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* Kulturelle Umschau «

Der Deutsche Evangelische Kirchentag in Stuttgart

Ein deutscher evangelischer Kirchentag, wie er nun seit 1949 zum vierten
Male begangen wurde, ist keineswegs eine von kirchlichen Behérden anberaumte
und von amtlichen Stellen durchgefiihrte Veranstaltung offiziellen Charakters. Aus
Laieninitiative entstanden, will der Kirchentag als ein Moment der Unruhe in die
allzu stabilen und auch im heutigen Deutschland wieder zu gefiihrlichen Konsoli-
dierungen neigenden kirchlichen Verhiltnisse hineinwirken. In ihm leben jene
Krifte weiter, die in den Kampftagen der Bekennenden Kirche eine in kirchlichen
Belangen miindig gewordene Laienschaft neben die Pfarrer treten lief. Daf} der
Ruf zum Kirchentag auch dies Jahr wieder die bereitwillige Unterstiitzung hoch-
ster kirchlicher Instanzen und in den breitesten Schichten des Kirchenvolkes ein
freudiges Echo gefunden hat, liBt sich gewi8 nur zum Teil aus dem erstaunlichen
organisatorischen Geschick seiner Veranstalter oder aus dem politisch-seelischen
Klima des gegenwiirtigen Deutschland erkldren. Vielmehr scheint uns, es habe hier
eine wache, ihrer Botschaft bewuf3te Kirche ihre Stunde, d.h. die Stunde ihres
Dienstes, erkannt.

In besonderem Mafle wurde das zu einem die ganze Nation bewegenden Er-
lebnis, als der vorjihrige Kirchentag in Berlin evangelische Christen aus der Ost-
und Westzone zusammenfiihrte und seine Losung «Wir sind doch Briider» wie ein
Hoffnungsfanal in die zerkliiftete deutsche Welt hinausleuchten lie3. Dies Erlebnis
wurde in Stuttgart nicht zum zweiten Male gemacht. Der Umstand, daf} die an-
gemeldeten zwanzigtausend Briider aus dem Osten bis auf vierzig gezwungener-
maflen ausblieben, lag wie ein Schatten iiber der Tagung. Eine andere schmerzliche
Tatsache war die Unméglichkeit, zur akuten Frage des Wehrbeitrags oder der
Wehrlosigkeit aus christlicher Verantwortung heraus einen einhelligen Standpunkt
zu finden. Doch wiire es ein Unrecht, den Wirt des Stuttgarter Kirchentages nur
nach seinen Grenzen bemessen zu wollen.

Es hilt schwer, aus der Fiille des Gebotenen und vom einzelnen Teilnehmer
nur fragmentarisch Bewiiltigten Besonderes herauszuheben. Die Kirche des Evan-
geliums, sonst in der Gestaltung unseres Alltags eher zaghaft und gedimpft, lebte
in Stuttgart in einer atemberaubenden Intensitit und hinreiflenden Aktivitit.
«Wihlet das Leben» war das Motto, zu dem beim Erdffnungsgottesdienst den sieb-
zigtausend Anwesenden die Ruine des Neuen Schlosses, vor der man sich versam-
melte, einen sehr eindriicklichen Kommentar gab. Mit Abendmahlsfeiern und Ge-
betsgemeinschaften nahmen die Tage ihren Anfang, mit Abendmahlsfeiern wurden
sie zu spiiter Stunde beendet. Die Vormittage sahen intensive Bibelarbeit, hernach
Referate in fiinf Arbeitsgruppen, welche die christlichen Erkenntnisse fiir die in
Kirche, Familie, Volk, Betriebs- und Dorfgemeinschaft auftauchenden Probleme
fruchtbar zu machen suchten. Uber diese Themata erfolgte an den Nachmittagen
freie Aussprache, soweit eine solche vor dem Forum von Tausenden méglich war:
der Abend sah an 27 Stitten grofle Evangelisationsversammlungen an der Arbeit.
Um das alles rankte sich eine Fiille von musikalischen Veranstaltungen, Biihnen-
darbietungen, Dichtervorlesungen und Ausstellungen, die alle die mannigfachen



Kulturelle Umschau 461

Ausstrahlungen des Evangeliums in die Welt der Kultur, vornehmlich der zeit-
genossischen Kunst, zum unmittelbaren Erlebnis werden liefen. Abschluf3 und
Hohepunkt bildete die Versammlung der 150 000 vor dem ragenden Kreuz, das
die Hoffnung und Verpflichtung symbolisierte, denen die Worte der Redner ein-
dringlichen Ausdruck verliehen.

Nicht das unwesentlichste Merkmal dieser Tage war es, daf3 man der Ver-
suchung zu Massenbeeinflussung und -demonstrationen mit den fiir sie charakte-
ristischen Schlagworten und Suggestivwirkungen nirgends erlag. Der Einzelne wurde
vor Gottes Wort und in die Entscheidung hineingestellt, Gemeinde und nicht Masse
war das tragende Milieu. Ein weiteres Merkmal war die Entschlossenheit, mit der
sich Christen den Problemen des Tages und der Welt stellten. Es ging nicht um
ahnungsloses und selbstsicheres Auftischen von absoluten Losungen, wohl aber um
ein sehr echtes Sichmiihen aus letzter Verantwortung heraus. Doch war bei allem
Ringen mit den Noten und Ausweglosigkeiten einer verworrenen Zeit die freudige
und getroste Zuversicht, das Uber-der-Angst-Stehen einer christlichen Glaubens-
haltung spiirbar, die unentwegt auf einen siegreichen Herrn schaut. Die Ahnung
davon, daf} dieser tapfere und angriffige Glauben, der heute durch gemeinsames
Erleben gestiirkt wurde, moglicherweise morgen schon in tiefer Einsamkeit und
hiirtester Anfechtung bewihrt werden miisse, ging immer mit und wird iiber die
Stuttgarter Tage hinaus viele begleiten.

