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*» Kulturelle Umschau ¥

Stadttheater Ziirich

Zwei Premiéren

Modest Mussorgsky: Der Jahrmarkt von Sorotschintzy

Der Schwierigkeit des genial begabten Mussorgsky, seiner wechselnden Stim-
mungen Herr zu werden, und seine Werke iiber den visioniiren Entwurf hinaus
zu betreuen, ist auch seine einzige komische Oper zum Opfer gefallen: sie bricht
im 3. Akt nach dem Tanzlied der Parassja endgiiltig ab, nachdem schon die friitheren
Akte viele Liicken in der Komposition aufweisen. Die Kraft der Zusammen-
fassung, welche bei den autochthonen Russen oft in Frage steht, ist in diesem
Werk, das (in einer Entstehungszeit von etwa sechs Jahren) einmal hier, einmal
dort gefordert wurde, anscheinend wiihrend der Arbeit erlahmt. Die Oper hat dann
das Gliick gehabt, in Nikolaj Tscherepnin einen idealen Fortsetzer und Bearbeiter
zu erhalten. Es ist Tscherepnin gelungen, aus anderweitiger Musik Mussorgskys die
Liicken zu schliefen, das Vorhandene zu binden und eine Fortsetzung ganz im
Stile Mussorgskys zu komponieren: einer der gliicklichsten Bearbeitungsfille in
der ganzen Operngeschichte! Man wird nicht erwarten, daf3 die dramatische An-
lage die Stiirke dieser Oper ist, aber in ihrer vorliegenden Gestalt ist ein unge-
triibter Genuf3 der Musik erlaubt. Und zwar einer Musik, die erstaunen macht
ob der Fiille der melodischen Inspiration, ob der Verschmelzung kleinrussischer
Folklore (welche Mussorgsky zu diesem Zwecke ausgiebig studierte) und Mus-
sorgskys eigenem Idiom und ob der Ideenfiille in der Charakterisierung der einzelnen
dramatischen Umstiinde. Die Novelle von Gogol bot dem Komponisten viele kost-
lichste Episoden, und so episch die Anlage des Ganzen ist, so sicher sind musj-
kalisch die Wendungen der Handlung (etwa die Heimkehr Tscherewiks, die ver-
schiedenen Stadien der Teufelsangst) ausgeniitzt. Man wiire um eine dankbare und
bedeutende Oper drmer ohne diesen «Jahrmarkt».

Die Besetzung umfafit nebst sehr guten Vertretungen (namentlich Gottlieb
Zeithammer als Bauer Tscherewik und Rudolf Sander als Popensohn) solche, wo
sich das Eigennaturell der Triiger schwer mit der Rolle verbindet. Da ist Leni
Funk als ziinkische und hinterhiiltige Béiuerin Chiwria, welche gesanglich eine enorme
Leistung (gerade in Anbetracht des Stimmcharakters der Siingerin) darstellt, aber
nicht vergessen lassen kann, daf® das Naturell der Kiinstlerin der Rolle fast ent-
gegengesetzt ist. Leider fehlt jetzt ein entsprechender Sopran im Stadttheater.
Nora Jungwirth, als Tochter Parassja eingesetzt, hat zusammen mit Max Lichtegg
in den lyrischen Partien sehr schéne Momente, aber bei beiden bleibt die Rolle etwas
aufgeklebt. Die intelligente Spielfiihrung von Karl Schmid-Blof3, welche souverin
alle komischen und dramatischen Momente zueinander in Beziehung setzt, ver-
hindert leere Momente (die sich z. B. in der etwas linglichen Erziihlung im 2. Akt
wohl einstellen konnte), aber es wird in den nichsten Auffiihrungen noch manches
«einzuspielen» geben. Sehr gut stehen IUilly Ferenz als Gevatter und Siegfried
Tappolet als Zigeuner im Spiel. Otto Ackermann am Pult verbindet die straffe
Fithrung mit dem Klangschwelgen, wie es nur einem groffen Kenner méglich ist.
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Béla Bartok: Der holzgeschnitzte Prinz

