
Kulturauftrag  vorbildlich
erfüllt: Die Tage Alter Musik
in Herne und ihre Verdienste
im Salieri-Gedenkjahr
geschrieben von Werner Häußner | 27. November 2025

Antonio  Salieri  auf  einer  um  1815
entstandenen  Lithografie.

Ohne die „Tage Alter Musik“ in Herne wäre der 200. Todestag
Antonio Salieris in Deutschland sang- und klanglos vorüber
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gegangen. Mit einer konzertanten Aufführung seiner Oper „La
Grotta di Trofonio“ erinnerte das vom WDR und der Stadt Herne
getragene  Festival  an  den  1825  gestorbenen  einflussreichen
Komponisten, der für die Nachwelt nur noch als angeblicher
Rivale Mozarts in Erinnerung geblieben ist.

Wer  sich  mit  Salieris  Musik  befasst,  wird  immer  wieder
überrascht: Zwar bleibt sein melodischer Ausdruckswille hinter
dem  Mozarts  zurück;  auch  den  dichten,  von  Überraschungen
sprühenden  Satz  des  Salzburgers  sucht  man  bei  Salieri
vergebens.  Aber  der  formale  Erfindungsreichtum  und  der
souveräne  Umgang  mit  den  konventionellen  Formen  der
italienischen Oper belegen Salieris Meisterschaft ebenso wie
die  farbige  Instrumentationskunst.  Der  1750,  also  vor  275
Jahren,  im  oberitalienischen  Städtchen  Legnago  geborene
Komponist erweist sich außerdem als genuiner Dramatiker: Seine
Musik bleibt stets nahe am Text, passt ihre Formen elegant an
die  Situationen  an.  Vor  allem  hat  Salieri  das  Talent  zur
Satire – eine Facette, die Mozart kaum gepflegt hat.

In der nach der Uraufführung 1785 in Wien höchst erfolgreichen
„opera comica“ über die „Grotte des Trophonius“ kann sich
diese Vorliebe in schönsten Tönen ausleben. Das Libretto des
Klerikers  Giambattista  Casti,  eines  Meisters  spöttischer
Dichtungen,  gibt  ihm  die  passende  Vorlage.  Der  vom
griechischen Schriftsteller Pausanias detailliert geschilderte
Kult  um  das  Orakel  des  Trophonius  in  Böotien  war  den  in
antiker  Mythologie  wohlgebildeten  Kreisen  der  Opernbesucher
bekannt.

Philosophische Dilettanten und Esoteriker

Casti spinnt dieses Wissen ein in eine Gesellschaftssatire, in
der philosophische Dilettanten ebenso verspottet werden wie
der damals weit verbreitete Spiritismus, der sich im Glauben
an  allerlei  geheimnisvolle  Naturkräfte,  übersinnliche
Erscheinungen und okkulte Machenschaften äußerte. Mozart hat
in „Cosí fan tutte“ den damals verbreiteten Mesmerismus – eine
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Heilmethode mittels magnetischer Kräfte – parodiert; Salieri
und Casti nehmen mit „elektrischen Dünsten, … die Nerven und
Muskeln erschüttern …“, die Esoterik der Zeit aufs Korn. Bei
ihnen ist der scharlatanische Zauberer Trofonio der Auslöser
aller Verwirrungen: Zwei Paare, die sich schon gefunden haben,
und  ein  Heiratspakt,  natürlich  nur  von  Männern  besiegelt,
geraten  durch  einen  Besuch  seiner  Zaubergrotte  gründlich
durcheinander.

Der Gang durch die Höhle verändert die Persönlichkeit: So wird
aus dem Verehrer Platons und Liebhaber antiker Philosophen
Artemidoro ein leichtfertiger Spötter; aus Plistene, der sich
in  der  Grotte  lediglich  ein  pikantes  Abenteuer  mit  einer
Nymphe verspricht, ein vergeistigter Jüngling. Für die beiden
Mädchen,  die  belesene  Ofelia  und  die  zu  jedem  Scherz
aufgelegte Dori ist der Wesenswandel ihrer Bräutigame eine
Katastrophe. Der Vater der beiden, schon durch seinen Namen
„Aristone“ als idealer Charakter im Sinne einer graecophilen
Aufklärung  gekennzeichnet,  versucht  zu  beschwichtigen.
Vergeblich. Trofonio verwandelt schließlich die beiden jungen
Männer zurück. Doch bevor sie ihre Bräute wiedersehen, geraten
diese in die Grotte und werden zu Opfern des Zaubers.

Beim nächsten Treffen ist die Verwirrung komplett: Dori, auf
einmal  „Weisheit,  Reife,  Ernst“  suchend,  kann  mit  ihrem
flatterigen Plistene nichts mehr anfangen; Ofelia, ungeniert
frech, setzt ihrem wieder würdevoll gewordenen Artemidor mit
selbstbewusstem Spott zu. Die Rettung ist die Rückverwandlung
seiner Töchter auf Bitten des verzweifelten Vaters. Trofonio
besingt  mit  Pauken  und  Trompeten  den  Triumph  seiner
Zauberkünste. Zum guten Ende wird die unveränderliche, treue
Liebe  besungen  und  der  Hexenmeister  mit  seinen  geheimen
Wissenschaften bleibt zurück.

Musikalische Anspielungen und Ironisierungen

Es  ist  wie  bei  Jacques  Offenbach:  Humor  hat  ein  kurzes
Verfallsdatum,  und  da  wir  Anspielungen,  Ironisierungen,



Parodien  und  Übertreibungen  oft  nicht  mehr  erkennen,
erschließt sich der Sinn vieler seiner Buffonerien nur über
die  kulturelle  Vermittlung  einer  verständigen  Inszenierung.
Auch Castis ungenierte Ironie braucht Vorwissen, um verstanden
zu werden – sonst geraten die Konstellationen und Charaktere
seiner Komödie ins Blässlich-Schematische.

Die Münchner Hofkapelle in Herne. (Foto: Thomas Kost)

Salieris  Musik  ist  da  ein  Heilmittel:  Die  pathetischen
Dreiklänge, der chromatische Abstieg der Melodielinie und die
jähen  Akzente  der  Ouvertüre  lassen  sich  unschwer  als
Anspielungen auf die Tragödien Christoph Willibald Glucks (und
Salieris eigene tragische Opern) verstehen. Das Allegro kommt
beschwingt  gassenhauerisch  daher.  Ein  großer  Auftritt
Aristones  erklärt  mit  einer  Gleichnisarie  die  so
unterschiedlichen  Charaktere  seiner  beiden  Töchter,  spielt
aber  auch  auf  die  beiden  Flüsse  Lethe  (Vergessen)  und
Mnemosyne (Erinnern) an, die im Trophonius-Kult eine Rolle
spielen. Nikolay Borchev erklärt die beiden Ströme aus einer
Quelle mit ausladendem Bassbariton, während das Orchester das
Wasser über die Steine springen und schäumen lässt.

Prägnante musikalische Charakterisierung



Maria  Hegele  bei  der  konzertanten  Aufführung  von
Salieris „La Grotta di Trofonio“ in Herne. (Foto: Thomas
Kost)

Auch  die  beiden  jungen  Damen  sind  musikalisch  prägnant
charakterisiert: Maria Hegeles Mezzsopran kleidet das sanfte
Pathos der ernsten Ofelia in gepflegtes Singen, das sich auch
in  gerundeten  Haltetönen  und  kunstvoller  messa  di  voce
bewährt.  Später  bringt  sie,  zu  witziger  Leichtlebigkeit
verwandelt,  ihre  trällernden  Frechheiten  gekonnt  über  die
Rampe. Mit frischem, hellem Timbre stellt Elisabeth Freyhoff
die  unbeschwerte  Dori  vor,  die  im  zweiten  Akt  nach  einer
prachtvollen  Arie  in  komischer  Ernsthaftigkeit  in
gravitätische  Tiefe  hinabsteigt.

