
Kaum eine Kunstform, die sich
für diese Figur nicht interessiert
hätte: für „Judas“ manchmal mehr
als für „Jesus“. Da kommt sogar ein
Sänger aus Island und sieht kein
bisschen so aus, wie man sich den
klassischen Verräter vorgestellt
hätte: Benedikt Kristjánsson singt
und rezitiert beim Musikfest ION
ein Programm, das nach den ersten
großen Chorereignissen der Wo-
che für sakrale Musik in die Tiefen
dieser biblischen Figur bohren
will. Nürnbergs ION-Intendant
Moritz Puschke ruht sich damit
nach den guten Besucherzahlen
der ersten Konzerte (dreimal mehr
als vor Corona) auch hier nicht auf
gängiger Kost aus, sondern geht in
die kostbare Kirchengotik eines
Vororts und kann sich auch hier
über „ausverkauft“ und einen äu-
ßerst anregenden, bewegenden
Abend freuen. Continuum Berlin
spielt die Musik Bachs, die Aus-
druckskraft des Tenors trägt von
der Kreuzigungsszene aus dem Ro-
man Judas von Amos Oz bis zu
Bachs Glaubensgewissheit „Ich
traue seiner Gnade“, zu strahlen-
den vokalen Höhen und atembe-
raubenden Pianissimi. Kristjáns-
son lässt sich bespucken, schla-
gen, und den „Judaskuss“ be-
kommt der Verräter selbst – vom
Percussionisten.

Szenenwechsel bei der ION
nach St. Sebald. Dort ist das Chor-
podest umarrangiert für die Klause
des „Sehers“, des Sängers: mit auf-
geschlagenen Büchern und einer
Art Ottomane – für die Urauffüh-
rung von Wilfried Hillers Apoka-
lypse – eine Enthüllung. Noch ein
paar Tage zuvor hatte der Kompo-
nist in Carl Orffs Wohnhaus am
Ammersee auf so einem Ruhebett
gelegen: mitten im Spirit Orffs, der
auch sein eigenes neues Werk be-
stimmt. Mitten in der Welt von
Prometheus oder De temporum
fine comoedia ist Hillers Endzeit-
stück Apokalypse nun auch so ein
gelehrtes Stück mit dem Charme
für Theologen oder Altphilologen
geworden, in 14 Stationen mit
Zahlenmystik, klösterlichen Stim-
men, Texten des ehemaligen Re-
gionalbischofs Stefan Ark Nit-
sche: „ein Stück von tiefgehenden
Gedanken und Gefühlen“ (ION-
Dramaturg Oliver Geisler).

Ausgebreitet sind die Arme des
Sehers (in passender Annäherung
an die Counter-Partie: Johannes
Euler), der Blick ist in die Wolken
gerichtet, langsam kommen die
Musiker (charaktervoll: die Bass-
klarinette oder das umfangreiche
Schlagwerk von „Drumaturgia“)
auf die Szene – so wie sie die nach
anderthalb Stunden wieder verlas-
sen werden in diesem Abschieds-
Oratorium. Letztlich kreisen alle
der vielen Fragen um ein „Wo bist
du, Gott?“: mit einsamen und ver-
schwebenden Noten, grellen
Schreien des Soprans, wuchtigen
Klangclustern – alle Instrumente
haben ihren eigenen Klanghori-
zont bis hin zum apokalyptischen
Zusammensturz und dem sanften
Eintritt der Barmherzigkeit. So
prägnant die musikalische Seite
dieser „Enthüllung“ geraten ist
(auch mit der Vierergruppe der
„Singphoniker“), so kümmerlich
ist die Szene wie in der Leseecke
der Pfarrbücherei. Gleichwohl ist
Apokalypse ein typisches Hiller-
Stück, über dessen Aufführungs-
möglichkeiten man weiter nach-
denken könnte. In St. Sebald vor-
ab jedenfalls anerkennender Ap-
plaus. > UWE MITSCHING

Die ION feiert
problematische
Figuren
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che Verwechslungskomödie he-
raufbeschwor, zumal Dorante es
ihr gleichtat und seinen Angestell-
ten Arlequin zum Test vorschick-
te. Wie zu erwarten, geht die Liebe
ihre eigenen Wege und man ist ge-
spannt, ob sich am Ende doch al-
les zum gegenseitigen Wohlerge-
hen zusammenfindet.