Obschon dieses Tanzspiel als eine Briicke zur Tonwelt Béla Bartoks dienen
kann, wird es wenig aufgefiihrt. Zwar ist es weniger glinzend als etwa Stra-
winskys «Feuervogel> (mit dem es einiges in der Haltung gemeinsam hat), aber
musikalisch nicht unbedeutender, und von einem Lyrismus beseelt, wie er in der
fortgeschritteneren Moderne gerade nur noch bei Bartok, in verhaltenen, umspon-
nenen Mittelsitzen etwa, iiberzeugend und echt zu finden ist. Mit dem ungemein
wachen und sensibeln Ohr, mit dem sich Bartok bald nach der Komposition des «Prin-
zen» (1916) der osteuropiischen Folklore zuwendet, hatte er zu dieser Zeit die
Klangwelt Debussys, des jungen Schonberg und des «deutschen Impressionismus»
Wagners und Straufy’ in sich aufgenommen. Aber was sagt diese offene Beein-
flussung gegen den umschmelzenden Klangsinn des jungen Ungarn, gegen die Sicher-
heit, mit welcher er gerade im Expositionsteil zu neuen klanglichen Amalgamie-
rungen und freieren Akkordverbindungen fortschreitet. Der Schluf} allerdings steht
in fithlbarer Nihe von (romantischen) Liebestoden, und doch mutet auch hier
eine gewisse Scheu in der Entfaltung des Gefiihls wie ein Vorbote der Moderne
an. Das Bekenntnis zum Seelischen, zu welchem sich der Inhalt in der Gefihr-
dung durch das Mechanische, Blind-Fetischhafte durchdringt, scheint fiir Bartok
selbst bekenntnishafte Bedeutung gehabt zu haben. Und doch ist dieses Bekennt-
nis durch den starken Willen zur Stilisierung vom romantischen geschieden.

Die Ausfithrung kann nicht in allen Teilen als gelungen gelten. Die Inszenie-
rung und Choreographie von Hans Macke erreicht vieles in der Verdeutlichung
des Geschehens, bleibt aber in der Fiithrung der Ensembles etwas unplastisch. Tén-
zerisch an erster Stelle steht Jaroslaw Berger als holzgeschnitzter Prinz; seine Be-
lebung durch die Verzauberung bietet darstellerisch die besten Episoden. Thea
Obenaus als Prinzessin hat einige sehr schone Momente, namentlich als sehnende
Liebende; der Tanz mit dem holzgeschnitzten Prinzen bleibt konventionell. Tony
Raadt setzt sich mit der Rolle des Prinzen auseinander. — Die Biihnenbilder beider
Premiéren stammen von Max Réthlisberger. Die realistische Welt der Oper hat —
mit einem starken Zug ins Idyllische — durch ihn ebenso giiltige Verbildlichung
erfahren wie die Traumwelt des Tanzspiels, welche zugleich grofiziigig und fein
abgestuft erscheint.

Andres Briner

Die ersten Premieren im Ziircher Schauspielhaus

Biichner, Moliere, Pirandello

Jede geschichtliche und kiinstlerische Epoche hat Vorlédufer, die, ihrer eigenen
Zeit vorauseilend, mit ihrer Botschaft in einer spiteren Generation zum richtigen
Durchbruch kommen. So Georg Biichner, dessen «Dantons Tod>, vom Schauspielhaus
zur Eréffnung der Spielzeit herausgebracht, in unseren Tagen erst die volle Re-
sonanz erhilt. Biichners Drama ist heute aktuell, wir sehen in ihm mehr als die
blofle Méoglichkeit zur Entfaltung des Biihnenapparats, mehr als einen lebendig
gewordenen Bilderbogen aus der franzosischen Revolution. Wir stehen Danton sehr
nahe, dem Mann, der um die historische Notwendigkeit der Revolution weif8, dem
aber gleichzeitig vor ihren Auswiichsen ekelt. Aber lassen wir uns nicht vom
historisch iiberlieferten Bild des Revolutionshelden und der Verkorperung, die
Ialter Richter ihr verlieh, tduschen. Biichners Danton ist, zumal in der ersten
Hilfte des Stiicks, ein «Kerl», wie ihn die Geniezeit liebte. Ein Jiingling, im
Fieber seiner Vision und des Eros, schuf diese Gestalt, das Pubertire, Gymnasiasten-
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liisterne steht anfinglich im Vordergrund. Nur mit der linken Hand, mit dem
vierten und fiinften Finger gleichsam spielt dieser Danton auf der politischen Kla-
viatur, Seine Sentenzen iiber Tod und Vergehen huschen wie Schatten durch das
von Sinnenlust gesittigte Hirn. Sie diirfen nicht mit der Grabesmiene und dem
Gewicht melancholischer Reflexion gesprochen werden, wie Richter das tat. Allein
wer wollte Richter daraus einen Vorwurf machen, ist doch die Rolle des Danton
von einem und dem gleichen Darsteller nicht zu spielen. Danton, der Jiingling
des Beginns, genialisch in sinnlicher Begierde und der Verachtung der Gefahr,
wird die gewaltige Verteidigungsrede im zweiten Teil nicht mit der notigen Ménn-
lichkeit und der politischen Erfahrung sprechen, wie es Richter in ergreifender
und vollkommener Weise getan. Solcherart finden sich in dem Stiick noch viele
Bruchstellen der Charaktere und Handlung, die den Anfinger verraten und das
Fragmentarische. Daf3 Robespierre z. B. im zweiten Teil verschwindet, ist dramatisch
unklug, wenngleich historisch wohl erkliirlich. Denn Robespierre, der eiskalte Theo-
retiker der zur Staatsriison erhobenen Tugend, ist der unentbehrliche Gegenspieler
Dantons, in jedem Stiick sein Gegenteil (er spricht denn auch vom «Anstand», wie
es ein «Philister> bei Lenz oder Klinger tut). Dafl Ginsbergs Schauspielkunst
das unerliiliche innere Gleichgewicht zwischen unbesorgt lebensgierigem Heiflsporn
und abstraktem politischen Kalkiil hergestellt hat, will ich gern glauben. Leider
war es mir nicht vergonnt, ihn selber zu sehen. Rudolf Therkats spielte statt seiner
die Rolle; er machte daraus einen griesgriimigen, sadistischen Kanzlisten, dem man
die Seelenqualen (und Seelenqualen bereitet Robespierre die Verurteilung Dantons
und seines Schulgenossen Camille) nicht glaubt. Die Regie Oskar Iilterlins unter-
strich, gewifs ohne Absicht, das Heteroklite des Stiickes. Sie dehnte den Schluf’®
iiber Gebiihr (wo Biichner Shakespeare nachahmt und schwiitzt statt handelt) und
spiirte jede Stelle auf, die «tiefsinnige» Driicker erlaubte. Doch wollen wir nicht
vergessen, dafl es ihr gelang (von Theo Ottos Biithnenbild wirksam unterstiitzt),
die Verwandlungen so rasch vornehmen zu lassen, daf® das ungewdshnlich lange Stiick
sich in die Dauer eines Theaterabends einfiigte.

