
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
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Gefährdete Existenz: Garrie Davislim als Sam Kaplan in
Kurt Weills „Street Scene“ am Theater Münster. Foto:
Oliver Berg

Der Tag kriecht dahin wie jeder andere: Hitze und Arbeit,
Tratsch und Müßiggang, ein bisschen Liebe und ein bisschen
Streit, etwas Sehnsucht und etwas Leid. Alltag eben, oder eine
„Street Scene“, wie Kurt Weill seine „American Opera“ genannt
hat. Er bleibt bei diesem neutralen Titel seiner Vorlage,
einem mit dem Pulitzer Preis ausgezeichnetem Stück von Elmer
Rice, einem der einst führenden Dramatiker der USA. Am Theater
Münster hat Hendrik Müller Weills Musiktheater-Experiment neu
inszeniert.

Ein beliebiges Haus, eine beliebige Straße, kein Reichtum,
aber auch kein Elend, und Menschen aus aller Herren Länder,
von Schweden und Irland bis Italien und Mexiko. Blitzlicht-
Szenen lassen die Charaktere aufscheinen:

Anna  Maurrant,  abgearbeitet,  duldsam,  geknechtet  von  ihrem
dumpfen, jähzornigen Mann Frank, und doch immer noch schön mit
ihren blonden Haaren und in ihrem roten Kleid – die Kostüme



von  Katharina  Weissenborn  geben  stets  Fingerzeige  für
Interpretation. Sam Kaplan, linkisch, aber mit nachpubertärem
Enthusiasmus  für  Bücher  und  Wissen,  Sohn  eines  jüdischen
Paares in besseren Verhältnissen. Vincent, ein übergriffiger,
fieser Herumtreiber aus der nicht eben sympathischen Familie
Jones. Die Fiorentinos, Italiener aus dem Klischee-Bilderbuch.
Und dazu eine Reihe episodischer, aber liebevoll gezeichneter
Figuren.

Frage nach dem Gelingen oder Scheitern des Lebens

„Street  Scene“  braucht  ein  sorgfältig  aufeinander
eingespieltes Ensemble und eine im Detail wie im großen Bogen
gleich bewusst arbeitende Regie. Denn so atomisiert die Szenen
zunächst  wirken,  so  geschickt  arbeiteten  Rice  und  Weill
allmählich die Konturen des Dramas heraus, das sich im zweiten
Akt zu einer Tragödie antiken Zuschnitts steigert. Man darf
sich nicht täuschen lassen: Im Flair des Alltäglichen wird die
Frage,  wie  Leben  gelingt  oder  sich  verfehlt,  nicht  klein
gemacht.  Sie  wird  aber  neu  verortet  in  einer  konkreten
Gegenwart und in Menschen, die uns heute auf unseren Wegen
auch begegnen könnten. Das macht den Realismus in Weills Oper
aus, der aber überhöht wird und die Story ins Prinzipielle
steigert.

Die  gespiegelte  Bühne  als
Meta-Ebene  in  Rifail
Ajdarpasics  raffinierter
Erfindung:  Szene  aus  Kurt



Weills  „American  Opera“  in
Münster. Foto: Oliver Berg

Am Theater in Münster verlieren Müller und sein Bühnenbildner
Rifail Ajdarpasic beide Aspekte nicht aus den Augen. Ein so
präzise  analysierendes  und  gleichzeitig  sinnlich
faszinierendes  Bühnenbild  ist  selten  zu  erleben:  Das
abgewohnte  Gründerzeit-Mietshaus  mit  seinen  lichtlosen
Fenstern im Zentrum des Raumes ist nur scheinbar ein realer
Bau.

Spiegelbildlicher Blick

Ein  riesiger  Spiegel  bildet  ab,  was  tatsächlich  auf  dem
Bühnenboden liegt – und wenn sich die Darsteller auf dieser
durch Simse, Schwellen und Vertiefungen gegliederten Fläche
bewegen, betrachtet sie der Zuschauer im Spiegel von oben.

Die  raffinierte  Konstruktion  ermöglicht  Hendrik  Müller  und
seiner  Choreographin  Andrea  Danae  Kingston,  konkrete
Handlungs-  und  spiegelnde  Meta-Ebene  gleichzeitig  zu
gestalten. Das Abbild der Figuren bricht Realismus auf, macht
Spuren des Seelischen in der Haltung der Körper und in ihren
Bewegungen  sichtbar.  Menschen  balancieren  nahe  am  Absturz
sind, klammern sich mit einer Hand an einen Fenstersims, als
fielen sie jeden Moment in die Tiefe; eine Frau hängt kopfüber
über eine Brüstung, als könne sie sich nur noch mit Mühe
halten: Bilder gefährdeten Daseins; daneben bilden sich für
Momente  abstrakte  Formationen,  kühl,  schön  und
bedeutungsoffen.

Das Bild überhöht auf diese Weise das Sozialdrama, wendet es
ins Psychologische und ins Parabelhafte. Wenn im zweiten Akt
Kristi Anna Isene als von allen gedemütigte Anna Maurrant im
langen  weißen  Kleid  erscheint,  wirkt  sie  nicht  sozial-
naturalistisch wie die Frau aus der unteren Mittelschicht,
sondern wie eine zeitlose Erscheinung.