Die zur Prüfung der jeweiligen
Partner vorgeschickten Dienstbo-
ten wirkten bisweilen weniger un-
tergeordnet, als man es vielleicht
erwartet hätte. Der eine oder an-
dere Zuschauer erlag vielleicht
eher dem Charme von Lisette,
dem Dienstmädchen, die sich
nach „Romantik“ sehnte, als Sil-
via, ihrer Herrin. Genauso moch-
ten manche Zuschauerinnen eher
Eric Wehlan, den Darsteller des
Arlequin, gewählt haben als sei-
nen Herrn Leon Tölle, der in der
Rolle des Dorante glänzte. Wie
auch immer – in den Herzen der
Figuren ging es stets hin und her
zwischen Vernunft und Gefühl.

Erfolgreichstes Stück

Das in Bamberg aufgeführte
Spiel von Liebe und Zufall aus
dem Jahre 1730 war das erfolg-
reichste Stück des Franzosen
Pierre Carlet de Marivaux. Vom
geistigen Hintergrund her ist es
mit Jean-Jacques Rousseau ver-
wandt, der für ganz Europa die
Epochen des Sturm und Drang,
der Romantik und vor allem der
Aufklärung mit initiierte. Ein ähn-
liches Schwanken zwischen Auf-
klärung und Romantik beobach-
ten wir in Deutschland beim Auf-
klärer Moses Mendelssohn, der
1763 seiner Braut Rousseaus Lie-
besroman in Briefen Julie oder
Die neue Heloise empfahl – einen
der größten belletristischen Buch-
erfolge seiner Zeit.
> ANDREAS REUSS

„Ich will einen Kampf zwischen
Liebe und Vernunft, und die Ver-
nunft soll zugrunde gehen!“, for-
dert Madame Silvia etwas selbst-
kritisch. Der hübschen jungen
Lady, effektvoll verkörpert von
Jeanne Le Moign, steht ein Bräuti-
gam ins Haus. Diesen jungen
Herrn Dorante, auch attraktiv im
wirklichen Leben (Leon Tölle),
hat die einflussreiche Madame Or-
gon für sie ausgesucht. Mit der Or-
gon hat Iris Hochberger auf der
Bühne gerade dadurch beein-
druckt, dass sie eine edle Conte-
nance an den Tag legte. So ent-
spann sich ein inspirierender Ge-
gensatz zu den stürmischen Lei-
denschaften der Heiratswilligen,

die eine herrliche, sehr unterhalt-
same und keineswegs oberflächli-
che Komödie spielten.

Eine in diesen ernsten Zeiten er-
leichternde Heiterkeit ergriff das
Publikum, weil Madame Silvia ih-
ren Zukünftigen durch Lisette,
ihre liebreizende Angestellte, erst
einmal inkognito prüfen lassen
wollte – wodurch sie eine köstli-

Calderón-Festspiele am E.T.A. Hoffmann Theater

Vernunft und Gefühl

Antonia Bockelmann und Eric Weh-
lan. FOTO: BIRGIT HUPFELD

Zu diesem Zeitpunkt hatten
sich auf der Premiere bereits ei-
nige Sitzreihen im Parkett gelich-
tet, und das war der ideenlosen
Regie von Warlikowski geschul-
det. Schade, denn unter Nagano
wurde durchwegs erstklassig ge-
sungen und gespielt. Die zweite
große Premiere im Rahmen der
Münchner Opernfestspiele steigt
am 9. Juli mit Claude Debussys
Pelléas et Mélisande. Am Pult
steht wieder nicht Jurowski, son-
dern Hannu Lintu.
> MARCO FREI

Dieser gute Einfall wurde leider
nicht durchgeführt, obwohl der
Stoff gerade heute aktuell er-
scheint. Jedenfalls beherrschen
derzeit einige Nekrotzare die
Nachrichten auf übelste Weise,
und hier hätte die Regie ansetzen
können und müssen. Stattdessen
setzte auch die Bühne und Aus-
stattung von Matgorzata Szczesni-
ak einzig auf Bebilderung mit
punktueller Überzeichnung. Am
Ende sitzt Nekrotzar mit Nackt-
kostüm samt Gummi-Penis im
Rollstuhl.