Jan  Petryka  darf  nach  den  lautmalerisch
durcheinanderzwitschernden  Vöglein  im  Forst  in  breiter
lyrischer Kantilene die erhabenen Empfindungen des Philosophen
in Waldes Wonne besingen, während das Orchester im Mittelteil
seiner Arie das Lärmen der Stadt imitiert. Für den galanten
Schelm Plistene findet der bewegliche Tenor von Jorge Navarro
Colorado den richtigen Ton. Erst in der zehnten Szene hat



Jonas Müller als Trofonio seinen großen Auftritt und beschwört
in  unverkennbar  ironisch  getöntem  Pathos  die  „unsichtbaren
Geister“, bevor er den wissbegierigen Artemidor in seine Höhle
lockt. Mit Pauken und Trompeten besingt er im zweiten Akt
seine bleibende Zaubermacht.

Dirigent Rüdiger Lotter. (Foto: Thomas Kost)

Unter  Leitung  von  Rüdiger  Lotter  zeigt  sich  die  Münchner
Hofkapelle  nach  unscharf  artikuliertem  Beginnen  allen
augenzwinkernden  Wendungen  und  ironischen  Spitzfindigkeiten
von Salieris Musik gewachsen. Da lassen die Streicher die
erhabene Lyrik triefen, lachen die Bläser über hochgestimmtes
Philosophieren,  ergießt  sich  das  Orchester  in  edler
melodischer  Einfalt  á  la  Gluck  und  kontrastiert  sie  mit
leichtfüßigen  Weisen  aus  der  Buffa.  Das  Tempo  und  die
Verwirrungen  des  ersten  Finales  weisen  schon  auf  Rossini
voraus;  auch  das  Männerterzett  im  zweiten  Akt  –  von
Zeitgenossen gepriesen, aber auch für geschmacklos gehalten –
ist mit seinem wiederholten „qua, qua, qua“ ein herrliches
Beispiel sprachlich-musikalischen Slapsticks, wie wir ihn bei
Rossini und Offenbach wiederfinden.

Bis zum 16. Dezember im Internet-Auftritt des WDR nachzuhören



Dass sich die Beschäftigung mit Antonio Salieri lohnt, hat
diese Aufführung bei den „Tagen Alter Musik“ bewiesen. Der WDR
hat damit vorbildlich seinen Kulturauftrag erfüllt und für das
Salieri-Gedenkjahr  einen  wertvollen  Beitrag  geliefert.  Denn
ansonsten bleibt die Ausbeute zum 275. Geburtstag und 200.
Todestag  des  Wiener  Hofkapellmeisters  mager,  trotz  der
verdienstvollen Arbeit von Jürgen Partaj und seiner Initiative
„SALIERI 2025“ in Wien, die etwa viele Schätze aus Salieris
kirchenmusikalischem Schaffen zu Gehör gebracht hat.

Aber die europäische Opernszene nahm von den Jubiläen kaum
Notiz. Nur in seiner Heimatstadt Legnago im Veneto gab es im
Oktober eine szenische Aufführung von Salieris „Falstaff“; am
Salzburger Landestheater setzten Alexandra Liedtke (Regie) und
Carlo Benedetto Cimento (Dirigat) die fantastische Oper „Il
Mondo alla Rovescia“ in Szene, in der in damals komischer
Verdrehung  die  Frauen  auf  einer  von  einer  Generalin
beherrschten  Insel  die  Macht  haben.

Dass aus der Zusammenarbeit Salieris mit Giovanni Battista
Casti außer der bekannten Theaterpersiflage „Prima la musica,
poi le parole“ zwei weitere musikalische Satiren entsprangen,
ist leider fast völlig unbekannt. Beide Opern durften aus
Gründen politischer Opportunität nicht uraufgeführt werden und
kamen  erst  im  20.  Jahrhundert  zu  Bühnenehren:  „Catilina“
(Darmstadt, 1994) ist eine makabre Abrechnung mit politischen
Intrigen; „Cublai, gran Kan dei‘ Tartari“ (Würzburg, 1998)
eine bissige Satire auf höfische Machtspiele. Auch die großen
Tragödien  Salieris  wie  „Les  Danaïdes“  harren  darauf,
Jahrzehnte nach ihrer Wiederentdeckung wieder eine kritische
Würdigung auf der Bühne zu erfahren.

Antonio Salieris Oper „La Grotta di Trofonio“ ist bis 16.
Dezember  im  Internet  nachzuhören:
https://www1.wdr.de/mediathek/audio/wdr3/konzert/audio-tage-al
ter-musik-in-herne–wiener-griechen-100.html

https://www.salieri2025.at/
https://www1.wdr.de/mediathek/audio/wdr3/konzert/audio-tage-alter-musik-in-herne--wiener-griechen-100.html
https://www1.wdr.de/mediathek/audio/wdr3/konzert/audio-tage-alter-musik-in-herne--wiener-griechen-100.html


Von  Natur  aus  glücklich  –
„Katzen  und  der  Sinn  des
Lebens“
geschrieben von Bernd Berke | 27. November 2025
Meiner Treu! Noch nie habe ich ein Buch gelesen, das dermaßen
angefüllt ist mit Katzenlobpreisungen aller Art und Güte. Der
britische  Philosoph  John  Gray,  Jahrgang  1948  und  in
olympischen Gefilden der Wissenschaften tätig (Oxford, Yale,
London  School  of  Economics),  hat  Dichtung  und
Geistesgeschichte auf katzenaffine Inhalte durchsucht und ist
vielfach fündig geworden. Wir Menschen kommen in seinem Buch
„Katzen  und  der  Sinn  des  Lebens“  (Originaltitel:  „Feline
Philosophy“) weniger gut davon.

Einige Befunde, aus denen sich alles Weitere herleitet: Katzen
sind offenbar prinzipiell zufrieden mit ihrem Leben, das Glück
ist ihnen gleichsam angeboren, weil sie niemals an den Tod
denken und nichts anderes sein wollen, als sie sind; weil sie
schlicht und einfach ihrer Natur folgen und im Einklang mit
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den Instinkten leben, die ihnen nun mal gegeben sind. Nicht
einmal Meister des Buddhismus oder Daoismus kommen ihnen an
Gelassenheit auch nur annähernd gleich. Wer je eine Katze in
ihren allfälligen Mußestunden länger beobachtet hat, wird dies
kaum bezweifeln. Insofern führt das Buchcover in die Irre, auf
dem eine grübelnde Katze dargestellt ist.

Gray  zitiert  Denker  wie  Pyrrhon  von  Elis  und  Michel  de
Montaigne  (Seelenruhe  als  für  den  Menschen  kaum  dauerhaft
erreichbares Lebensziel), er befragt Epikur und die Stoiker
nach ihren Glücksvorstellungen, stellt uns die grundsätzliche
Unruhe  des  Menschseins  vor  Augen,  die  Blaise  Pascal  im
berühmten Diktum zusammenfasste, das Unglück der Gattung rühre
daher, dass sie nicht ruhig in den Zimmern bleiben könne.
Schlimmer noch: Der Mensch kann – nicht nur im Krieg – seine
Menschlichkeit verlieren, die Katze bleibt jedoch immer eine
Katze, mit allen Attributen.

Einbildung und Zerstreuung seien die flüchtigen Elemente, in
denen  die  allermeisten  Menschen  sich  bewegen.  Auch  die
Philosophie,  so  Gray,  weise  letztlich  keine  Auswege  aus
unserer existenziellen Lage. Denken könne das Unglück nicht
lindern,  befand  beispielsweise  auch  Samuel  Johnson.  Und
weiter:  Immerzu  versuchten  die  Menschen,  ihr  Leben  zur
Geschichte zu machen, sich auf ein Ziel hin zu entwerfen.
Daraus, aus der Angst vor dem Tod und aus der fortwährenden
Sinnsuche  entstehe  ihr  Leiden.  Auch  könne  daraus
Lebensfeindlichkeit  nach  Art  eines  Seneca  erwachsen,  der
völlig ungebrochen den Selbstmord empfahl: „Es macht überhaupt
nichts aus, an welcher Stelle Du aufhörst.“

Ganz anders die Katzen! Niemals käme es ihnen in den Sinn, für
Ideen zu sterben. Wenn wir es nur vernehmen wollten, könnten
sie uns Einblicke in ein anderes Sein geben, in ein Leben vor
dem Sündenfall. Nun gut, das mag auf Tiere generell zutreffen,
doch leben die wenigsten von uns mit einem Specht, Luchs oder
Ameisenbär zusammen, viele hingegen mit Katzen, jenen Wesen
also,  die  sich  –  im  Gegensatz  zu  Hunden  –  niemandem



unterordnen. Ihre Ethik (wenn man es denn so nennen will) sei
– so paradox es klingen mag – eine des „selbstlosen Egoismus“.
Sie  haben  kein  „ungelebtes  Leben“,  nach  dem  sie  sich  in
Sehnsucht verzehren könnten, auch werde ihre Seele nicht „vom
Tod  berührt“,  den  sie  bejahend  erwarteten,  wenn  sie  sein
Kommen fühlen. Woher John Gray das nur alles so genau wissen
will?  Sind  es  nicht  auch  wieder  Zuschreibungen  aus
menschlicher  Perspektive?

