der

http://www.theater-muenster.com


ambitionierten Münsteraner Aufführung, für die Peters und sein
Team  am  Ende  kräftige  Missfallensbekundungen  einstecken
müssen. Bei allen Vorbehalten gegen eine musikalische Lösung,
die Verdis meisterhafte, formal genau ausgewogene Musik immer
wieder empfindlich stört: Das Konzept hat etwas für sich. Wo
der Kontext der katholischen Kirche in den Verläufen auf der
Bühne  einer  auf  die  Psyche  Philipps  konzentrierten  Lösung
weichen muss, wird der christliche Glaube auf der Meta-Ebene
als Horizont neu eingesetzt.

Schon die Glocken und die düsteren Stimmen von Schnittkes
„Requiem“  machen  zur  Eröffnung  deutlich,  in  welchem
Koordinatensystem  der  spanische  König  seine  göttlich
begründete Macht auf Erden ausübt. Es ist der Horizont des
Todes. Doch der relativiert die politische Macht und setzt
ihren unmenschlichen Folgen eine Vision von Hoffnung entgegen
– mag man sie für bloß projiziert oder im christlichen Glauben
abgesichert halten.

Am Ende, wenn alle tot sind, die Philipp etwas bedeuteten, und
er die Leichen mit Herbstblättern bedeckt hat, kehren die
Worte  des  „Requiem“  wieder.  Ein  berührender,  mehrdeutiger
Schluss:  Einsam  schreitet  der  König  aus  dem  Raum  des
Geschehens,  lässt  den  statuenhaft  erstarrten  Großinquisitor
zurück. Der dominiert nun den Raum des Todes. Die jenseitige
Ruhe, die der Text in seiner Bitte an Gott benennt, ist den
befreiten  Seelen  verheißen.  Ob  Philipp  das  „ewige  Licht“
erreichen wird, bleibt offen.

Schmerzhafte Schnitte in die Musik Verdis

Andere  Teile  des  Schnittke-Requiems  schneiden  manchmal
schmerzhaft in die Szenen der Oper ein, verstärken aber ihre
Aussage: das „Kyrie eleison“, die Bitte um Erbarmen, als Carlo
im Kloster vom König und seiner früheren, geliebten Braut
Elisabeth überrascht wird – eine Szene, die sich auf diese
Weise zu einer halbrealen Imagination wandelt. Das „Sanctus“,
das  den  König  im  Kopf  quält,  als  er  seine  Macht  an  der



hilflosen Gräfin Aremberg demonstriert hat. Das „Dies irae“
nach der bedrückenden Szene des Autodafés – das an dieser
Stelle  als  viel  zweideutigeres  Signal  wirkt  als  Verdis
gestrichene Stimme vom Himmel. Und das Glaubensbekenntnis, das
„Credo in unum Deum“ zum Aufstand des Volkes – Bestätigung der
Macht des Großinquisitors, der durch sein drohendes Auftreten
allein  den  Aufruhr  ohnmächtig  zusammenfallen  lässt,  oder
trotziger Kontrast zur entfalteten, aber morschen Dominanz der
irdischen Großen? Die Signale sind stark, ihre Deutung lässt
Spielräume zu, die in diesem Fall dazu neigt, den Zorn Gottes
denjenigen anzukündigen, die glauben, seine Sache mit Mord und
Macht zu vertreten.

Stumpfe  Farben,  bedrückende
Stimmung:  Die  Bühne  von
Rifail  Ajdarpasic  für  „Don
Carlo.  Ein  Requiem“  in
Münster. Foto: Oliver Berg

Auf der Bühne von Rifail Ajdarpasic lässt Ulrich Peters den
idealistischen Feuerkopf Posa als einzigen in der lebensvollen
Farbe Rot auftreten. Alle anderen hüllt Ariane Isabell Unfried
in Kostüme zwischen strahlendem Weiß (Elisabetta) und düsteren
Grau-, Schwarz und Silbertönen. Der Raum ist ein bleiern-
zwielichtiger Kasten. Nur von oben oder von außen dringt Licht
ein, das hin und wieder grelle Schatten schneidet, nie aber
Wärme spendet.