Gerhard Spinner

Richard Strauf}: «Die Liebe der Danae »

Welturauffiithrung in Salzburg

Wiederholt, in verschiedenen Schaffensperioden, hat sich Richard Strauf3 der
Antike zugewendet. Das mag vielerlei Griinde gehabt haben: humanistische, uni-
verselle Bildung war dem Jahrzehnt, in welchem Strauf3 das Licht der Welt er-
blickte, in hohem Mafle zu eigen. Miinchen, die Residenz des kunstsinnigen Wittels-
bacher Kénigs, war damals von neohellenistischen Strémungen durchpulst, die sich
auf verschiedensten Gebieten — Architektur, Literatur und philologischen For-
schungen — auswirkten. Der gesamte Kulturkomplex des Altertums wurde dem
Gebildeten mittelbar dank der Renaissanceforschungen Burckhardts neuerlich zu
Bewufitsein gefiihrt. Kein Wunder also, daB} der in Isar-Athen geborene Musiker
von Kindheit auf mit dem Sagen- und Geschichtskreis der Antike sozusagen auf
Du und Du stand. Richard Straufy’ Versenken in die Welt des Altertums zeitigte
kostlichste Friichte. «Salome» und «Elektra> bedeuten nicht nur Hohepunkte im
eigenen Opernschaffen, sie sind Gipfelleistungen der Gattung schlechthin. Viele
Jahre spiiter fiihlte sich Straufs abermals magisch vom antiken Stoffkreis ange-
zogen: die «Agyptische Helena» erscheint dem riickschauenden Blick als das Werk,
welches den Altersstil, die letzte Schaffensperiode des Meisters, einleitete. Ihr
folgte — abermals nach lingerer zeitlicher Distanz — «Daphne»> und «Die Liebe
der Danae>.

Uber die starke Einwirkung der Antike auf die musikdramatischen Schopfungen
der jiingsten und jiingeren Vergangenheit stellt Joseph Gregor, der Textautor der
«Danae», in seiner «Kulturgeschichte der Oper» geistvolle Betrachtungen an. Er
fiilhrt die Namen Milhaud, Honegger, Cocteau, Eric Satie als typisch fiir die in
den Zwanzigerjahren gebriuchliche Einstellung der Antike gegeniiber an. Diese
Auffassung unterscheidet sich grundlegend von der heutigen, etwa der Sartres oder
Anouihls, welche «das Griechentum als durchaus gegenwiirtig und daher nega-
tivistisch» empfindet. Diese Wandlung der Ansichten hat Straufl nicht beriihrt,
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ebensowenig wie der grofle Erdrutsch, den die Musik seit Schonberg durchzumachen
hatte. Die Welt seiner Phantasie gehorchte stets nur einem Gesetz: dem von ihm
selbst aufgestellten. Zweifelsohne lassen sich auch in Richard Straufy’ komposito-
rischem Schaffen Entwicklungslinien nachweisen. Aber dieses Wachstum vollzog
sich unbeeinfluf3t von jeglicher Schule oder Richtung. Verismo, Impressionismus,
Expressionismus, Sachlichkeit und noch manches andere wiihrend der langen Lebens-
zeit Strauf’ Entstandene vermochten nicht seine Schreibweise zu beeinflussen. Wenn
Straufl das Land der Griechen mit der Seele suchte, so war es seine Seele, nicht
die des Zeitgeistes oder der herrschenden Modestrémungen, welche in unerforsch-
licher Unregelmifigkeit sich nach einem lieb gewordenen, vertrauten Kulturkreis
sehnte. Der Gedanke, abermals ein Segment dieses Kreises in Téne zu setzen,
stellte sich nach Vollendung der «Daphne» ein. «Ich mdchte etwas Heiteres kom-
ponieren», schrieb damals Straufl an Gregor, der ihm bereits die Librettis der
«Daphne» und des «Friedenstages» verfafit hatte. Der Wunsch des Komponisten
fand Erfilllung. Auf das Opernsujet Danae hatte bereits 1920 Hugo von Hojf-
mannsthal das Augenmerk des Komponisten zu lenken versucht. «Danae» oder «Die
Vernunftheirat»> war der Titel eines sehr weitgediehenen Hofmannsthal’schen Szenen-
entwurfes, der — ich zitiere Worte des gediegenen Richard Strauf3-Kenners Roland
Tenschert — «friihe mythische Antike mit franzosischer Pointierung und im Kern
deutscher Wesenheit, Lyrik mit symbolhafter und metaphysischer Hintergriindig-
keit» vereinigte. Wiilly Schuh erinnerte Straufl an die Existenz dieses Fragments;
Josef Gregor wandelte es in ein dreiaktiges Opernbuch, auf dessen Gestaltung der
Komponist und sein bithnenerfahrener Lieblingsjiinger Clemens Krauf3 entscheidend
Einflu nahmen. In den Archiven der Wiener Philharmoniker befinden sich alle
Dokumente, welche auf die Genesis der Oper Bezug haben; ihre Lektiire laf3t die
einzelnen Phasen der Entstehungsgeschichte bis in die kleinsten Einzelheiten nach-
erleben. Man vergegenwirtige sich die Schwierigkeiten, mit welchen Gregor zu
kimpfen hatte: an eine bestimmte Marschroute gebunden, zum Bearbeiter fremden
Ideengutes ernannt, sollte er leichten Gemiites sich in die Sphiiren antiker Lust-
spielheiterkeit zuriickversetzen. Maupassant wiire eine geistige Maf3arbeit solcher
Art kaum gelungen, dem Gelehrten und Kulturforscher Gregor gelang sie auch
nicht. An Stelle der versprochenen heiteren Mythologie (dies der Untertitel der
Oper) entrollen sich auf der Biithne ziemlich komplizierte Vorginge, die in Wort
und Struktur den Gedanken an die Gotterwelt Richard Wagners aufkommen lassen.
Selbst ein Lieblingsrequisit der Strauf3-Hofmannsthal’schen Zusammenarbeit, das
Verkleiden und Verwechseln, wirkt in dieser Oper nicht als Lustspielmotiv. Hinter
den Schleiern der Symbolik spielt sich nicht die Unwirklichkeit goldener Miirchen-
seligkeit ab, sondern das Triebleben legendiirer Gestalten, die weder Sympathie
oder Anteilnahme beanspruchen koénnen, noch jemals befreiendes Lachen auszu-
losen in der Lage sind. Im Gegenteil: die Danae hat sogar eine moralisierende
Tendenz, die besagt, daf3 Liebe in Armut so gliicklich macht, wie es die Macht
des Goldes allein nie zuwege bringen konnte. Diese These erscheint zwar in psycho-
logischer Hinsicht nicht vollig einwandfrei untermauert, aber sie gibt dem Text-
dichter Moglichkeiten fiir wirkungssicheres, kontrastreiches Operngeschehen. Zu
letzteren muf3 man die Goldregen-Szene rechnen, das Erstarren der Danae zur
Statue und sicherlich auch den Beginn des dritten Aktes, der die Monotonie der
orientalischen Landstrafle trefflich spiegeit.