Auch grausame Details erspart uns der Autor nicht, so etwa die
fürchterlichen  Rituale  von  Katzenhassern  früherer
Jahrhunderte, die in Ausläufern beispielsweise bis zu René
Descartes (Zitier-Hit: „Ich denke, also bin ich“) reichen, der
fiese Experimente mit Katzen anstellte, um zu beweisen, dass
sie keine richtigen Individuen seien. Weit gefehlt, ruft Gray
aus, sie seien wahrscheinlich individueller als wir.

Der  weit  überwiegende  Teil  des  Buches  ist  denn  auch  der
Katzenverehrung  und  Katzenbewunderung  gewidmet.  Den  alten
Ägyptern  galten  diese  Tiere  als  gottähnlich,  ihnen  wurden
ganze Tempel gewidmet. Von Geschichte und Philosophie geht
Gray sodann zur Literatur über und führt Texte vor allem von
Autorinnen (Colette, Patricia Highsmith, Mary Gaitskill und
Doris Lessing) auf, in denen Katzen den Menschen eindeutig
überlegen sind. Den Katzen sei – bei allem Talent zur Ruhe –
höchste Wachheit eigen, wenn es darauf ankommt, ihre Erfahrung
sei intensiver als unsere, just weil sie ganz und gar sie
selbst sind. Dagegen wir: so fragmentiert…

Wenn man das Buch nach der Lektüre sanft zuklappt, wird man
versucht sein, sich vor der schnurrenden Spezies zu verneigen.
Katzen machen uns vor, wie zu leben wäre. Doch wir können es
nicht begreifen. Aber eins können wir auf jeden Fall tun:
Unser Kater Freddy kriegt jetzt erst einmal eine Extraportion
Futter!

John Gray: „Katzen und der Sinn des Lebens. Philosophische
Betrachtungen“. Aus dem Englischen von Jens Hagestedt. Aufbau



Verlag, 160 Seiten, 20 Euro.

Mit  Glucks  „Alceste“  und
Theater  in  der  Moschee:
Ruhrtriennale startet am 12.
August
geschrieben von Rolf Pfeiffer | 27. November 2025

Pressegespräch  in  karger
Halle.  Intendant  Johan
Simons sitzt in der Mitte.
(Foto: Pfeiffer)

„Freiheit, Gleichheit, Brüderlichkeit“ hat Johan Simons auf
seine Programmhefte geschrieben, „Alle Menschen werden Brüder“
zitiert er Schiller in seiner Ansprache an das (Abonnenten)-
Volk, und auch die Zeile „Seid umschlungen, Millionen“ aus
desselben  Dichters  Feder  findet  Eingang  in  seinen
Zitatenschatz.

Wenn unsereiner bei diesen Worten möglicherweise eher an die
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Panzerknackerbande aus den Mickymausheften der 60er Jahre und
deren geniale Texterin Dr. Erika Fuchs denkt, die Disneys
Mäusen  und  (mehr  noch)  Enten  deutsche  Klassik  in  die
Sprechblasen  schrieb,  so  ist  dies  ein  anderes  Thema.

Aufklärung und Humanismus

Johan Simons jedenfalls, nunmehr im zweiten Jahr Intendant der
Ruhrtriennale,  wähnt  sich  in  seiner  Programmgestaltung  der
Aufklärung  und  dem  Humanismus  verpflichtet,  aber  kritisch
natürlich, zweifelnd und hinterfragend. Die „Brüderlichkeit“
auf der gut gestalteten Programmübersicht ziert deshalb ein
Fragezeichen,  was  eine  Pressekonferenzteilnehmerin  im
Genderwahn  nicht  davon  abhielt,  „Schwesterlichkeit“
einzufordern  oder,  besser  noch,  „Menschlichkeit“.  Die  aber
gibt es schon, und sie hat in der deutschen Sprache eine etwas
andere Bedeutung als die intendierte. Das Dilemma ist auf die
Schnelle  wohl  nicht  zu  lösen,  und  etwas  Respekt  vor  des
Dichters  Wort  wäre  sicher  auch  nicht  schlecht.
Glücklicherweise  blieb  die  längere  Diskussion  aus.

Carolin Emcke hält Eröffnungsrede

Also denn: Am 12. August startet die Ruhrtriennale 2016, und
als Festrednerin wurde Carolin Emcke engagiert, Publizistin
und  diesjährige  Preisträgerin  des  Friedenspreises  des
deutschen Buchhandels. Ihr neues Buch „Gegen den Hass“ soll im
Oktober  erscheinen,  „Vom  Übersetzen“  ist  ihr  Vortrag
überschrieben, in dem es laut Ankündigung um den „Wert der
Gleichheit“ geht (Jahrhunderthalle Bochum, 18 Uhr).

Strenge Opernfassung



René  Jacobs  dirigiert
„Alceste“.  (Foto:  Molina
Visuals/Ruhrtriennale)

Am selben Tag auch hat die erste Großproduktion des Festivals
Premiere, die Oper „Alceste“ von Christoph Willibald Gluck in
der frühen, strengen Wiener Fassung. Hier, erläutert Dirigent
René Jacobs, spielt der Chor gerade so wie in der antiken
griechischen Vorlage Euripides’ eine tragende Rolle – was das
Premierenpublikum des Jahres 1767 gar nicht recht goutierte.
Im Spätbarock war man auf gute Show und Kurzweil abonniert,
verlangte  nach  virtuosen  Kastraten  und  Publikumslieblingen.
Doch ein gestrenger Chor, so ganz im Dienst des Dramas? Oder
gar  einer  neuen  künstlerischen  Freiheit?  Johan  Simons  ist
sicher, mit dieser Regiearbeit seinem Aufklärungsthema ganz
nahe zu sein (Premiere 12. August, 20 Uhr, Jahrhunderthalle
Bochum).

Johan Simons inszeniert auch
in  der  Moschee  (Foto:  Edi
Szekely/Ruhrtriennale)
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Zwischen den Religionen

Auch die zweite Regiearbeit des Intendanten ist bereits am
ersten  Wochenende  zu  sehen,  allerdings  nicht  in  der
Jahrhunderthalle,  sondern  in  der  DITIB-Merkez-Moschee  in
Duisburg-Marxloh. Hier gelangt das Stück „Urban Prayers Ruhr“
von Björn Bicker zur Aufführung.

Chorwerk Ruhr sowie fünf Darstellerinnen und Darsteller geben
sich,  wenn  ich  es  recht  verstanden  habe,  an  eine
Glaubensdiskussion,  die  jedoch  daran  leidet,  daß  zunächst
keiner richtig ausreden kann, weil es so vieles zu sagen, zu
diskutieren gibt. Trotzdem konturieren sich bald Positionen,
Haltungen und Ansichten.

Bickers  Stück  ist  flexibel,  die  jeweilige
Glaubensgemeinschaft,  in  deren  Räumen  „Urban  Prayers  Ruhr“
aufgeführt wird, liefert eigene Beiträge zum Text. Das Stück
ist also immer wieder anders, wenn es bei den verschiedenen
Religionsgemeinschaften gespielt wird – im Hindu Shankarar Sri
Kamadchi  Ampal  Tempel  in  Hamm,  in  der  Lutherkirche  in
Dinslaken-Lohberg,  in  der  serbisch-orthodoxen  Kirche  in
Dortmund-Kley, in der Synagoge Bochum, im (freikirchlichen)
House of Solution in Mülheim an der Ruhr und, eben, in der
Moschee in Marxloh.

