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Kulturelle Umschau

Pariser Theater

Eine Premiére pro Tag, dies war
beinahe das Tempo der Erstauffithrun-
gen seit Oktober. Nach diesem Rhyth-
mus haben wir in zehn Tagen gut zehn
Vorstellungen besucht, unter denen
André Roussins jiingster Triumph, Le
Mari, la Femme et la Mort, in den Am-
bassadeurs besonders erwiihnt werden
mufd; ferner die Wiederauffiihrung des
Félix von Bernstein im Apollo; die glin-
zende Biihnenbearbeitung von Gigi
(Colette) im neuen Thédtre des Arts und
Ruy Blas, im Palais de Chaillot, unter
Jean Vilar einstudiert. Daf3 allein in den
letzten Februartagen zehn Stiicke er-
schienen sind, gibt einen gewissen Be-
griff der erstaunlich regen Titigkeit
der Pariser Theater.

Der Kritiker steht mehr oder we-
niger ratlos vor dieser Lawine dramati-
scher Erzeugnisse, Neuschépfungen oder
Wiederauffiihrungen. Besitzt er heute
schon den notwendigen Abstand, um die
Bilanz des Theaterwinters zu ziehent
Wenn er sich einerseits anmaf3t, «seine
Aufgabe darin zu sehen, den Versuchun-
gen des Snobismus und der Mode auswei-
chend, die Zeitproduktion auf ihren
Ewigkeitsanteil zu untersuchen» 1), so
muf} er sich anderseits doch auch dessen
bewuf}t bleiben, daBl, wie Jean-Louis
Barrault in seinen Réflexions ausfiihrt,
das Theater vor allem eine Kunst des
Augenblicks, des Tages ist. Das Werk,
an dem die Nachwelt nichts mehr zu
loben findet, kann doch im fliichtigen
Glanz eines Abends gutes Theater ge-
wesen sein 2).

1) Jean Mauduit, in
Heft 3, Nov. 1953.

2) Jean-Louis Barrault, <Réflexions
sur le Théitre> (J. Vautrain, Editeur).

«Civitas»,

Wir wollen uns hier ausschlieBlich
mit Biihnenproduktionen beschiftigen,
die etwas wirklich Neues und — um der
jetzigen Ausdrucksweise zu huldigen —
Giiltiges zu bringen scheinen.

Lange Zeit schon hatten wir auf
Christophe Colomb wund Pour Lucréce
gewartet, bis endlich Jean-Louis Bar-
rault nach einer langen Auslandstournee
zuriickkehrte und beide im Théatre
Marigny in Szene setzte. «Christophe
Colomb» war sofort grofiter Erfolg be-
schieden. Dieses Werk von Claudel ist
nicht nur als gewdhnliches Biihnenstiick
zu werten, sondern als umfangreiches
Schauspiel, historisches Drama, ja, als
Vorbild fiir «totales Theater», denn zum
Ausdruck seines geistigen Gehalts, seiner
eigentiimlichen Schoénheit, Grofie und
Einfalt trigt auch die Musik, der Ge-
sang zur warmen, farbigen Partitur von
Darius Milhaud wesentlich bei. Der be-
rilhmte deutsche Regisseur, Max Rein-
hardt, der das Stiick seinerzeit bei
Claudel bestellt hatte, wollte durch Or-
chester und Chore die Stellungnahme der
damaligen Offentlichkeit zum «Erfinder>»
der Neuen Welt und das Urteil der spé-
teren Generationen iiber ihn ausdriicken
lassen, wiithrend sich auf der Biihne die
Tragddie seines Lebens abspielen sollte.