Aus dem Gesagten ersieht man schon, wie weit sich der Gregor’sche Text
von der Urform der Hofmannsthal’schen heiteren Mythologie entfernt hat. Die
Schwenkung zum Wagner’schen Musikdrama vollzieht sich nicht nur in der Zeich-
nung der handelnden Personen, sondern auch in der Diktion (etwa: «trauter Raum,
der mir beschieden, Midas’ Hiitte Danaes Gliick»). Ist es verwunderlich, daf dieses
textliche Geriist einer «Grand Opéra» auf Strauf’ Kompositionsstil nicht ohne
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Einflu® blieb, dafl er auch grofie Opernmusik komponiert hat, welche — nimmt
man die Jugendwerke «Guntram» und «Feuersnot» aus — den Komponisten in
Wagners Nihe fithrten wie nie zuvor?

Indessen leuchten auch in dieser Partitur alle Vorziige, alles Meisterliche der
Strauf’schen Tonsprache auf. Mag sie hinter den beiden in den letzten Jahren
entstandenen Opern «Daphne» und «Capriccio» an Originalitit der Einfille ein
wenig zuriickbleiben, so enthilt sie doch viel unendlich Fesselndes und Kunstvolles.
Die beriihmte StrauB’sche Operngeste, die wunderbare Fihigkeit im Aufbau und
Steigern der einzelnen Szenen bewiihrt sich hier wie stets zuvor. Wir begegnen
wieder dem groflen Orchester, das in der «Frau ohne Schatten> Verwendung fand.
Mit diesem Strauf’schen Meisterwerk, dessen Bedeutung noch immer nicht nach
Gebiihr gewiirdigt wird, hat die «Danae» noch manches gemeinsam. Vor allem die
ausdrucksvollen symphonischen Zwischenspiele. Schon deren erstes packt durch
seine motivische Substanz und seine kontrastreiche Dynamik. In der Schilderung
des Goldregens 1df3t Straufl alle instrumentalen Kiinste in unnachahmlich ton-
malerischer Brillanz gldnzen. Auflerordentlich die Variationskunst, mit welcher
beispielsweise das Danae-Thema abgewandelt wird, auflerordentlich auch die Chor-
szenen, welchen in dieser Oper erhdhte Bedeutung zukommt. Im letzten Akt voll-
zieht sich die L#uterung, die Verinnerlichung der Danae; hier kommen natur-
gemil Kantilene und melodische Bigen zum Vorschein. Doch scheint mir gerade
in diesem stellenweise etwas zu ausgedehnten Epilog mehr die Kunst des Meisters
als sein Herz am Werk zu sein. Was der Marschallin, der Daphne, der Arabella
gelang: des Komponisten innere Anteilnahme zu erwecken, blieb der Danae versagt.
Sie wurde sein Geschopf, nicht seine Gefiihrtin, und rangiert in der Galerie Strauf}-
scher Frauengestalten ein wenig hinter ihren Vorgingerinnen.

Wiewohl erst acht Jahre seit der ersten Auffithrung der Oper in Salzburg,
welcher der Schreiber dieser Zeilen beiwohnte, vergangen sind, erscheint die da-
malige Ambiente in der Erinnerung gespenstisch und unwirklich. Die Alliierten
waren eben in Frankreich gelandet, Bombenhagel ging auf alles deutsche und deutsch
besetzte Gebiet nieder. Der Ernst der Lage muf}te endlich auch von der Propa-
gandaleitung des Dritten Reiches zugegeben werden. Die angeordnete Schlieffung
aller Theater betraf auch die Salzburger Festspiele, in deren Rahmen die Urauf-
fihrung des Strauf’schen Werkes die Sensation zu werden versprach. Clemens
Krau®, der die «Danae»-Premiere sorgfiltig vorbereitet hatte, wuBte es durchzu-
setzen, daf® wenigstens eine Generalprobe abgehalten werden durfte. Sie war nicht
nur als Belohnung fiir alle gedacht, die seit Wochen ihre Kriifte in den Dienst
der Novitit gestellt hatten, sondern sollte auch dem greisen Richard Strauf’ die
Maoglichkeit geben, seine — wie man damals annahm — letzte dramatische Schépfung
auf der Bithne dargestellt zu sehen. UnvergeBlich bleiben die Leistungen Viorica
Ursuleacs und Hans Hotters, unvergeflich die Dankesworte, die der Komponist
tiefbewegt nach Schlu3 der Oper an alle richtete und die mit einem Hinweis auf
bessere Tage schlossen, deren Morgenrote sich bereits abzuzeichnen begann. Nie-
mand wufite damals, ob die Kldnge der «Danae»-Musik nicht iiberhaupt die letzten
waren, die im Salzburger Festspielhaus ertonen wiirden, ob nicht diese General-
probe den Schluflpunkt unter eine dreihundertjihrige Theatertradition setzte, die
vom Barock bis in die Gegenwart reichte. . .