Schlurp!  Teil  der
Installation „The Good, The
Bad  and  the  Ugly“  vom
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Atelier  Van  Lieshout
(Foto:Pfeiffer)

Andere Mentalität

Autor Björn Bicker hat ein ähnliches Projekt schon einmal in
München realisiert und zeigte sich im Pressegespräch immer
noch erstaunt über die großen Versammlungsräume der Religionen
im  Revier.  In  München  seien  die  alle  viel  kleiner,  was
sicherlich auch an den horrenden Mieten und Immobilienpreisen
liege.

Das Stück mal eben so ins Ruhrgebiet umzusetzen (wie er sich
das  zunächst  zugegebenermaßen  vorgestellt  hatte),  sei
unmöglich gewesen. Ein zweiter Grund stand dem entgegen: Die
Mentalität im Ruhrgebiet sei anders, in jeder Gemeinde sei man
sehr  schnell  beim  Thema  Jugend  gelandet,  bei  Ängsten  und
Befürchtungen in Bezug auf die Zukunft der Kinder. In München
hingegen  habe  „eine  gewisse  Sattheit“  geherrscht,  ein
gelassener Optimismus, den es im Ruhrgebiet in gleicher Weise
offenbar nicht gebe.

Die  rostigen  Klos  gehören
auch  zur  Installation  „The
Good, the Bad and the Ugly“
vor  der  Jahrhunderthalle
(Foto:  Pfeiffer)
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Tempeltänzerinnen

Doch allzu trist wird es auch im Revier nicht werden. Bei den
Hammer Hindus gibt es Tempeltänzerinnen, in Marxloh dreht sich
der Derwisch, in der Synagoge tritt (neben Kantor Tsah) das
Nodelman-Duo auf. Und so fort.

Die „städtischen Gebete“ versprechen muntere Veranstaltungen
zu werden, Ausdruck eines fröhlich-friedliches Nebeneinanders
der  Religionen,  bei  denen  Haß  und  Intoleranz  sich,  wenn
überhaupt,  an  den  radikalen  Rändern  finden.  Seit  dieses
Programm geplant wurde, gab es islamistischen Terror auch in
Deutschland, hat sich die tolerante Grundstimmung im Land eher
eingetrübt. Doch wäre das ein Grund, auf dieses Religionen-
Projekt zu verzichten? Ganz gewiß nicht, im Gegenteil.

Der namenlose Araber

Simons’  dritte  Regiearbeit  wird  ihre  Aufführung  am  2.
September erleben, in der Kohlenmischhalle der Zeche Auguste-
Victoria in Marl, wo bis 2015 tatsächlich noch richtige Kohle
gemischt wurde. Das Stück „Die Fremden“ erzählt, ausgehend von
Kamel  Daouds  Buch  „Der  Fall  Meursault  –  eine
Gegendarstellung“, die Geschichte des in Albert Camus’ Roman
namenlos  gebliebenen  ermordeten  Arabers  weiter,  dessen
Nachfahren  fremd  bleiben  in  einer  gottverlassenen  Welt.
Fremdheit auch in der Musik von György Ligeti und Mauricio
Kagel,  die  dazu  erklingt:  Das  wird  kein  lauschiger
Spätsommerabend  werden.
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Das ist – in der Simulation
–  der  subversive  rosa
Kanalcontainer im Dortmunder
Hafen. (Foto: osa – office-
for-subversive-
architecture/Ruhrtriennale)

Container im Dortmunder Hafen

Doch  zurück  zum  ersten  Wochenende:  Am  Samstag  wird  in
Dortmund,  im  Hafen,  ein  Schwebecontainer  für  das  breite
Publikum in Betrieb genommen. Entwickelt hat ihn „osa“, das
„office for subversive architecture“, und stationiert ist er
bei der Firma SAZ Stahlanarbeitungszentrum Dortmund GmbH & Co.
KG.

Für Ortskundige: Der schmucklose Industriebau ragt über das
Kanalbecken und ist vom alten Hafenamt und der Hafenbrücke
davor gut zu sehen. Hier nun, an diesem klassischen Kultur-
Unort, hängt der knallig pink gestrichene Container an einem
Hallenkran und wird von diesem über das Wasser transportiert,
wo er einige Minuten verharrt, bevor es zurück in die Halle
geht. 20 Minuten dauert die Ausfahrt in zehn Metern Höhe über
dem Hafenbecken, maximal 15 Personen dürfen an Bord sein.

Oliver Langbein, der die Installation zusammen mit Karsten
Huneck und Bernd Trümpler schuf und der einen Lehrauftrag an
der Dortmunder Fachhochschule hat, stellt Mitreisenden einen
kleinen  Adrenalinstoß  in  Aussicht.  „Well,  come“  heißt  die
Arbeit übrigens, will natürlich als Kunstwerk verstanden sein
und verweist schon im Titel auf die migrantische Konnotation.
Wie willkommen sind die, die auf unübliche Weise über das
Wasser reisen?



Neues  Van-Lieshout-Objekt
vor  der  Jahrhunderthalle
(Foto:  Pfeiffer)

Cate Blanchett in 13 Rollen

Während  der  ganzen  Triennale-Zeit  ist  die  Videoarbeit
„Manifesto“ im Landschaftspark Duisburg-Nord zu sehen, in der
die  australische  Schauspielerin  Cate  Blanchett  in  13
unterschiedlichen  Rollen  künstlerische  und  politische
Manifeste zum Besten gibt; ab 16 Uhr läuft wieder der große
Rock-/Pop-/Techno-Zauber  „Ritournelle“  in  der
Jahrhunderthalle, und während des gesamten Festivals werden
Teile  des  Hallenvorplatzes  (der  wieder  mit  der  brachialen
Skulpturenlandschaft „The Good, the Bad and the Ugly“ aus dem
Atelier Van Lieshout bestückt ist) als Teenager-Machtgebiet
ausgewiesen, wo die Jugend das Sagen hat. „Mit und von: Mit
Ohne Alles und Mammalian Diving Reflex“, entnehmen wir der
Pressemitteilung, „Teentalitarismus“ heißt das Ganze. Und wer
mehr wissen möchte, sei auf das Netz verwiesen.

Musik auf Zeche Zollern

Zwei  (nach  allem,  was  wir  wissen  können:)  wunderbare
Musikproduktionen kündigen sich für die folgende Woche an,
„Spem  in  alium“  in  der  Dortmunder  Zeche  Zollern
(Maschinenhalle) am Mittwoch, „Carré“ in der Jahrhunderthalle
am Donnerstag. In Dortmund wird Musik von Thomas Tallis, Henry
Purcell, Alfred Schnittke und György Ligeti zu hören sein,
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singt der Chor MusicAeterna, dirigiert Vitaly Polonsky; in
Bochum  nähern  Bochumer  Symphoniker  und  Chorwerk  Ruhr  sich
Karlheinz Stockhausen mit vier Chören, vier Orchestern und
„gewaltiger  Klangwanderung“  an.  Über  beide  Musikereignisse
wird zu gegebener Zeit zu berichten sein.

Über 50000 Tickets standen zum Verkauf, zwei Drittel davon, so
Kultur-Ruhr-Geschäftsführer Lukas Crepaz, sind schon weg. Doch
gebe es für praktisch alles auch noch Karten, zumal dann, wenn
man terminlich flexibel sei.