Kurt Horwitz inszenierte Molitres «Geizigen», ein Fest fiir die Augen, so
hurtig und im Rhythmus ausgewogen rollte die Komédie ab. Das war freilich keine
Auffithrung, wie sie sich Moli¢ére vorgestellt hiitte, oder wie sich ein Franzose
diesen Dichter, «notre maitre & tous» (Musset) aufgefiihrt denkt. Fiir den Fran-
zosen ist das klassische Theater ohne Barockgebiirden und -Kostiime kaum denkbar,
sie geben ihm die selbstbewufite, konigliche Geste des «grand siecle», sie allein
sind der adiquate Ausdruck der honnéteté, d.h. der zuchtvollen Entfaltung der
Menschlichkeit. Einem deutschen Publikum erscheint dieser Hintergrund immer
antiquiert, denn ihm ist kein verpflichtender Sprachstil aus jener Zeit iiberliefert.
Das Barock ist fiir den Deutschsprachigen stumm, oder bestenfalls «verstaubt», —
eine Kuriositit. So bestimmte denn Ludwig Fulda, der brave redliche Ubersetzer,
mit seiner Sprache des 19. Jahrhunderts den Grundtenor der Auffiithrung und
hiitte ihr zweifellos viel von seinem ledernen Geist eingehaucht, wiire nicht Hor-
witzens kluge Regie hier eingesprungen. Er spiirte diese Klippe, er rettete die
Inszenierung vor dem Stranden in Zipfelmiitzenbiederkeit. Daff ihm eine Szene
wie die verhiillte Liebeserklirung Cléantes an Marianne in die hohe (einzig ange-
messene) Sphiire der adeligen Gefiihle hinaufzufiihren gelang, so daB sie sich rein
und durchsichtig von der biirgerlichen Schibigkeit um Harpagon abhob, zeigt sein
tiefes Verstiindnis fiir sprachliche Abschattungen. Daneben verschmihte er auch
keine Gags, wie sie der Groteskfilm liebt. Er deckte so die geheimen Néhrquellen
auf, mit denen Molitre von frith an seine Kunst gespeist hatte: die Commedia
dell’Arte und das spiitlateinische Theater. Fiir den erkrankten Ginsberg war Her-
mann Brand als Harpagon eingesprungen, dessen Ahnlichkeit mit Bassermann, was
Stimme und Tonfall anlangt, hichlich verbliiffte. Er teilte die Rolle in einzelne
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Partien auf, die jeweils von einem bestimmten Gefiihl beherrscht sind; man konnte
solche kleine Rollenabschnitte Chargen nennen. Damit soll nichts Abschitziges
gesagt sein, ich meine vielmehr, daf® man hiufig von einem der Rollenteilchen, etwa
einem Monolog oder einem Zwiegesprich mit Cléante, mehr gepackt sein konnte,
withrend das nachfolgende kalt lie oder konventionell war.