1952 schreiten Danae, Midas und Jupiter unter wesentlich veriinderten dufleren
Umstiinden wieder iiber die Biihne des Festspielhauses. Nicht nur die Umwelt, auch
die kiinstlerischen Aspekte haben sich mittlerweile gewandelt. Die Avantgardisten
der Musik sind alljdhrlich mit mindestens einer Oper in Salzburg vertreten. Schien
die «Liebe der Danae» in Zeitliuften, welche das Wort von der «entarteten Kunst»
geprigt hatte, als modern, so ist sie heute einer abgeschlossenen Epoche angehérig,
deren letzte iiberragende Personlichkeit Richard Straufl war.
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Kein Ort schien geeigneter fiir diese Urauffiihrung als Salzburg. Abgesehen
davon, daf3 es ein selbstverstindliches Gebot der Pietit war, dem Wunsch des
Komponisten Rechnung zu tragen, der Zeit, Ort und nicht zuletzt Clemens Krauf3
als Dirigenten der Urauffiihrung bestimmt hatte, kommt die Atmosphiire der Salzach-
stadt dem barocken Charakter des Werkes in hohem Mafe zustatten. Noch einmal
entfaltet sich in der «Liebe der Danae», und zwar nicht stilisiert oder kopierend,
der erloschene Glanz des Barocktheaters. Von diesem Gesichtspunkt aus gesehen
kann man diesem Werk wohl Festspielcharakter zusprechen, wenn es auch an
Publikumswirkung schwerlich die Popularitiit vieler anderer Strauf3’scher Biihnen-
werke erreichen diirfte.

Clemens Krauf’ Dirigentenleistung war vorbildlich. Zu den bekannten her-
vorragenden Qualititen dieses Orchesterfiihrers gesellte sich diesmal noch das Be-
wufdtsein unfehlbarer Authentizitit der Interpretation, ein bei einem posthumen
Werk ganz seltener Fall. Gleichfalls noch von Strauf approbiert waren die Biihnen-
bilder Emil Preetorius’ und die Regie Rudolf Hartmanns. Erstere halten geschickt
die Mitte zwischen Illusionsbhiihne und aktuellen szenischen Tendenzen, die letztere
ist geschmacksicher in den Effekten und wo es die Handlung verlangt, wie etwa
in den Chorszenen, beweglich und logisch. Die iiberaus schwere Titelrolle war
Annelies Kupper anvertraut. Ihre glasklare Stimme erreicht miihelos die Hohenlage
und findet im dritten Akt auch ausdrucksmiflig stirkere Akzente. Musikalitéit und
schauspielerische Intelligenz kommen der Kiinstlerin bei der Gestaltung ihrer Partie
in hohem Mafle zustatten. Josef Gostic sang den Midas in Heldentenormanier mit
grof3em Stimmaufwand und Paul Schéfflers Kiinstlertum weifs sich auch mit der
durchaus nicht dankbaren Rolle des Jupiters sinnvoll auseinanderzusetzen. Ein Ge-
samtlop gebiihrt den Vertretern der vielen kleineren Partien, vor allem Laszlo
Szemere als Konig Pollux und Anni Felbermayer. Daf} die IUiener Philharmoniker
und der Staatsopernchor fiir wahrhaftes Festspielniveau biirgen, muf} nicht erst aus-
driicklich betont werden.

«Wir glauben», schrieb Hugo von Hofmannsthal 1926, <innerhalb der deut-
schen Gesamtkultur nichts Reineres geben zu konnen, als wenn wir unser Eigenstes
geben». Zu diesem <Eigensten» gehort die «Liebe der Danae» zweifellos. Jenseits
ihrer Vorziige und Schwichen manifestiert sich in dieser Oper ein Kulturkreis, den
noch einmal aufleuchten zu lassen dem Genie Richard Strauf3 vorbehalten blieb.

Erwin v. Mittag

Ziircher Stadttheater

«Der Fliegende Holldinder»

Mit dem zwar kiirzesten, aber in den szenischen Forderungen nur vom «Rhein-
gold» iibertroffenen Werk Wagners hat unser Stadttheater die neue Spielzeit ver-
heiffungsvoll und unter wirmstem Beifall eréffnet. Ist es Absicht, war es Zufall?
Die erste Auffiihrung in Ziirich erfolgte vor genau hundert Jahren; sie wurde von
Richard Wagner selbst geleitet. Damals wurde das Werk als unerhort kiihne
Neuerung empfunden, instinktiv fiihlte man eine Uberwindung der bisher gewohnten -
«Oper». Noch tastete ja Wagner selbst nach seinem Dichtung, Musik und Bild
innig vereinigenden Gesamtdrama; noch konnte er sich von den iiberlieferten
Formen nicht ganz befreien, so daf} der «Holllinder» noch ein Ubermafl von Choren
enthilt und statt der «unendlichen Melodie» altgewohnte Arien, Duette, Cava-
tinen. Aber schon ist die Anwendung der «Leitmotive» ausgeprigt: hochst ein-
drucksvoll, auch wenn er ihre Namen gar nicht kennt, haften selbst dem naivsten
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Zuhorer die oft wiederholten und in mannigfachster Weise sich nach dichterischer
Absicht wandelnden musikalischen Themata des ruhelosen Seefahrers, des von
Stiirmen aufgewiihlten oder auch des vom Siidwind sanft gekosten Meeres, des
Spinnerinnen-, des Matrosenchors und vor allem der Erlésungsmelodie aus Sentas
Ballade. Sie bildet den wundervoll versohnenden Schluf3 der Ouvertiire. ,

Mit Sentas Forderung «merkt auf die Wort» wurde das «dumme Lied» alten
Opernunsinns iiberwunden. Doch immer noch stehen sich Begeisterte und Hasser
gegeniiber. Damals, 1852, brachten in der Schweiz die «N. Z. Z.», der «Bund» und
besonders Spyri in der «Eidgendssischen Zeitung» verstindnisvolle Wiirdigungen
des neuen Werkes. Dagegen brauchte ein Aargauer Reithard im «Tagblatt» nur
Worte des Hohns; er fand alles unmoralisch, und Senta erschien ihm als «Triumph
der Unnatur».