Also dann: Viel Glück mit Gluck, Glückauf!

www.ruhrtriennale.de

Start mit Gluck – Intendant
Johan  Simons  stellt  das
Programm  der  RuhrTriennale
2016 vor
geschrieben von Rolf Pfeiffer | 27. November 2025

Auf  Zeche  Zollern  erklingt
zumindest  an  einem  Abend
Triennale-Musik – allerdings

http://www.ruhrtriennale.de
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nicht  im  abgebildeten
Verwaltungsgebäude,  sondern
in der (unsichtbar) dahinter
liegenden  berühmten  und
frisch  renovierten
Jugendstil-Maschinenhalle
(Foto:  Ruhrtriennale/LWL
Hudemann)

Christoph Willibald Gluck macht den Anfang, es folgen Albert
Camus,  Emile  Zola  und  viele  andere.  Johan  Simons  hat  das
Programm  seiner  zweiten  Ruhrtriennale  (12.  August  bis  24.
September 2016) vorgestellt, die an etlichen ehemaligen (oder
noch aktiven) Industriestandorten des Ruhrgebiets stattfinden
soll.  Nach  langer  Pause  ist  auch  Dortmund  wieder  mit
Spielstätten  vertreten,  dem  Hafen  und  (endlich!)  der
renovierten Maschinenhalle von Zeche Zollern in Bövinghausen.
Hier ein paar Fakten:

Beginn in der Jahrhunderthalle

Große Auftakt-Produktion ist Glucks Reformoper „Alceste“ in
der Bochumer Jahrhunderthalle. Simons hat sie, wie wir den
sorgfältig  zusammengestellten  Presseunterlagen  entnehmen
können,  „neu  inszeniert  und  stellt  Fragen  nach
Opferbereitschaft, Mut und Demut“. Der belgische Dirigent René
Jacobs steht am Pult, leitet das B’Rock Orchestra und den
MusicAeterna-Chor aus Perm.
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René  Jacobs  dirigiert  die
Eröffnungsproduktion
„Alceste“  (Foto:
Ruhrtriennale/  Molina-
Visuals)

Drei Wochen später startet die zweite große Musikproduktion,
wiederum unter Simons’ Leitung. Das Werk heißt „Die Fremden“
und ist eine musikalische Bühnenadaption des Romans „Der Fall
Meursault – eine Gegendarstellung“ von Kamel Daoud. Daouds
Roman wiederum ist eine (etwas späte) Antwort auf den Roman
„Der Fremde“ von Albert Camus, in dem der scheinbar grundlose
Mord an einem namenlos bleibenden Araber eine zentrale Rolle
spielt. Der Mord, ist zu erfahren, war nicht nur tödlich,
sondern seine Beschreibung auch rassistisch, was Daoud zur
Gegendarstellung bewegte.

Jetzt auch Auguste Victoria

Die  Inszenierung  hinterfragt  menschliches  Dasein  in  einer
gottverlassenen  Welt,  fragt  nach  den  Werten,  die  unsere
Kulturen bestimmen, und läßt bei alledem Musik von György
Ligeti und Mauricio Kagel hören. Da wage ich die Prognose, daß
dies  kein  leichter  Abend  wird  –  aber  ein  spannender.  Ein
hoffentlich  auch  bereichernder.  Spielort  übrigens  ist
erstmalig die Kohlenmischhalle der Zeche Auguste Victoria in
Marl, die erst vor kurzem stillgelegt wurde. Reinbert de Leeuw
leitet das Asko/Schönberg Ensemble.
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Ein Bau von einschüchternder
Größe:  Die  Marler
Kohlenmischanlage,  wo  „Der
Fremde“ gespielt wird (Foto:
Ruhrtriennale/RAG  Montan
Immobilien  GmbH)

In der Abteilung „Musik“ sticht das Projekt „Carré“ ins Auge,
bei dem Bochumer Symphoniker und ChorWerk Ruhr, auf jeweils
vier  Gruppen  verteilt,  Musik  von  Karlheinz  Stockhausen
sozusagen dezentral zum Klingen bringen. Eigentlich geht das
nirgendwo, aber in der Jahrhunderthalle eben doch.

Ebenfalls bemerkenswert: „Répons“, das „Raummusik-Meisterwerk“
des Komponisten Pierre Boulez, das im Landschaftspark Duisburg
Nord vom Ensemble Inter-Contemporain unter der Leitung von
Matthias Pintscher gegeben wird.

Fortsetzungen: Zola und Couperus

Im Bereich „Schauspiel“ werden Fortsetzungen angekündigt. Luc
Perceval wandelt weiterhin auf Emile Zolas Spuren und bringt
„Geld. Trilogie meiner Familie 2“ auf die Bühne. Ivo van Hove
inszeniert „Die Dinge, die vorübergehen“ von Louis Couperus,
eine Art Familienthriller. Wie auch im letzten Jahr, als das
Couperus-Stück „Die stille Kraft“ im steten Tropenregen das
Scheitern  des  Kolonialismus  am  Beispiel  eines
Verwaltungsbeamten  und  seiner  Familie  schilderte,  umkreist
Couperus das, was falsch ist an der Besitznahme ferner Länder
durch sein Land.



Das ist jetzt ein Symbolfoto
zu  „Geld.  Trilogie  meiner
Familie  2“  (Foto:
Ruhrtriennale/  Armin-
Smailovic)

Es gäbe der Projekte viele, viele mehr zu nennen, doch soll
dies ja nur ein erster Eindruck sein.

Im Dortmunder Hafen, um darauf zurückzukommen, ist die neue
Arbeit  von  „osa_office  for  subversive  architecture“  zu
bestaunen und auch zu benutzen. Konkret handelt es sich um
einen zehn Tonnen schweren Container in der Farbe Pink, der in
eine  real  existierende  Bearbeitungshalle  für  Stahlprodukte
gekrant wird. Dabei dürfen um die 20 Besucher „an Bord“ („an
Container“?) sein, bestimmt ein unvergeßliches Erlebnis.

Endlich in der Maschinenhalle von Zeche Zollern

Die Maschinenhalle der Zeche Zollern in Dortmund schließlich
ist am 17. August Ort des Konzerts „Spem in alium“, benannt
nach einer Motette Thomas Tallis’. An diesem Abend wird es
experimentell, mit Musik von Henry Purcell, Alfred Schnittke,
György Ligeti und eben Tallis. Vitaly Polonsky dirigiert den
Chor  MusicAeterna,  der  aus  dem  russichen  Perm  zur
Ruhrtriennale  gestoßen  ist.

So, hier soll es einstweilen sein Bewenden haben. Natürlich
könnte man über das Ruhrtriennale-Programm noch unendlich viel
mehr  schreiben,  doch  würde  es  bald  unübersichtlich  und
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sicherlich  auch  langweilig.  Auf  den  Internet-Seiten  des
Festivals  können  Interessierte  sich  orientieren  und  Karten
kaufen. Noch gibt es 15 Prozent Frühbucherrabatt.

www. ruhrtriennale.de

Schillerndes  Spiel  um  Macht
und Liebe: Glucks „Ezio“ in
Frankfurt
geschrieben von Werner Häußner | 27. November 2025
Die Frankfurter Oper hat es wieder einmal geschafft: Mit einer
Inszenierung von Christoph Willibald Glucks „Ezio“ entriss sie
ein Werk aus dem Dämmerschlaf, das noch vor Glucks bedeutsamen
Reformopern entstanden ist. Gleichzeitig gelang dem Haus von
Bernd Loebe damit das Präludium zum Gluck-Jahr: 2014 jährt
sich die Geburt dieser wichtigen Gestalt der Musikgeschichte
zum 300. Mal.

Edle  Roben:  Christian
Lacroix  schuf  die  Kostüme
für  Glucks  „Ezio“  In
Frankfurt.  Sene  mit  Max
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Emanuel  Cencic,  Paula
Murrihy  und  Beau  Gibson.
Foto:  Barbara  Aumüller

Die Ausgangslage ist wie bei solchen Jubiläen üblich: Einige
kleine  Häuser  in  der  deutschen  Theaterlandschaft  kündigen
Premieren  von  Gluck-Opern  an,  die  Flaggschiffe  steuern
unbeirrt  daran  vorbei.  Ob  sich  an  diesem  Bild  noch  etwas
ändern wird, wenn im Frühjahr die Pläne für die Spielzeit
2014/15  publiziert  werden,  steht  noch  dahin.  Obwohl  ein
Komponist wie Gluck dringender eine zeitgenössische theatrale
Befragung bräuchte als etwa Wagner.

Das ist kein Plädoyer für ein Opernmuseum: Sicher klaffen die
musikhistorische Stellung und die aktuelle Bedeutsamkeit von
Komponisten  oder  Werken  bisweilen  weit  auseinander.  Doch
gerade die letzten Inszenierungen des „Ezio“, einer noch stark
an  den  Konventionen  der  „opera  seria“  orientierten  Oper,
lassen spüren, wie brisant ein Libretto des lange als Barock-
Langweilers geschmähten Metastasio wirken kann, und von welch
unterschiedlichen Positionen aus sich eine Regie der Gefühls-
und Affektwelt des 18. Jahrhunderts nähern kann.