Der Tod regiert diese Welt: Graue Baumstämme streben nach
oben, doch sie sind in kaminartigen Schächten gefangen. Ihre
Blätter sind längst verwelkt; sie bedecken einen Todeshügel,



schweben hin und wieder verloren von oben herab. Ein Sarg
thront im Zentrum des ersten Bildes, ein Schwert steckt wie
ein  Grabkreuz  im  Boden.  Wenn  der  König  seine  brüchige
politische  Macht  entfaltet,  steht  ein  Ledersessel  an  der
Stelle  des  Leichengehäuses.  Ein  Bild,  das  die  bedrückende
Atmosphäre des Stücks lastend depressiv einfängt.

Peters lässt keinen Zweifel, wer in diesem Verhängnis das
Opfer ist: Philipp II. Gedankenverloren stützt sich Stephan
Klemm auf den Sarg. Als Don Carlo (Garrie Davislim) sich in
seiner  ersten  Arie  in  den  glücklichen  Moment  der  ersten
Begegnung mit Elisabetta in Fontainebleau versetzt, schleicht
der König wie ein materialisiertes Omen um seinen Sohn.

Zu Beginn des dritten Aktes, vor seiner zentralen Szene „Ella
giammai m’amó“, ist der König nicht allein auf der Bühne – und
dennoch  unendlich  einsam,  wenn  er  die  stummen,  starren
Gestalten seines Lebens umschreitet: Elisabeth, deren geplante
Verbindung mit Carlo er aus politischen Gründen verhindert
hat. Eboli, die schon im Lied vom Schleier im ersten Akt als
seine  Mätresse  eingeführt  wird  und  deren  Leben  daran
zerbricht. Carlo, den er unglücklich gemacht hat, weil er
seiner Liebe zu Elisabetta aus politischer Räson jede Chance
verbaut hat. Posa, dessen hochfliegende politische Pläne er zu
spät erkennt.



Ganz  in  Weiß  und
auch als Opfer der
politischen  Ranküne
selbstbewusst:
Kristi-Anna  Isene
als  Elisabetta.
Foto:  Oliver  Berg

Stephan  Klemm  versucht,  der  tragischen  Gestalt  mit  leisen
Tönen, mit fragilen, ungestützt gesungenen Klängen beizukommen
– musikalischer Ausdruck einer verlorenen Seele. Klemm setzt
seinen wohlgeformten Bass ein, als glaube er nicht an Seelen-
Expression durch Belcanto. Dieser Filippo ist nur scheinbar
ein  machtvoller  Akteur,  in  Wirklichkeit  ein  existenziell
verunsichertes Opfer einer diffusen, allgegenwärtigen Macht,
die sich ein einziges Mal in der Gestalt des Großinquisitors
konkretisiert.  Allerdings  fehlen  seinen  Schlüsselszenen  die
letzte  psychologische  Konsequenz:  Regisseur  Peters  hat  es
offenbar nicht geschafft, dem Darsteller über den panischen
Griff beider Hände an die Schläfen oder das steife Anlegen der
Arme  hinaus  subtilere  Reaktionen  seelischer  Pein  zu
vermitteln.

Leider gelingt es ihm auch nicht, aus dem steif agierenden
Garrie  Davislim  (Carlo)  und  der  anfangs  markant  und
selbstbewusst  auftretenden  Kristi-Anna  Isene  (Elisabetta)
prägnant  gezeichnete  Charaktere  zu  formen.  Szenen  wie  die
Konfrontation Elisabeths mit dem König im dritten oder dem
Abschied von Carlo im vierten Akt kommen nicht auf den Punkt
und  wirken  eher  routiniert  arrangiert  als  szenisch
durchdrungen. Auch das Gespräch des Königs mit Posa entbehrt
des Spannungsbogens – immerhin versucht Filippo Bettoschi, dem
flammenden Idealismus, aber auch der mutigen Ehrlichkeit Posas
ein Gesicht zu geben.