Wagner selbst hatte davor gewarnt, Sentas triumerisches Wesen etwa als
krinkliche Sentimentalitéit aufzufassen; er sah in ihr ein kerniges, naives Midchen.
Wenn er freilich noch «nordisch» hinzufiigte, um sie als besonders gesunde Nor-
wegerin zu kennzeichnen, so méchten wir dieses Wort lieber vermeiden, seitdem
wir bei Ibsen und andern «nordischen» Dichtern doch ganz eigentiimlichen Frauen
begegneten; uns scheint Senta weit anziehender als etwa Ellida, «Die Frau vom
Meer», oder gar eine Hedda Gabler. Wir mochten einfach wiederholen, was wir
hier 1947 und in Bayreuth 1939 iiber Senta sagten: Sie ist tiefer fiihlend und
mitleidiger und nimmt ernst, was die Oberfléchlichen nicht beachten oder gar ver-
spotten. «Anormal»? — Ja, gewifs ist ein Mensch, der in der liebelosen Welt so
tief und treu geriihrt zu werden vermag, sehr anormal. Auch Heilige sind anormal.
Ist denn heute vergessen und fast beldchelt, was noch von unsern klassischen wie
romantischen Dichtern so hoch gepriesen war? — Das Weiblichste! Mitleiden mit
Gram und Schuld und treue Opferbereitschaft! Gehort dieses Ideal der Vergangen-
heit an? — Wagner freilich hatte es sich anders gedacht, als er in die Sage vom
rastlos umhergetriebenen Seefahrer die Erldserin einfiihrte: «Dieses Weib ist aber
nicht mehr die heimatlich sorgende, vor Zeiten gefreite Penelope des Odysseus,
sondern es ist das Weib iiberhaupt, aber das noch unvorhandene, ersehnte, ge-
ahnte, unendlich weibliche Weib — sage ich es mit einem Wort heraus: das Weib
der Zukunft». Miissen wir es heute mit den vielen, die Senta verkennen, eher
Weib der Vorvergangenheit heiflen? War noch Desdemona eine solche Frau, die dem
Fremden «mit einer Welt von Seufzern» und ihrer vollen Liebe lohnte? — Wird
Sentas ideales Frauentum nicht verstanden, so sollte doch anderseits der rastlose,
faustische Mann heute weniger als je ein Riitsel sein. Umsegeln wollt’ er einst ein
Kap — Stiirme warfen ihn stets zuriick — aber er will die Fahrt ertrotzen: «In
Ewigkeit lass’ ich nicht ab!> Verdammt zog er dann ohne Rast, ohne Ruh’ durch
alle Meere... Kénnten wir nicht diesen Fluch in unserer im Technischen Wunder
wirkenden, in der Wissenschaft mit Millionen von Lichtjahren die Ewigkeit er-
klirenden, aber in bestiindiger Furcht vor noch nie gekannten Zerstérungen lebenden
und sich von Gott ganz entfernenden Zeit wiedererkennen? — Doch ohne jedes
Pathos lige es auch nahe, den Verfluchten, dessen Urteil alle siecben Jahre in Jahr-
hunderten zahllose Middchen zum Opfer fielen, in einem tiefsten, nicht erotischen
Sinn mit dem Don Juan-Problem zu verbinden. Wurde daran nie gedacht? Es lief3e
sich die Ddmonie des Nieerfassens vergleichen, die den rastlosen Seefahrer zwingt,
immer neu enttiiuscht nach «<ewiger Treue» suchen zu miissen, mit jener andern,
die das Weibgeheimnis ergriinden will und den ebenfalls Ruhelosen von Donna
Elvira zu Donna Anna, zu Signorina Zerline, Dame Gallia und Mif8 Albiona treibt.
Es ist das Herrliche, aber auch die Gefahr der dichterisch-musikalischen Kunst
Wagners, Unergriindliches aufzuwiihlen; fernste Zusammenhinge blitzen auf: Senta
opfert sich heut’, «vielleicht erneut», wie die ewige Jiidin Kundry, fiir Schuld aus
fritherem Leben, und erldst endlich den Ahasver des Ozeans.
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Manche rechten mit Wagner, er begriinde Sentas Mitleiden fiir den Fremden
nur #duflerlich, durch das alte Bild. Sie vergessen, daf® Senta von diesem traurig-
geheimnisvollen Antlitz schon als Kind ergriffen war und gewif3 von ihrer Mutter
immer die Ballade dazu horte, Riitsel und Losung zugleich. Brauchte die Wirkung
des alten Bildes einer Rechtfertigung, so giibe sie Goethe in «Wilhelm Meisters
Lehrjahren», wo von den Gemiilden gesprochen wird, auf die sich Hamlet im Auftritt
mit seiner Mutter so heftig bezieht. Oder man denke an Stella, die Cicilien ein
Bild Fernandos zeigt, die geliebte Frau der verlassenen. Im «Maler Nolten» irr-
lichtert Peregrina, und die Orgelspielerin tritt leibhaftig aus dem Rahmen des Ge-
miildes heraus. Als «armes Bild» findet im «Wintermérchen» Leontes seine Her-
mione wieder: «Wecke sie, Musik!» Zahllose iihnliche Beispiele aus allen Lite-
raturen lieflen sich noch beibringen, bis zu den orientalischen Mirchen, in denen
Konigssohne sich in ein Bild verlieben, unter furchtbaren Gefahren jahrelang das
Urbild suchen — und schlieflich erfahren, daf} die dargestellte Schone vor vielen
Jahrhunderten starb. — Getadelt wird das Bild einzig bei Wagner, der doch wie
kein anderer das blofle «Requisit> zu dramatischem Mitspielen erhob. — Daf}
dieses Bild in der Spinnstube besonders geschickt angebracht war, schien uns nicht.
Im Mittelakt stdrten auch andere Mingel in der neuen Inszenierung durch
Georg Reinhardt. Um so mehr darf diese und das Biihnenbild (Raothlisberger) der
beiden andern Akte gelobt werden, wenn auch der Schluf3 zu sehr vereinfacht
wurde. Vorbereitung der Chére (Erismann) und Studienleitung (Gergely) erfolgten
sorgfiltig; es ist nicht ihre Schuld, wenn manche Stellen in der von uns ge-
hérten Auffiilhrung matt klangen, und Spinnerinnen wie die Mannschaft des Ge-
spensterschiffs nicht recht befriedigten. Auch Erik, den Franz Lechleitner vor
fiinf Jahren als den durchaus nicht «sentimental> aufzufassenden Jiger ausge-
zeichnet in Spiel und Stimme verkorpert hatte, enttiuschte uns diesmal ein wenig
durch in Hochlagen gepreBites Singen. Einen vorziiglichen Daland gab Tappolet.
Auch die Titelrolle war ausgezeichnet besetzt, obwohl der Bassist Jungwirth fir
den leider durch Unfall verhinderten Baritonisten Bohm einspringen muf3te 1). Jung-
wirths grofle Leistung lieB nur an wenigen Stellen die Kraft und Dimonie ver-
missen, die der eigentlichen Stimmlage der Rolle entsprichen. Der neuen So-
pranistin Hedwig Miiller-Biitow war die Darstellung der Senta zu verdanken, ohne
Zweifel stimmlich und im Spiel sehr befriedigend. Einigen geradezu iiberschwiing-
lichen Lobpreisungen vermégen allerdings nur Zuhorer zu folgen, die nie eine
ideale Senta sehen durften.