Theo Ottos Biihnenbild kam in gliicklicher Ubereinstimmung der Regie ent-
gegen. Das Architektonische daran hielt sich an das traditionelle Moliére-Interieur,
die farbige Ausgestaltung (die Tapete z.B.) suchte mit Erfolg vom franzosischen
Barock ins allgemein Expressive vorzustof3en.

Pirandellos «Sechs Personen suchen einen Autor» inete vor rund 30 Jahren
dem modernen Theater eine neue, iiberraschende Bahn; das Stiick war seinerzeit
revolutioniir und stief die Zuschauer vor den Kopf. Mit den Mitteln der Illusions-
durchbrechung verwirrte der Dichter sein Publikum und iingstigte es. Er zeigte ihm
die Innenseite des Theaters, entzauberte es also, aber handkehrum hob er die be-
ruhigende Wirklichkeit der Kulissen, Staffagen und Prospekte in irrealen Spuk auf.

In eine Theaterprobe brechen pldtzlich sechs Personen ein, die ihr eigenes
Leben zu spielen wiinschen. Sie sind Biihnenpersonen, wirklich nur auf den Brettern,
behaupten aber, wirklicher zu sein als der Theaterdirektor z. B., denn ihre Existenz
ist unverriickbar festgelegt, die seine aber nicht. Was ist nun wahr, was Schein,
was Sein? Das griifiliche Schicksal der «Personen des zu verfassenden Stiickes»
muf} auf der Bithne Form annehmen, sie allein kann sie davon befreien. Sie betteln
um Erlésung durch die Kunst, aber kann es fiir sie eine Erlosung geben? Anders
gesagt: ist ihre Familientragddie, mit allen denkbaren moralischen Schiindlichkeiten
gespickt, ist sie so beispielhaft und einmalig, da3 der Theaterdirektor, seine Truppe
und die Zuschauer diesseits der Rampe den Ungliicklichen Gehdr schenken miissen?
Die Frage so stellen, heif3t sie bereits halb verneinen. Das Stiick kann auf das
Interesse des Publikums zihlen, wenn es hervorragend dargeboten wird, wenn das
Spukhafte, das frostelnde Elend dieser unwirklich-wirklichen Personen in unheim-
lich gehetztem Rhythmus am Zuschauer voriiberzieht. So fafdte es Pitoeff auf, und
er fiihrte Pirandello in Paris zum zukunftsreichen Erfolg. Man kann sich auch
der Worte des Vaters erinnern, daf3 er bei Leidenschaftsausbriichen leicht theatra-
lisch werde, und die drei Akte in italienischem, fort und fort stiirzenden Tempo
und theatralischem Lodern spielen. Nichts dergieichen hat Gert IDestphal, der
das Stiick im Schauspielhaus inszenierte. Er lie} die Ziigel schleifen, er nahm dem
ersten Auftritt der ungliicklichen Familie das Gespenstische. Statt wie eine Hallu-
zination aus dem Dunkel aufzutauchen, schritten sie gemessen hinter der Tiir her-
vor, die ihnen Hans Meyer vor der Biihne (auf der Biihne) hinstellte. Alle Licht-
effekte konnten die einmal verfehlte Grundatmosphiire nicht korrigieren, sie wirkten
im Gegenteil gesucht. [Ualter Richter war als Vater von bewundernswerter Dichte
der Darstellung; er war tatsiichlich gequiilte Kreatur, ein Mensch, der verzweifelt
nach der Wahrheit sucht, und dem niemand die seine glaubt. Anneliese Romer
gab die Studie eines zynischen, verworfenen Midchens mit der Brillanz, die man
von ihr gewohnt ist. Zusammen mit Richter spielte sie die groffartige Szene
im Hause der Mutter Pace; es war das einzige Mal, daB} etwas von dem Grauen,
das die Familie wiirgt, in den Saal iibersprang.

Es ist zu hoffen, da3 das Publikum nicht nur dann dem Schauspielhaus zu-
stromt, wenn Klassiker auf dem Programm stehen, sondern ihm auch bei Werken
die Treue hilt, die weniger konsakriert sind und unmittelbar zum Uberdenken
unserer Lebensgrundlagen aufriihren.

Georges Schlocker
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