In diesem Drama sieht man Co-
lumbus sterbend in der Herberge von
Valladolid liegen, in die er sich ge-
schleppt hat, um vom Konig von Spa-
nien die Mittel zur Weiterreise zu erbit-
ten. In dem Augenblick, in dem sein
vergangenes Leben, dem Abschluf3 nahe,
noch einmal vor seine Augen tritt, teilt
sich gewissermaflen seine Personlich-
keit, und er, der Held seiner Lebens-
ballade, wird gleichzeitig selbst Zu-
schauer. Er sieht die Taube, Symbol des
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Heiligen Geistes, eine aufregende Bot-
schaft in die Hinde des triumerischen
Knaben legen. Er sieht den Seefahrer
nach den Azoren segeln, sieht, wie ihn
Bruchstiicke heimlicher Mitteilungen von
jenseits der Meere und jenseits des Gra-
bes erreichen. Er sieht das von seinen
Gléubigern, von Hoflingen, Pedanten,
Neidern und Spéttern bedriingte Genie.
Er sieht den Schiffskapitin die Meu-
terei unterdriicken. Dann schligt die
Stunde des Leidens. Die ganze Erde
lohnt Columbus mit ungeheuerlichem
Undank. Ausgenommen eine einzige
Frau, die Konigin Isabella die Katho-
lische. Und es naht der Tod. Nach der
Neuen Welt unseres Erdballs wird Co-
lumbus driiben auf dem jenseitigen Ufer
«die Andere Welt entdecken, zu der ihn
seine Bestimmung ruft...». — Die zah-
lenmiiflig starke und hingebungsvolle
Truppe des Marigny-Theaters fiihrt ihre
Aufgabe mit Schwung durch. Madeleine
Renauds Spiel als zarte und feurige
Isabella ist in der Schluf’szene eine Vi-
sion von fast tiberirdischem Zauber. —
Uberaus fesselnd sind die Szenen der
Abfahrt, der Meuterei und des Sturms.
Stellenweise freilich gibt es stérende, der
Handlung fremde Aufregungen; auch
schaltet sich der Chor nicht immer
gliicklich ein; schliefilich grenzt das In-
termezzo mit den mexikanischen Gottern
an Possenspiele und dient der tieferen
Absicht des Stiickes ziemlich schlecht,
das den christlichen Sinn des Auftra-
ges von Columbus in der geographisch
Neuen Welt verkiindigt, einem Symbol
der jenseitigen geistigen Welt. Trotz
dieser Feststellung bleibt aber Chri-
stophe Colomb ein schones und bedeu-
tendes, von einem ungewohnten Hauch
beseeltes Werk — den aber nicht alle
verspiiren werden. Denn Claudels Thea-
ter hat seine Konventionen und seine
Symbole, die man ein wenig wie eine
fremde Sprache kennen muf, um den
Sinn seiner Botschaft zu erfassen. Man
darf das Stiick lieben oder nicht; jeden-
falls weist es Stellen auf, die echte
Schonheit atmen.

Mit Pour Lucréce, dem zweiten von
Jean-Louis Barrault im Marigny betreu-
ten Stiick, werden wir in Jean Girau-

doux’ Lieblingsatmosphiire versetzt,
wirklich und unwirklich zugleich, in
einen Bereich auf das feinste nuancier-
ter Schattierungen und zartester Far-
benspiele der Intelligenz und des Ge-
schmacks. — Das Thema dieses Stiickes
ist die Reinheit. Es schildert die Schick-
sale und Verwirrungen einer wunder-
sam unberiihrten jungen Frau, die auf
die moralische Unreinheit anderer Men-
schen duflerst empfindlich reagiert. Die
Handlung spielt in Aix en Provence, zur
Zeit des Zweiten Kaiserreichs. Lukre-
tia, die hier Lucile heif3t, ist die Gat-
tin des neuen kaiserlichen Prokurators
Blanchard. Beide sagen den lockeren Sit-
ten der guten alten Stadt Aix den Kampf
an. Allein in ihrem Eifer zerstort Lucile
das Lebensgliick eines bisher gut har-
monierenden Paares, die Ehe der ein
weites Herz besitzenden Paola und Ar-
mands, ihres zirtlichen, treuen und ver-
trauensvollen Gatten. Um sich zu ra-
chen, lifit Paola Lucile einschlifern
und sie in ein Rendezvous-Haus brin-
gen. Sie macht sie glauben, wihrend
ihres Schlafes habe sich der Graf Mar-
cellus, ein Wiistling, an ihr vergangen.
Ein der Antike wiirdiger Entschlufy zer-
schneidet den Knoten: Lucile kann den
Zweifel an ihrer eigenen Natur nicht
ertragen und wie einst die rémische Gat-
tin Lukretia geht sie in den Tod. — Es
handelt sich hier sehr deutlich um den
Kampf der Tugend gegen das Laster; die
vorgebrachten Argumente sind jedoch so
raffiniert, daf® es den Anschein hat, als
gehe es eher um die Lust an Wort-
gefechten als um tiefere Gegensiitze.
«Ich habe nie die Moglichkeit gehabt,
zu erfahren, was das Laster ist .. .», sagt
ein Kaffeehauskellner zu Beginn des
ersten meisterhaften Aufzuges. Der
zweite Akt ist etwas schwiicher, und
der dritte mehr klug als richtig. Allein
vom Anfang bis zum Ende — welche
wunderbar durchsichtige Sprache! Das
Zusammenspiel ist glinzend und ziin-
dend. Das Drama verliert dabei seine
tragische Note.