Die angedeuteten Miingel lief das von Reinshagen geleitete, ganz auf der
Hohe seiner herrlichen Aufgabe stehende Orchester durchaus vergessen. Nur darf
in der Schluf3-Verkldrung, wenn zu ewigem Abschied noch ein letztes Mal die
Erlésungsmelodie einsetzt, ja nicht voller Harfenschlag iiberhort werden. — Mdoge
der prachtvollen Leistung unseres Stadttheaters weiterhin wirmster Erfolg be-
schieden sein!

Karl Aljons Meyer

Phantastische Kunst in Basel

In der Kunsthalle Basel findet derzeit eine Ausstellung «Phantastische Kunst
des XX. Jahrhunderts» statt. Der Titel klingt etwas unbestimmt, denn die gesamte
Kunst unserer Zeit ist phantastisch. Seit bald fiinfzig Jahren gehen die wichtigsten

1) Andreas Boshm starb am 14. September. Ein schwerer Verlust! Uns wird
vor allem seine ausgezeichnete Gestaltung des Holldnders, Telramunds, Kurwenals,
Wotans und Sachsens unvergessen bleiben.
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Strémungen moderner Malerei und Plastik von Naturnihe zu Naturferne und dringen
in phantastische Bezirke. Deér franzosische Impressionist Claude Monet (1840—1926)
stellte seine Staffelei vor ein Motiv und malte in unmittelbarer Auseinandersetzung
«<nach der Natur». Die bedeutenden Maler des zwanzigsten Jahrhunderts gestalten
zumeist aus der Vorstellung und arheiten im Atelier. Monet erlebte das Auf-
kommen der Technik als gliickverheifiende Bereicherung; er gehorte einer opti-
mistisch gestimmten Generation an, deren Palette in hellen Farben strahlte. Die
Kiinstler des 20. Jahrhunderts stehen in einer von schweren Erschiitterungen be-
dringten Welt, der die technische Entwicklung alles andere als eitel Freude beschert
hat. Sie blicken mit Skepsis, Angst und Ablehnung auf das Fortschreiten der Zivili-
sation, suchen einen Ausgleich zur Mechanisierung bei den vitalen Quellen primi-
tiven Lebens und primitiver Kunst wie Picasso, oder bei den Sternen wie Klee.
Monet malte die weiten Hallen der Gare St.Lazare, entziickt von ihrem
Leben; er sah hier Farben im Licht und Formen in der Bewegung, wie sie die
Impressionisten liebten; die anfahrende Lokomotive 13st sich aus hellem Dunst
und Nebel, pufft ihren Rauch in die farbige Atmosphiire, schafft mit ihrer Be-
wegung neue malerische Bewegung. V5llig anders gestaltete der Italiener Giorgio
de Chirico (geb. 1888) einen Bahnhof. Unter seiner umfangreichen Vertretung in
der Basler Ausstellung héingt ein kleines, qualitativ hervorragendes Werk «Turiner
Melancholie»> (Nr. 45). Mit strengen Konturen, einténigem Farbauftrag in seltsam
abweisendem Ockerbraun, Ziegelrot, Griinblau, Grau und Weif}, mit heifikalten
Spannungen von grellem Sonnenlicht und tiefen Schatten schuf er einen menschen-
leeren, von den kahlen Mauern hoher Bauten bedriingten Platz, dessen Abschluf3
die Halle eines Bahnhofes und eine voriiberfahrende Lokomotive bildet. Hatte
Chirico seine Staffelei in der Nihe des Bahnhofes aufgestellt? Gequilt von den
Eindriicken in einer modernen Grofstadt, saf er wohl im Atelier oder in einem
Hotelzimmer hinter verschlossenen Liden und malte aus der Vorstellung.
Phantastische Kunst — die Bildthemen driicken das Loslésen von der Realitiit
aus, «Das verzauberte Zimmer», «Gestirne iiber bosen Héusern», «Narr der Tiefe»;
sie sprechen von Wachstum und dem gewaltigen Prozef3 schopferischer Gestaltung
in «Création», «Croissance», «Eclosion» und wiederum von Angst und Tod, «La
grande peur», «Traum, Wirklichkeit und Tod», «Friedhof». Phantastischer Aus-
druck érfordert ungewdhnliche Mittel, subtile Technik, raffiniert gestimmte Farben
in raffiniertem Zusammenklang. Einzelne Maler verfeinern ihr Kolorit bis zu den
fast erloschenen Tonen &gyptischer Mumienbildnisse, arbeiten formlich mit Rezepten
wie in einer Kiiche; das Einfache ist verpont. Erforschten die Impressionisten ihre
Palette nach der Wirkung heller Tone, die Modernen bevorzugen dunkle und
schwermiitige Klinge, lieben mit Schwarz geniihrte Farben und suchen wie in den
alten Clair-Obscur-Schnitten die Wirkung weifler Zeichnung auf schwarzem Grund.
Schon Klee und Picasso werteten schwarz-weifl Kontraste aus. Nicht die Buntheit
biuerlicher Hinterglasbilder begegnet in einem aparten frithen Hinterglasbild von
Klee (Nr. 106); durch die transparente Fliche schimmern nur asketisch schwarze,
braune und weile Farben; auch Picassos mystisch monumentale «Alsacienne» (Nr.
183) besteht aus strengen Flichen und Linien von Grau, Schwarz und Weif.
Nach ihrem Katalogvorwort vermittelt die Ausstellung in Basel jene phan-
tastische Kunst, «die wir als den Ausdruck der romantischen Komponente unserer
Epoche bezeichnen mochten». Im wesentlichen zeigt sie Werke der Pariser Sur-
realisten und ihrer Vorldufer, bereichert durch Anhinger in Frankreich und der
Schweiz. Uber die Auswahl lif3t sich immer streiten; hier aber sind Kritik und
Einwiinde so ernsthaft erhoben worden, daf} sie nicht verschwiegen werden diirfen.
Man weis den Veranstaltern Dank fir die Vermittlung interessanter und be-
deutender Werke, hiitte aber dem Ganzen einen sorgfiltigeren Aufbau und eine
bessere Auswahl gewiinscht. Namen wie Bryen, Delvaux, Magritte, Scottie, Wols
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und andere hitten ohne Verlust durch wichtigere Talente ersetzt werden konnen,
Scottie z. B. durch den ungleich begabteren Henry Moore; man bedauert das Fehlen
jingerer Italiener und der in Deutschland wirkenden Maler, obschon Gilles, Nay,
Fiedler und der Kleeschiiler Hubert Berke einiges zur phantastischen Kunst bei-
getragen haben.