Vincent Boussard macht es in Frankfurt ganz anders als Andreas
Baesler  2012  in  Nürnberg.  Dort  verlegte  eine  freche,
bestürzend aktuelle Regie den „Ezio“ in die Tiefgarage des
Staatstheaters, verwandelte die Rezitative in Sprechtext, ließ
die Sänger von Schauspielern doubeln, bot eine knallharte,
temporeiche Action-Tragödie. Jetzt, in Frankfurt, wehrt sich
die  Regie  im  Schulterschluss  mit  dem  genau  analysierenden
Dirigenten Christian Curnyn gegen Eingriffe in Glucks Musik,
mutet dem Zuhörer von heute die ausführlichen Rezitative von
damals zu.

Was  Baesler  in  Nürnberg  als  brutales  Kammerspiel
herunterfetzte,  wird  in  Frankfurt  zu  hochästhetischer
theatralischer  Aktion.  Doch  man  sollte  sich  hüten,
Stilisierung  mit  einem  Verlust  an  Relevanz  und  packender



Wirkung  gleichzusetzen.  Manchmal  sind  sparsame  Gesten,
Verzicht  auf  angeheizte  Erregungszustände  und  Abstand  von
starken Effekten ergreifender als der zappelige Aktionismus,
der noch die letzte musikalische Sekunde szenisch gewichten
will.

Boussard spitzt das Drama um den neurotischen Machtinhaber
Kaiser  Valentinian,  seinen  von  Ehrgeiz  und  Loyalität
geschüttelten Feldherrn Ezio, der alptraumhaft rachsüchtigen
Vaterfigur Massimo und den beiden Frauen Fulvia und Onoria
ganz  allmählich  zu.  Das  führt  im  ersten  Teil  des  gut
dreistündigen  Abends  zu  einigen  Durchhängern,  wenn  die
gepflegte und aufmerksame Gestaltung der Rezitative szenisch
erlahmt oder von abgelebter Melodramengestik flankiert wird.
Doch je mehr sich das Netz zuzieht, je verzweifelter sich die
Figuren im Labyrinth ihrer Gefühle, Intrigen und Psychosen
verrennen, desto eindringlicher spielen die Darsteller, desto
schärfer  zeichnet  die  Regie  die  Konturen  des  psychischen
Verfalls, der seelischen Zerrüttung.

Paula  Murrihy  als
Fulvia  und  Beau
Gibson als Massimo
in  Glucks  „Ezio“.
Foto:  Barbara



Aumüller

Vor  allen  anderen  gelingt  Paula  Murrihy  ein  gesanglich
intensives,  darstellerisch  bewegendes  Porträt  einer  Frau,
deren seelische Qual jedes Maß sprengt: Fulvia liebt Ezio,
wird  vom  Kaiser  begehrt,  von  dessen  Schwester  Onoria  mit
Missgunst verfolgt und von ihrem eigenen Vater Massimo als
Instrument  seiner  Rache  an  Valentiniano  missbraucht.  Die
Sängerin  klagt  mit  innig  geführtem  Mezzosopran  über  ihren
zerstörten existenziellen Halt, kann erhabene Verzweiflung wie
edle Menschlichkeit expressiv stimmlich darstellen.

Murrihy ist nicht die einzige, die vokal überzeugen kann: Mit
Max Emanuel Cenčić steht als Valentiniano einer jener seltenen
Counter,  denen  man  die  artifizielle  Tonbildung  dank  einer
soliden Technik problemlos abnimmt. Cenčić zeichnet den Kaiser
– der historische Valentinian III. herrschte 30 Jahre lang im
Weströmischen Reich – als eine Figur von shakespearehaften
Dimensionen: machtbesessen und dennoch ohnmächtig den Intrigen
ausgeliefert;  selbstherrlich  und  brutal  und  dennoch  fast
infantil  schwach;  renaissancehaft  selbstbewusst  und  dennoch
seinen nagenden Zweifeln bis zum Verfolgungswahn ausgeliefert.

Cenčić drückt diese schillernde Figur stimmlich ausgezeichnet,
in  seiner  Bühnenaktion  oft  mit  auffahrenden,  aber  wenig
profilierten Gesten aus. Den Ezio verkörpert Sonia Prina mit
einem  satten  „Contralto“,  der  manchmal  ebenmäßiger  geführt
sein könnte – eine energische, völlig von sich eingenommene
Figur mit einem unerschütterlichen Selbstbewusstsein. Cenčić
und Prina sind auch Protagonisten einer „Ezio“-Aufnahme unter
Alan Curtis, die 2011 bei Virgin Classics erschienen ist.

Auch  die  Rollen  in  der  zweiten  Reihe  kann  Frankfurt
ansprechend besetzen: Sofia Fomina hat für Neid wie Mitgefühl
brillante Töne; Beau Gibson gibt dem Massimo die paranoid-
gefährlichen  Züge  eines  Triebtäters,  aber  auch  die
schleichende  Gefährlichkeit  des  Intriganten;  Simon  Bode
versucht  erfolgreich,  den  Varo  aus  seiner  Nebenrollen-Ecke



herauszumanövrieren  und  gibt  ihm  das  Profil  eines  willig
dienenden  Staatsglieds,  das  aber  im  richtigen  Moment  die
menschliche Regung der Freundschaft über die geschuldete Räson
siegen lässt und damit das „glückliche Ende“ ermöglicht.

Licht-  und  Schattenspiele
als  Mittel  szenischen
Ausdrucks:  Sonia  Prina  als
Ezio in Glucks gleichnamiger
Oper  in  Frankfurt.  Foto:
Barbara  Aumüller

Mit den fulminanten Roben des Modeschöpfers Christian Lacroix
landete  die  Frankfurter  Oper  einen  Coup,  der  ihr  die
Aufmerksamkeit  des  Boulevards  sicherte.  Barocke  Flamboyanz,
gediegenes bürgerliches Tuch, malerische Fantasie – so lassen
sich die Elemente beschreibe, die Lacroix nutzt, um die Bühne
Kaspar Glarners zu beleben. Die ist wieder einmal einer der
weißen Kästen, an denen man sich in Frankfurt satt sehen kann.
Mit beziehungsreichen Licht-Schatten-Spielen von Joachim Klein
ermöglichen die kahlen Wände gleichnishafte wie gespenstisch-
surreale Bilder, zusätzlich verlebendigt durch behutsam die
Stilisierung stützende Videos der stets einfühlsam arbeitenden
Bibi Abel.

Bis die heillosen Verwicklungen endlich gelöst werden können,
haben Glarner und Boussard die Bühne mit einer allmählich
wachsenden Schar von Imperatoren-Statuen zugestellt, die an
den  berühmten  Augustus  von  Prima  Porta  erinnern.  Zwischen



ihnen streifen Touristen in Alltagskleidern herum, glotzen und
fotografieren – und drängen die Personen des Dramas aus dem
Fokus der Aufmerksamkeit. Was Boussard damit auch erzielen
wollte – es bleibt unerreicht; der Bruch der Handlung verfängt
nicht  schlüssig,  sagt  uns  über  Metastasios  ausgefeiltes
Psychospiel im barocken Rahmen hinaus nichts Erhellendes über
die Figuren und ihre Konstellationen.

Umso mitteilsamer ist die Musik: Christian Curnyn und die 27
Musiker des Frankfurter Opern- und Museumsorchesters bringen
Glucks Musik leicht und leuchtend zum Klingen. Sie leugnen
nicht, dass der „Ezio“ von 1750 – man spielt die frühere
Prager  Fassung  –  vergeblich  nach  den  Errungenschaften  der
späteren Reformopern suchen lässt. Aber das ist kein Nachteil,
denn  Gluck  beherrscht  sein  Handwerk  und  setzt  es  in  den
vielfältigen formalen Varianten von Rezitativ und Arie virtuos
ein.