Warlikowski zitiert den Film Me-
lancholia von Lars von Trier
und lässt im Video von Kamil
Polak einen riesigen Himmels-
körper auf die Erde einschlagen.
Eine solche Direktheit wäre auch
sonst hilfreich gewesen. Doch
Warlikowski deutet nicht, son-
dern stellt allenfalls Assoziatio-
nen aus. Immerhin findet sich
die Bevölkerung von Breughel-
land bald in einem riesigen
Hochsicherheitstrakt samt Sta-
cheldraht wieder: der Staat als
Gefängnis.

Carl als Hofastrologe Astrada-
mors von seiner Frau Mescalina
(Lindsay Ammann) in Sado-Ma-
so-Klamotten ausgepeitscht, bis
sie von Nekrotzar totgebissen
wird. Zuvor wurde Benjamin
Bruns als philosophierender To-
tengräber Piet vom Fass vom Welt-
vernichter zum Pferd umfunktio-
niert. Als die Welt untergeht, ver-
schläft das Liebespaar Amanda
(Seonwoo Lee) und Amando
(Avery Amereau) den Untergang.

Oder ist sie gar nicht unterge-
gangen? Die Regie von Krzysztof

Sie sind der glanzvolle Ab-
schluss der Saison. Umso er-

staunlicher ist es, dass Vladimir
Jurowski als Generalmusikdirek-
tor (GMD) der Bayerischen
Staatsoper bei den Münchner
Opernfestspielen keine der zwei
großen Premieren dirigiert: auch
nicht die Eröffnungspremiere. Da-
für gelang seinem Vor-Vorgänger
Kent Nagano mit dem Bayeri-
schen Staatsorchester eine gera-
dezu mustergültige Sicht auf Le
Grand Macabre von György Lige-
ti. Es ist die einzige Oper des 2006
verstorbenen Komponisten. Die
Uraufführung der Erstfassung
wurde 1978 in Stockholm reali-
siert, die Revision folgte 1997 in
Salzburg. Die jetzige Münchner
Erstaufführung kommt reichlich
spät. Dafür aber wurde unter Na-
gano nichts grell überzeichnet
oder effekthascherisch ausgestellt.
Selbst die skurrile Autohupen-
Ouvertüre oder die tickenden We-
cker-Konzerte wurden konzis in
den Gesamtkontext integriert. Der
Stoff geht auf die Ballade du
Grand Macabre von 1936 des flä-
mischen Dichters Michel de Ghel-
derode zurück.

Sensenmann im Zentrum

In ihr verarbeitet der Dramati-
ker des Absurden letztlich auch
den damaligen Aufstieg der Fa-
schisten und Nazis. Im Zentrum
steht Michael Nagy als Sensen-
mann Nekrotzar, der den Unter-
gang von Breughelland und der
Welt prophezeit und vorbereitet.
In diesem Breughelland herrscht
der Fürst Go-Go von John Holi-
day. Unterstützt wird er von Sarah
Aristidou als Chef der Geheimen
Politischen Polizei und verhei-
ßungsvolle Venus.

Was da alles passiert, ist ziem-
lich durchgeknallt. Da wird Sam

Auftakt der Münchner Opernfestspiele mit György Ligetis „Grand Macabre“

Im Rollstuhl zum Weltuntergang

Dem Untergang geweiht, oder ist alles nur ein böser Irrsinnstraum? Michael Nagy als Nekrotzar im Rollstuhl (links) und John Holiday als Fürst Go-Go.
FOTO: WILFRIED HÖSL

Andonis Foniadakis feiert mit seinem Ballett „Troja“ (UA) am Gärtnerplatz Premiere

Langweilige Existenzkämpfe
Ein Balletttitel wie Troja weckt

allerlei Erwartungen. Er wirft
auch die Frage auf, wie ein zeitge-
nössischer, zumal auf Kreta aufge-
wachsener Künstler mit dem anti-
ken Mythos umgehen wird. Ando-
nis Foniadakis, der als Tänzer an
renommierten Häusern engagiert
war, später zwei Jahre das Grie-
chische Nationalballett leitete
und jetzt als freischaffender Cho-
reograf viel beschäftigt ist, nutzte
ihn als assoziationsreiche Meta-
pher. Er orientierte sich zudem an
der vielfach in die Moderne hinein
adaptierten Tragödie Die Troerin-
nen, in der Euripides (415 vor
Christus) den Wahnwitz kriegeri-
scher Zerstörung geißelt.