Unter den ilteren Meistern, sozusagen den Vorldufern der Surrealisten, figu-
rieren die Italiener Carrad und de Chirico, Morandi und Sironi, die Spanier Picabia,
Picasso und Gonzales, der Franzose Léger, der Schweizer Klee und der Russe
Chagall; alle sind mit Ausnahme von de Chirico knapp und mit zufillig erreich-
baren Bildern vertreten; von Chagall hingt ein einziges Werk. Hier hiitten viel-
leicht sorgfiiltig gewiihlte Reproduktionen in Vitrinen denselben Dienst erwiesen
und an die fiihrende Rolle dieser Kiinstler fiir die phantastische Kunst erinnert.
Sie sind durch Ausstellungen der letzten Jahre bei uns bekannt und gebiihrend ge-
schitzt; einzig der edle Gonzales ist eine seltene Erscheinung, deren stilvolle Kunst
man mit Respekt wahrnimmt, sei es in den fein aufgebauten Eisenplastiken oder
in den Federzeichnungen wie der iiberzeugenden Komposition V (Nr. 273).

Die umfangreichste Vertretung ist Chirico, Dali, Max Ernst, Mird und Tanguy
eingerdumt. Chirico ist ein Sonderfall in der modernen Malerei; sein schépferischer
Trieb duflerte sich friih und heftig, erlahmte aber auch vorzeitig: nach 1930 ent-
standene Werke zeigen ein fast grausam geschwiichtes Talent. Alle Bilder der
Basler Ausstellung stammen aus seiner gliicklichen Schaffenszeit zwischen 1910
und 1920, konzentrierte, eigenwillige und aparte Schopfungen besonderer Stim-
mung; ein einziges Bild wirkt matt, von Chirico als Filschung bezeichnet (Nr. 41);
wohl sind des Malers Auflerungen mit Vorsicht aufzunehmen, doch scheinen ihm
die lahmen Konturen, die hingeschmierten Figiirchen und die geringen Spannungen
zwischen Licht und Schatten Recht zu geben.

Chirico fand Bewunderer und Nachahmer, er wurde einer der wichtigsten An-
reger der Surrealisten. In dieser Kiinstlergruppe trat der Spanier Salvador Dali
(geb. 1904) friih hervor und machte von sich reden; er lebt heute in Amerika, be-
riihmt und gesucht als Maler und Reklamegestalter. In seiner Pariser Friihzeit
iibernahm er von Chirico die trostlos kahlen Ebenen mit tiefliegendem Horizont,
sein hartes tiefes Seitenlicht mit den langen Schatten und seine Spannungen von
Nah und Fern und endlich Chiricos «Render strano». In einsame weite Bildrdume
stellt er Menschen oder Menschlein, malt iiberscharf und bleibt zugleich dunkel
durch die gesuchte Zusammenstellung der merkwiirdigsten Dinge; er schafft Meister-
stiicke virtuoser Malerei mit photographischer Glitte und Prézision, — nur nicht
Kunstwerke. Jeder Besucher der Ausstellung wird mit Interesse die breite und
z. T. aus der allerletzten Zeit stammende Vertretung des Vielgenannten sehen und
sich sein Urteil bilden.

Neben Dali erscheint Yves Tanguy als ein Spezialist fiir glashelle sandige
Ebenen, belebt von meertierartigen Wachstumsformen unter einténig ruhigem
Himmel. Einen Raum fiillt die Kunst von Max Ernst aus, einem Kélner, der in
Paris seine Wahlheimat gefunden hat. Mehrmals begegnen ihnliche Themen: aus
der Ebene ragt ein stilisierter Berg, wie Bocklins Toteninsel aus dem Meer, sein
dunkles Braunschwarz von gebrochenem Griin und Rotbraun aufgelichtet; hinter
dem Berg oder Tannenwald taucht ein gelbbrauner Ring auf und schwebt als
magisches Rund im eisengrauen Himmel: Surrealismus.

Wie wirkt die Begegnung mit Mirdo nach solch melancholischer Aussage er-
frischend! Der Spanier fiillt einen grofen Saal mit groflen Formaten und be-
ansprucht fiir seine kleineren Bilder noch Platz in einem andern Raum. Ein
Wahlverwandter von Paul Klee, heiter, kindlich einfallsreich und unbefangen.
erfindet er wie dieser reizende Bildtitel «Sourire de ma blonde» oder «L’oiseau
commete et ombrelle fleurie». Auf dem zart lasierten Grund seiner Leinwand
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spazieren oder schweben phantastische Tiere, Kasperlkdpfe, Fische, Sterne, Mond-
sicheln und Augen. Ihre Silhouetten sind diinn gezeichnet und stilisiert wie in
primitiver Kunst und die Augen mit kriftiger Farbe hervorgehoben. Der geborene
Ilustrator und Fabulierer duflert sich vielleicht am gliicklichsten in den kleineren
Formaten. :