Doch zeigt sich im „Ezio“ schon, dass Gluck den Bezug zwischen
Wort und Musik – im Gegensatz zu Händel in seiner „Ezio“-
Vertonung – offenbar für so bedeutsam erachtet, dass er manche
musikalische  Finesse  der  dramatischen  Schlagkraft  opfert.
Curnyn  freilich  bleibt  dezent:  Von  den  schlagkräftigen
Wirkungen, die Gluck – und, nicht zu vergessen, sein Schüler
Antonio Salieri – später einsetzen, ist in diesem „Ezio“ nur
manchmal zu hören, wenn Curnyn kräftige Akzente zulässt. Es
wird sich zeigen, wie sich die Frankfurter Gluck-Initiative
auswirkt; am Main steht jedenfalls ab 8. Dezember mit Georges
Enescus „Oedipe“ die nächste selten zu erlebende Oper um einen
antiken Stoff auf dem Spielplan.



Wo das Glück sich zeigen kann
geschrieben von Bernd Berke | 27. November 2025
Es  hat  schon  ein  wenig  genervt,  wie  die  ARD  für  ihre
Themenwoche übers Glück vorab die Trommel gerührt hat. Sogar
zum  Tagesschau-Nachrichtenstoff  wurde  der  eigene
Programmschwerpunkt. Was aber Anke Engelke jetzt unter dem
Titel  „Sowas  wie  Glück“  präsentiert  hat,  war  wirklich
berührend.

Anke  Engelke  (vorn  rechts)
auf Glückssuche – hier bei
einer Chorprobe. (© WDR/Tom
Trambow)

Auf der Suche nach dem Glück begab sich die vor allem mit
Komik  bekannt  gewordene  Fernsehfrau  auf  Deutschlandreise.
Anfangs  konnte  man  noch  argwöhnen,  hier  stelle  ein  Promi
wohlfeile Betroffenheit zur Schau. Doch das war nicht der
Fall. Anke Engelke erwies sich als richtige Besetzung fürs
Thema:  zuversichtlich,  aber  nicht  bodenlos  optimistisch;
einfühlsam ohne unnötiges Drumherum; komisch nur dann, wenn
der Augenblick es zuließ. Den etwas windschiefen Satz „Ich bin
zuständig fürs Emotionale“ wollen wir ihr gern verzeihen.

Bewegende Weisheit der krebskranken Kinder

Vor allem ihre Gespräche mit krebskranken Kindern in einer
Essener Klinik waren ungemein bewegend. Auch dort, wo man es
nicht vermutet, gibt es große Glücksmomente. Wie früh diese
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Kinder gereift sind – weit über ihr Lebensalter hinaus. Wie da
ein Mädchen, dem gerade der Magen wegoperiert worden ist, sich
tapfer vornimmt: „Man muss für seine Eltern stark sein…“ Wie
da ein unheilbar kranker Junge, der weiß, dass er sterben
wird, seiner Mutter verkündet, er wolle nach seinem Tod ihr
Schutzengel werden. Da darf man schon mal ziemlich feuchte
Augen bekommen…

Die Fröhlichkeit beim Gesang

Per Zeitungsanzeige suchten Anke Engelke und ihr Team gezielt
unglückliche Menschen, die beispielsweise ihre Partner oder
die Arbeit verloren hatten. Aus ihren Reihen wurde ein Chor
zusammengestellt, der schließlich nach zwölf Wochen Proben in
der Kölner Philharmonie auftrat. Und siehe da: Das Singen in
der Gemeinschaft schmiedete nicht nur zusammen, sondern setzte
nachweislich  Glückshormone  frei.  Wie  schön  war  es,  die
strahlenden  Gesichter  beim  Auftritt  zu  sehen  –  dieselben
Gesichter, die Wochen vorher nur von Sorgen zerfurcht waren.

Schließlich  jene  rund  hundertköpfige  Dorfgemeinschaft  im
deutschen Südwesten. Gewiss, da wehte ein leicht esoterischer
Hauch. Doch das Glück, das aus solcher Gemeinsamkeit fließen
kann, war auch hier mit Händen zu greifen. Leute, die ihren
höchst unterschiedlichen Besitz offenlegen, teilen und also
niemanden abstürzen lassen, haben eben einiges für sich.

Lebendige Gemeinschaft

Immer  wieder  leuchteten  unterwegs  kleine  oder  größere
Glücksanlässe auf: die „geerdete“ Arbeit im Garten, die Geburt
eines Zickleins, eine 60 Jahre währende Ehe, wobei der Mann
beinahe schon unverschämt glücklich wirkte.

Und das Fazit? Nun, dass Sex und Geld nicht platterdings als
allerbeste  Glücksquellen  gepriesen  wurden,  durfte  man  wohl
erwarten. Eher ging es in diese Richtung: Man sollte sein ganz
persönliches Glücksbedürfnis mit wachen Sinnen wahrnehmen, es
gleichsam hegen und pflegen. Man sollte sich mehr zutrauen.



Gesundheit und lebendige Gemeinschaft sind hohe Güter, wenn
nicht die höchsten. Was außerdem noch entstehen kann, wird
sich dann beizeiten zeigen.

„Glück“  –  und  was  daraus
werden  kann:  Der  neue  Film
von Doris Dörrie
geschrieben von Leah Herz | 27. November 2025
Entlaubt, grau, desolat.
Baum, Himmel, Gegend.
So fängt der Film an. Schon weiß ich, was ich zu erwarten
habe. Irgendwann wird zartes Grün sprießen, werden ein blauer
Himmel  mit  entzückenden  weißen  Wolkenformatiönchen  und  ein
lebendiges Stadtviertel zu sehen sein. Denn schließlich heißt
der Film „Glück“ und das muss ja dann auch optisch zu erkennen
sein.
Symbolik.

Nun  kommt  die  Vorgeschichte:  Irina  erleidet  ein  brutales
Schicksal  in  einem  der  von  Kriegen  zerrütteten  Länder
Osteuropas.  Ihre  Eltern  werden  ermordet,  sie  wird
vergewaltigt. Sie taucht tief in einen Fluss ein. Überlegt sie
Selbstmord  zu  verüben?  Will  sie  die  Entwürdigung,  die
Verletzung abwaschen? Vermutlich Letzteres, denn sonst wäre
der Film nach 10 Minuten zu Ende gewesen, aber da taucht Irina
auch schon in Berlin auf. Wie sie da hingekommen ist, erfährt
man im Film nicht. Es steht im Buch „Verbrechen“ von Ferdinand
von Schirach, das ich mit großer Begeisterung gelesen habe,
und  in  dem  „Glück“  einer  von  11  Fällen  ist,  die  er  als
Strafverteidiger verhandelt hat.
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Und hier möchte ich kurz diese Filmbesprechung verlassen, um
das Buch zu loben und zu empfehlen. Es ist ein hochspannendes
Buch,  in  einem  Stil,  den  ich  gern  „bare  bones“  nenne.
Unverschnörkelt,  geradeaus,  Fakten.  Einfach  erzählt,  alles
Wesentliche  ist  drin,  und  dennoch  ist  es  nicht  kalt  oder
unbeteiligt. Ich hab es in einer Nacht gelesen und sofort den
zweiten Band „Schuld“ bestellt.

Zurück zum Film.
Natürlich ist es ein Klischee, dass alle Frauen, die aus den
osteuropäischen Ländern kommen, illegal in Deutschland sind
und  ihr  Geld  auf  der  Straße  verdienen.  Aber  das  war  die
Buchvorgabe, und es trifft wohl hier und da für einige Frauen
zu, egal woher sie kommen.

Nun  trifft  Irina  (Alba  Rohrwacher,  sehr  überzeugend,
zurückgenommen in Gestik und Mimik) den jungen Punker Kalle
(Vinzenz Kiefer). Der sieht so aus, wie sich der deutsche
Michel  den  Straßenjungen  vorstellt:  mit  strähnigen
Zottelhaaren,  mehreren  Piercings  in  Unterlippe  und  Nase,
fadendünnen  Klamotten  und  einer  stylischen  Bikerjacke  mit
Nieten. Und mit Hund. Aber unter dieser Fassade steckt ein
hübscher Teenieschwarm, der im Laufe der Geschichte das ganze
Blech aus seinem Gesicht spurlos entfernt. Keine Stechlöcher,
wo  die  Piercings  waren,  schön  geschnittene  Frisur,
blankpoliertes Strahlegesicht. Alles aus Liebe zu Irina. Und
weil er einen Job hat, für den er im Film aber zu blöd ist.
Dass eine Zeitung gefaltet werden müsste, bevor sie in den
Briefkasten passt, kann man als obdachloser Punk auch nicht
wissen.  Ist  klar.  Aber  Kalle  und  Irina  sind  glücklich,
irgendwie  ist  es  egal,  dass  sie  im  neuen  Ein-Zimmer-Heim
Kundschaft bedient und er nichts gebacken kriegt. Die Liebe
siegt. Das ist schön, und wenn ich wogende Mohnblütenfelder
sehe, und mittendrin räkelt sich Irina, dann habe auch ich
verstanden:  das  ist  das  reine  Glück.  Erwachsene,  die
glückselig  in  Kinderschaukeln  dem  schäfchenbewölkten  Himmel
entgegenschwingen? Achtung: Glück.