Müller lässt auch den Mord nicht hinter der Szene geschehen.
Er zeigt in stilisierender Langsamkeit, wie Frank Maurrant
seine Frau und ihren Liebhaber Sankey umbringt: Eine poetisch
enthobene  Szene,  die  bestätigt,  dass  Jörn  Dummann  mit
athletischem, entblößtem Oberkörper eher ein erotisch getöntes
Sehnsuchtsbild  als  eine  reale  Person  darstellt.  Der  Chor
kommentiert aus dem Rang – auch das führt auf das antike Drama
hin, wie Rice und Weill auch die klassische Einheit von Zeit,
Ort und Handlung unangetastet lassen.

Als Revue missverstanden

Was aber bezweckt Müller, wenn er vor allem im ersten Akt
Szenen dezidiert in die Nähe des Revue-Musicals rückt? Sicher
gibt es das Durchbrechen der Handlung im musikalischen Bild –
das Ice-Cream-Sextett ist ein Beispiel. Aber die Figur im
Frack  mit  roten  Pailletten  gehört  eher  zu  John  Kanders
„Cabaret“. Sie stiftet keinen Sinn, sie lenkt auf die falsche
Fährte. Youn-Seong Shim muss als Daniel Buchanan in einem
Clownskostüm  in  komisch  dünnem  Ton  die  Schmerzen  seiner
Vaterschaft  beklagen  –  ein  Missgriff  wie  die  Revue-Girls,
gehüllt in glitzernde Stars and Stripes. Besser hätte der
Regisseur auf das Timing der Dialoge geachtet, die in Stefan
Troßbachs  deutscher  Übersetzung  den  Ruch  des  Einstudierten
nicht abstreifen können.

Offenbar ein tiefes Missverständnis: Kurt Weill wollte gerade
kein „musical play“ schaffen, sondern eine eigene Form von
Oper. Wenn Blues, Gospel- oder Tanzmusik in Weills Partitur
auftauchen,  so  nicht,  um  „Street  Scene“  in  die  Nähe  des
Musicals  zu  rücken.  Weill  hat  im  Sinn,  die  Formen  zu
emanzipieren und als seriöse musikalische Ausdrucksmittel zu
verwenden. Stefan Veselka und das Sinfonieorchester Münster
verstehen diesen Ansatz: Sie lassen sich nicht auf die grellen
Rhythmen und den frechen Schmiss etwa eines Cole Porter ein,
sondern  betonen  die  strukturelle  Tiefe  der  harmonisch
reichhaltig ausgearbeiteten Musik. Das geht manchmal zu Lasten
eines pointierten Tempos, trifft aber Weills Intention.



Eindrückliche
Bilder:  Eine
Haltestelle, an der
nie  ein  Bus
abfährt,  ein
Gebäudeskelett:
Chiffren  der
Einsamkeit,  des
Verfalls,  der
Ausweglosigkeit.
Foto: Oliver Berg

Allgegenwärtige männliche Gewalt

Das  Ensemble  des  Musiktheaters  Münster  schlägt  sich  mit
einiger Bravour: Gregor Dalal ist dort atemberaubend präsent,
wo er die brodelnde innere Ohnmacht des Frank Maurrant in
hilflosen  Ausbrüchen  verbaler  Aggression  und  körperlicher
Brutalität  ausdrückt.  Kathrin  Filip  zeichnet  mit  sensiblen
Zwischentönen  nach,  wie  sich  der  innere  Widerstand  von
Maurrants  Tochter  Rose  gegen  die  bedrückenden
Lebensverhältnisse  und  gegen  die  allgegenwärtige  männliche,
sexuell geladene Gewalt konkretisiert und nach dem Mord an
ihrer  Mutter  zum  einsamen  Aufbruch  aus  ihrer  bisherigen
vergifteten Welt führt.



Juan Sebastián Hurtado Ramirez ist Roses Büroleiter, der gerne
ihr latin lover wäre, Til Ormeloh der junge Vincent Jones, der
Frauen  für  Freiwild  hält,  Gerry  Davislim  der  Student  Sam
Kaplan, der die junge Frau trotz seiner Liebe nicht gewinnen
kann, weil sie niemandem mehr „gehören“ will. Christian-Kai
Sander  und  Ute  Hopp  haben  als  Eltern  Kaplan  je  einen
eindrücklichen  Kurzauftritt.  Melanie  Spitau  und  Christina
Holzinger lassen in ihrem grotesken Kindermädchen-Auftritt in
Himbeercrème-Rosa an die Totengräber aus Shakespeares „Hamlet“
denken. Chor (Inna Batyuk), Kinderchor (Claudia Runde) und
Statisterie beleben die Szenerie. Nicht zu vergessen Cedrik
Runde in der wichtigen Kinderrolle des Willie, Jendrik Sigwart
(Dick McGann) mit energiegeladenen Moves und Rüdiger Wölk, der
allein durch seine Anwesenheit in seinem rollenden Drugstore
wirkt.

„Street  Scene“,  zuletzt  2009  in  Hagen  und  2012  auch  am
Musiktheater im Revier in Gelsenkirchen, wird am 28. April
2019 in der Regie von John Fulljames an der Oper Köln Premiere
haben und einen Vergleich mit der ambitionierten Produktion am
Haus von Ulrich Peters in Münster ermöglichen.

Vorstellungen in Münster: 31. Januar, 10., 15. Februar, 2.,
13., 16. März, 23. April, 25. Mai.
Info:
https://www.theater-muenster.com/produktionen/street-scene.htm
l

Vorstellungen in Köln: 28., 30. April, 2., 5., 8., 10., 12.,
16. Mai.
Info: https://www.oper.koeln/de/programm/street-scene/4064
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