Archaisch und mit goldenen
Rundschilden leuchteten Fonia-
dakis und sein Produktionsteam
Troja als tanztheatralische Aus-
grabungsstätte aus. Zutage geför-
dert wurden der Krieg und seine
Konsequenzen als Phänomen der
Menschheitsgeschichte. Den quä-
lend-düsteren Grundton gab ne-
ben drei live unter Leitung von
Michael Brandstätter gespielten
Werken von Arvo Pärt insbeson-
dere Julien Tarrides atmosphäri-
sches Sounddesign vor.

Extrem kräftezehrend

Extrem kräftezehrend der Ener-
gieeinsatz, den dieser allzu sportiv
angelegte tänzerische Marathon
der 20-köpfigen Ballettcompagnie
abverlangte, die ihn nicht von un-
gefähr mit Knieschonern absol-
vierte. Rigide tobte der existenziel-
le Kampf ums Überleben im Chaos
der Nachkriegszeit, in der die Frau-
en als Kriegsbeute im Lager der eu-
phorischen „Helden“ aufgeteilt
werden, in der Andromaches Sohn
in den Abgrund gestoßen wird, in
der Kassandras Stimme untergeht –

„ … a timeless call. For justice, re-
cognition, once and for all“, heißt
es an einer Stelle.

Atempausenfrei, nicht selten in
kruder Wrestling-Manier, fallen
die Tänzer*innen übereinander
her, werden über den Boden ge-
schleift, sind ständig in Aktion,
verkörpern temporeich Gesten
und Posen von Unterwerfung und
Gegenwehr – dies alles jedoch in
repetitiv wirkenden, zum Teil an
Rituale gemahnenden Bewe-
gungsabläufen, die zu vorherseh-
bar sind, um ästhetisch zu faszi-
nieren. Man nimmt das kollektive
und das individuelle Ringen um
den letzten Rest von Würde wahr,
die Momente, in denen in der
Gruppe der fragile Zusammenhalt
die Aussicht auf Schutz und eine
Zukunft gewährt; man sieht Wut-
attacken, verzerrte Mienen, solide
gemeisterte Partnering-Sequen-
zen, die Tänzer auf- und abgehen,
sieht Schmerz, der immer wieder
plakativ mit weit aufgerissenen
Mündern formuliert wird, und
bleibt bei all diesen emotionalen

Ausnahmezuständen doch selt-
sam unberührt. Man sieht auf die
Uhr und wundert sich, wie lange
75 pausenlos getanzte Minuten
sich dehnen können. Eindringlich
und effektvoll bleibt vor allem das
Intro im Gedächtnis, das als tän-
zerisch präzise rhythmisiertes Bild
anfangs viel versprach. In zwei
Reihen formierten sich die Tänze-
rinnen und Tänzer, fest verbunden
mit dem flexiblen Gerüst ihres
(Tempel)-Daches über dem Kopf –
wo das verloren geht, fehlen Iden-
tität und Heimat. Schade, dass Fo-
niadakis sein fraglos anspruchs-
volles dramaturgisches Konzept
choreografisch nicht adäquat,
nicht abendfüllend umsetzen
konnte. Dieses Manko machte lei-
der auch das aufwendige Bühnen-
und Lichtdesign von Sakis Birbilis
nicht wett. Dennoch und verdient:
begeisterter Beifall für die leis-
tungsstarke, leidenschaftlich agie-
rende Compagnie sowie das be-
hutsam geführte Orchester des
Staatstheaters am Gärtnerplatz!
> R. BAUMILLER-GUGGENBERGER

Jana Baldovino und das Ballettensemble des Staatstheaters am Gärtnerplatz.
FOTO: MARIE-LAURE BRIANE

MELDUNG

Mehr Stolz, weniger Selbstzweifel:
Geht es nach der Oscarpreisträgerin
Kate Winslet, sollten Frauen sich je-
den Tag selbst sagen, wie toll sie
sind. „Verschwendet künftig nichts
mehr von eurer kostbaren, kostba-
ren Energie darauf, euch für euren
Körper zu schämen. Hinterfragt
nicht, wie ihr ausseht, ihr seid alle
phänomenal“, ruft die 48-Jährige
bei der Europapremiere ihres neuen
Filmes Die Fotografin auf dem Film-
fest München. Und rund 1500 Gäste
jubeln. > DPA