Ein schmuddeliger Punk, der für seine Freundin zum Sauberbubi
mutiert? Noch mehr Glück.
Ja danke, ich habe verstanden.
Ist es das Glück, das Herr von Schirach meinte?

Der Film ist gefühlte drei Stunden alt, als es endlich zum dem
Ereignis kommt, das von dem Anwalt – im Buch dem Ich-Erzähler
von  Schirach  –  vor  Gericht  verhandelt  wird:  die  etwas
unorthodoxe  Entsorgung  der  Überreste  (und  man  darf  das
wörtlich  nehmen)  eines  dummerweise  am  falschen  Ort  zur
falschen  Zeit  durch  Herzinfarkt  verstorbenen  (und  offenbar
auch einzigen) Kunden von Irina.
Weil auch das in den malerischsten Farben beschriebene Glück
irgendwann mal kinematographisch ein Ende nehmen muss, wird
dann der eigentliche Kriminalfall in den letzten 10 Minuten
zwischen  einem  Verteidiger  (Matthias  Brandt)  namens  Noah
Leyden (hä???) und einer namenlosen Anklagevertreterin (Maren
Kroymann) schwupp-di-wupp in einem Bistro ausgehandelt. Glück.
Zwischendurch  gewährt  uns  der  Anwalt  noch  schnell  einige
schnipselige Einblicke in sein eigenes familiäres Glück. Mit
einer tollen Gattin und zwei gescheiten Kindern. Zu viel des
Guten.
Dass Matthias Brandt, der kaum Möglichkeiten hatte, sein Rolle
als Anwalt zu unterfüttern, hier so blass blieb, liegt wohl an
der Aufbereitung des Drehbuchs.
Was in von Schirachs kompakte Geschichte hineininterpretiert
wurde,  ist  hanebüchen.  Überfrachtet  mit  Symbolik  und
überwältigend  kitschig.

Allerdings gab es im Film tatsächlich eine Szene, die ich
besonders erwähnen will: als Irina nach brutaler mehrfacher
Vergewaltigung auf dem Tisch liegt und eine weiße mit Lämmchen
bestickte  Tischdecke  komplett  über  sich  zieht.  Kitsch?
Effekthascherei? Möglich. Aber das hat mich berührt.
Alba  Rohrwacher  ist  ein  Lichtblick  im  Film  und  ihrer
Darstellung ist es zu verdanken, dass ich nicht vorzeitig das
Kino verließ.



Ich habe ein Interview gesehen, in dem Herr von Schirach sich
zufrieden  über  den  Film  äußerte.  Frau  Dörrie  hatte  große
Hoffnungen  für  „Glück“  bei  der  diesjährigen  Berlinale.  Zu
große Hoffnungen werden leider oft enttäuscht.
Vielleicht waren meine Erwartungen ebenfalls zu hoch (was ja
bekanntlich auch Enttäuschung erzeugt), und ich habe mich zu
sehr ans Buch geklammert?

Ich hatte meine Freundin, die das Buch nicht kannte, ins Kino
mitgezerrt. Gerade WEIL sie das Buch nicht kannte.
Selten waren wir uns so einig.

Im  Billiggetümmel  der
Vorstädte – Wilhelm Genazinos
Roman  „Das  Glück  ins
glücksfernen Zeiten“
geschrieben von Bernd Berke | 27. November 2025
Gerhard  Warlich  hat  einst  Philosophie  studiert.  Brotlose
Weisheit, wie sich sehr bald zeigte. Irgendwann verdingte er
sich als Auslieferungsfahrer einer Großwäscherei. Jetzt ist er
dort seit vielen Jahren Geschäftsführer. Immerhin. Aber ist
der 41-Jährige auch glücklich?
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Diese schwierige, vielfältige Frage wird im neuen Roman von
Wilhelm  Genazino  genauestens  durchbuchstabiert.  Der  Ich-
Erzähler mit dem sprechenden Namen Warlich sucht „Das Glück in
glücksfernen Zeiten” (Titel), doch er verzagt immer wieder.

Er führt ein Leben auf Beobachter-Posten und nimmt Alltags-
Ereignisse bis in die letzten Verästelungen wahr – wie es
Genazinos  Streuner  und  Flaneure  seit  jeher  tun.  Dabei
verstrickt er sich in ziellosen inneren Aufruhr, den er mit
einer  „Schule  der  Besänftigung”  ruhigstellen  möchte  –  ein
rätselhaftes  Vorhaben,  das  er  seinen  Mitmenschen  kaum
vermitteln  kann.

Bei seinen Streifzügen durch die Stadt und das „Billiggetümmel
der  Vorstädte”  (Zitat)  blickt  Warlich  in  die  Abgründe
landläufiger  „Normalität”.  Lauter  Halbverrückte  und  fast
Verwahrloste scheinen durch die gesichtslose Gegend zu irren.
Die  (von  Rentner-Schwärmen  durchzogene)  Tristesse  erzeugt
ständiges Unbehagen.

Spitzeln im Auftrag
der Großwäscherei

Eigentlich versteht Warlich all diese „Gespenstereien” (oft
wiederkehrendes Wort) überhaupt nicht. Am liebsten möchte er
still kapitulieren. Da klafft die offene Frage, ob es nicht
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vielleicht vielen so ergeht: Sie verstünden das große Ganze
nicht  mehr  und  schauten  nur  fassungslos  den  verstreuten
Einzelheiten zu.

Ungeheuerlich  abermals,  welch  immens  reichen  Erzählstoff
Wilhelm  Genazino  aus  der  feingliedrigen  Betrachtung
gewöhnlichster  Ereignisse  gewinnt.  Es  ist,  als  würden  die
alltäglichen Vorgänge in all ihrem möglichen Schrecken, aber
auch als Verheißung ungeahnter Möglichkeiten erstrahlen. Die
Sprache, in der Genazino den widrigen Verhältnissen nachspürt,
wiegt kein Gramm zu wenig und keins zu viel.

Warlich unternimmt eine desolate Werbetour durch Hotels, um
sie von den Vorzügen „seiner” Wäscherei zu überzeugen. Auch
soll er im Auftrag des kontrollsüchtigen Besitzers Eigendorff
(noch so ein Name) Fahrer bespitzeln, die ihre Liefertouren zu
locker angehen – und wird selbst überwacht. Horror aus der
Arbeitswelt. Da braucht man keine künstlichen Monster.

Noch mehr gerät Warlich aus der Balance, als seine Partnerin
Traudel  (Sparkassen-Filialleiterin)  Druck  ausübt:  Sie  will
partout  ein  Kind.  Auch  sie  sucht  eben  nach  neuem
Glücksgelände. Er lässt sie im Unklaren, flüchtet sich in eine
heillose Hinhaltetaktik.

Dieses ebenso sanftmütige wie schmerzvolle Buch kann, obwohl
es auch komische Gefilde streift, schwerlich „gut ausgehen”,
allenfalls glimpflich. Die drängende Überfülle unscheinbarer
Ereignisse  treibt  Warlich  in  nervliche  Zerrüttung.  Alles
erscheint ihm so kompliziert, dass er lieber „Generalverzicht”
üben will. Am Schluss sieht es gar so aus, als hätte er in der
Psychiatrie eine neue Heimstatt gefunden, in der er nicht über
Gebühr behelligt wird. Soll man diese Weltverweigerung etwa
Glück nennen? Oder besiegen die „glücksfernen Zeiten” alles
und jeden?

Wilhelm Genazino: „Das Glück in glücksfernen Zeiten”. Roman.
Hanser Verlag. 158 Seiten, 17,90 Euro.