Monika  Walerowicz  (Eboli)
und  Stephan  Klemm  (König
Philipp). Foto: Oliver Berg

Für  die  packendsten  Momente  der  Inszenierung  sorgt  Monika
Walerowicz als Eboli:  Sie ist nicht nur eine vorzügliche
Sängerin, die mit Stimmfarben gestalten kann, sondern lebt als
Darstellerin in ihrer Rolle: Ein Blick, eine Geste schafft
Beziehung und baut Spannung auf. Ihr Bekenntnis, Elisabetta
verraten und dem König zu Willen gewesen zu sein, gefolgt von
der grandios ausgeleuchteten Arie „O don fatale“ ist einer der
Höhepunkte des Abends. Der König spürt, dass er beide Frauen
verloren  hat,  legt  seinen  Kopf  an  die  Schulter  der  sich
demütigenden Eboli, bevor er geschlagen den Raum verlässt: In
diesem Moment hat man Mitleid mit dem Monarchen und seiner
gefangenen Seele.

Keine vokalen Muskelspiele

Der neue Münsteraner Generalmusikdirektor Golo Berg befreit
Verdis Musik gründlich von dröhnender Vordergründigkeit und
dem lautstarken Stimmprotz, der sich im Gefolge des Verismo
zum Teil bis heute hält. Vor allem Garrie Davislim als Don
Carlo kann entspannt und mit vielen Mezzoforte-Schattierungen
gestalten, missbraucht etwa das Freundschaftsduett mit Posa im
ersten Akt nicht für vokales Muskelspiel. Auch Kristi-Anna
Isene überzeugt als Elisabetta ungeachtet einiger schriller
Spitzentöne  mit  einem  leuchtend  abgerundeten  Zentrum  und
lyrischer Noblesse.



Filippo Bettoschi kontrolliert als Posa meist erfolgreich die
Tendenz  zu  einem  rauen  Vibrato,  wie  es  in  der  neueren
italienischen Schule leider oft zu erleben ist. Probleme beim
Aussingen eines gelösten, klangvollen Legato kann er nicht
ganz vermeiden. Christoph Stegemann formt seine Phrasen und
den polierten Klang seines Basses edel aus, doch die düstere
Autorität des Inquisitors stellt sich nicht ein. Das mag auch
an  der  Auffassung  von  Golo  Berg  liegen,  der  die  sich
steigernde  Dramatik  der  Szene  nicht  einfordert.

Dass Berg einen zwiespältigen Eindruck hinterlässt, liegt vor
allem an den Eingriffen, die er in Verdis Musik erlaubt. Schon
vor  gut  zehn  Jahren  hat  er  als  GMD  in  Dessau  rabiate
Streichungen  in  „Don  Carlo“  mitgetragen,  weil  Regisseur
Johannes Felsenstein die fixe Idee umsetzen wollte, Verdis
Oper so weit wie möglich an Schillers Dramentext anzunähern.
Jetzt  lässt  er  streichen,  um  Schnittkes  Requiem-Teile  in
Verdis Musik einzupassen.

Es mutet seltsam an, zu lesen, wie er im Programmheft jedes
Wort,  jeden  dynamischen  Hinweis  und  jede
Artikulationsanweisung  Verdis  für  verbindlich  erklärt,  aber
keine Hemmungen hat, an Verdis Szenenkomplexen zu schnippeln.
Das tut weh – aber das Experiment in Münster deswegen für
gescheitert zu erklären, wäre nicht angemessen. Dazu zeigt
Peters‘ Konzept zu überzeugend, welche zerstörerische Wirkung
eine – zumal sich religiös begründende – Macht entfaltet, aber
auch, welches machtkritische Potenzial ein ernst genommener
christlicher Glaube einzubringen hat.

Weitere  Vorstellungen:  12./15./18./31.10.  —  5./11./17.11.  —
12./22./25.12.2017; 05.01. und 02.02.2018. Info und Karten:
www.theater-muenster.com

http://www.theater-muenster.com