Zu diesen Personlichkeiten treten noch ungefihr dreifig weitere Aussteller,
unter ihnen etwa ein Dutzend Schweizer. Es bleibt unméglich, sich mit ihnen aus-
einanderzusetzen, und wir miissen uns mit Hinweisen begniigen. Wohl zum ersten
Male stellt der in Frankreich sehr bekannte Lucien Coutaud bei uns aus und fesselt
gleich mit einem fremdartigen, aber heftig und entschlossen durchgeformten Bild
«Le chéiteau de X et les environs» (Nr. 52). Auch Carzou ist eine neue Bekannt-
schaft; «Souvenir d’Italie» (Nr. 34) zeigt eine stille, wie von Mondlicht bldulich
iiberglinzte Stadt am Meer mit schmalen Menschen und zerbrechlichen Architek-
turen; das Bild, auf den ersten Blick fein und anziehend, erscheint bei niherem Zu-
sehen etwas unbestimmt, entbehrt der visiondren Sicherheit eines Klee oder der
leidenschaftlichen Konsequenz eines de Chirico. Blicken wir abschiednehmend noch
auf das Werk einiger Schweizer, auf die phantasievolle Marguerite Ammann und
den kostlichen Erfinder der «Monstres merveilleux», Hans Fischer, auf Tschumi,
Wiemken und den originellen Bildhauer Alberto Giacometti!

Doris Wild

René Auberjonois

Zum acﬁtzigsten Geburtstag

Culture, le mot Uindique, comporte une
opération de soi-méme sur soi-méme.

C. F. Ramuz

Achtzig Lebensjahre sind eine lange Wanderung und wenn diese der Kunst
gewidmet waren, dann ist es auch eine dornenreiche Wanderung gewesen. Dem
einen werden an dieser Lebensschwelle Empfiénge, Vortrige und Ausstellungen ge-
widmet, der andere muf3 mit wenigen, kiihl-héflichen Worten des Gedenkens vorlieb
nehmen. -

Auberjonois gehort zu den Zuriickgezogenen, Einsamen, die einem nicht auf
halbem Wege entgegenkommen. Sein Werk weifs nicht mit lauter Aufdringlichkeit
zu blenden. Wenn man aber von der Malerei der franzosischen Schweiz, vor allem
von der lebendig-schopferischen Epoche nach 1900 spricht, kann man Auberjonois
nicht iibersehen. Seine Personlichkeit, seine Gestaltung, seine farbige Welt atmen
die Atmosphire des groflen zielbewuBten Kiinstlers, der in jahrelanger Arbeit den
Weg zu sich selbst gefunden hat.

1872 in Lausanne geboren, bis 1903 auf der Wanderschaft in Dresden, London,
Florenz und endlich in Paris, und dies zu einer Zeit, da der Impressionismus end-
lich Anerkennung und Verstindnis gefunden hatte, lebt Auberjonois seit 1914 wieder
in seiner Vaterstadt. Er hat sich weder dem Impressionismus noch denen ver-
schrieben, die damals die Hand schon nach weiteren Zielen auszustrecken begannen,
und sein Werk legt heute beredtes Zeugnis von einem Leben ab, das in der eigen-
willigen kiinstlerischen Schopfung Erfiillung gefunden hat. Sein Streben ging vor
allem nach einer charaktervollen Einfachheit, nach einer Grofle, die Monumentales
und Intimes verbindet, die zu offenbaren und zu verheimlichen weis. Die strenge,
lapidar-einfache Form gibt ausschlieflich das unbedingt Wesentliche wieder, und
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zu dieser Ausdrucksform gesellt sich eine Palette, die ungemein reich und kostbar
erscheint, ohne jemals billigen Effekten zu verfallen. Die bewufite Zuriickhaltung
des Kiinstlers erschwert den Zugang zu seinem Werk und — wie dies nur allza
oft der Fall ist — Viele wenden sich von dem ab, was ihnen nicht widerstandslos
zugiinglich ist. So kann man Auberjonois nicht einen populdren Maler nennen, und
das ist in unsern Augen kein Nachteil. Zuriickhaltung und packende Unmittelbar-
keit, Ernst und Anmut, ja zuweilen ein kaum spiirbarer, feiner Humor klingen zu-
sammen mit einem auflerordentlich feinen koloristischen Empfinden. Nirgends
zbgernd, aber auch nirgends bedenkenlos zupackend, sondern sorgfiltig beobachtend
und das Wesen ergriindend, so nihert sich Auberjonois seinem Bildvorwurf, zu-
meist dem Menschen. Uns aber fordert dieses Werk zu nachdenklicher Auseinander-
setzung auf, und wenn uns Verstand und Geschmack keinen Streich spielen, dann
offnen sich auch uns die Pforten zu einem schépferischen Reichtum, den wir hinter
der scheinbar strengen fdufleren Form niemals zu finden gehofft haben.

1932 und 1948 hat Auberjonois die Schweizer Malerei an der Biennale in
Venedig vertreten, und sein Name hat im Ausland einen guten Klang. Bei uns hat
bisher nur ein kleiner Kreis Zugang zu seinem Werk und seiner schopferischen
Welt gefunden und man hiitte anléifllich seines achtzigsten Geburtstages eine grofle
Ausstellung seiner Werke sicher freudig begriifit.

Wenn C. F. Ramuz, mit dem Auberjonois eine enge Freundschaft verbunden
hat, heute noch unter den Lebenden weilte, so wiirde er ihm, wie 1943, als sein
packendes Buch iiber den Malerfreund erschien, nochmals zurufen: «Vous é&tes un
raffiné, Auberjonois, un raffiné de naissance, un raffiné d’éducation. Vous étes
un homme excessivement cultivé, et je donne au mot son sens plein, un homme qui
a beaucoup lu, beaucoup regardé, beaucoup réfléchi et surtout beaucoup senti: car
il ’y a pas de culture sans le sentiment personnel et une mise en place personnelle
des choses de I’esprit. Vous étes extrémement raffiné et cultivé, c’est une de vos
extrémités. Nous avons un commun Damour de ce qui est primordial et élé-
mentaire: c’est- ’autre de vos extrémités».

Alfred Scheidegger
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