Die Hauptdarsteller geben das
Stiick bezaubernd wieder. Hier ist auch
die jiinst verstorbene Yvonne de Bray
zum letzten Male aufgetreten. Ergreifend
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hat sie dem Grundgedanken dieser Bal-
lett-Tragodie der Reinheit Ausdruck ver-
liechen. In Cassandres prunkvoller Aus-
stattung ist das Ganze ein Erfolg.

La Maison de la Nuit von Thierry
Maulnier im Théatre Hébertot ist in
eine herbe, grausame Welt und mitten
ins Heute hineingestellt; der Autor ver-
wahrt sich indessen gegen jede Ausle-
gung, als habe er ein politisches Stiick
schreiben wollen. «<Es fordert von der
Politik nur einen Standort, wo sich
... Wille und Leidenschaft, Zirtlichkeit
und Hoffnung, Angst und Mitleid ent-
wickeln kénnen.» — Wir befinden uns
in einem unheimlichen, verfallenen
Hause in der Grenzzone zwischen einer
Volksrepublik Osteuropas und einer
westlichen Demokratie. Eine michtige
Wanduhr mit eintonigem Ticktack zeigt
zu Beginn der Vorstellung 9 Uhr an —
eine originelle Art, uns mit den handeln-
den Personen zu verbinden. Dieses Haus
gehort dem Fihrmann Klossovski, der
die Auswanderer aus der Volksrepublik
iiber die zur Zeit allerdings provisorisch
geschlossene Westgrenze hiniibersetzt.
In das Haus, in dem den Fliichtlingen
nur die Offnung der Westgrenze oder
das Auftauchen der Polizei bevorsteht,
sind zwei militante Kommunisten ein-
gedrungen, Hagen und Krauf}, die sich
unter die Flichtlinge mengen. Ihr Auf-
trag lautet, den Grenziibertritt des ein-
stigen liberalen Ministers Franz Wer-
ner und seiner Sekretiirin zu verhindern.
So finden sich Jiiger und Jagdwild im
selben Zimmer eingeschlossen. Von die-
ser gespannten Anfangslage ausgehend,
entwickelt Thierry Maulnier eine Hand-
lung, die den Zuschauer ununterbrochen
in Atem hilt. Jede auftretende Person
hat ihre eigene Geschichte, wie auch
jede einzelne Episode ihren selbstéindigen
Verlauf nimmt. So ist Lise, die Frau
des Ministers, die es nie verstanden
hat, Liebe zu gewinnen, ihrem Mann
nachgereist, an den sie sich eifersiich-
tig und in ihm listiger Weise an-
klammert. Wir sehen die kleine Lydia,
Magd im Hause des Fihrmanns, einen
Priester und eine alte Griifin. Die ent-
gegengesetzten Weltanschauungen und
die individuellen Beziehungen fiithren zu

einer Spannung, die gelehrten Ausein-
andersetzungen ruft. Schliefflich herrscht
das Mitleid vor, und das Hauptinteresse
des Zuschauers gilt dem Gegensatz zwi-
schen dem unerbittlichen Kommunisten
Kraufs und dem allmihlich von Gefiih-
len des Mitleids iiberwiltigten Hagen.
«Ich wiinsche dir nicht, dafl da das
Mitleid kennen lernst ... Fiir euch bin
ich jetzt erledigt», sagt Hagen, der sich
schlulendlich mit den anderen von
Kraufs denunzierten Fliichtlingen er-
schieffen 1df3t. — Michel Vitold als Dar-
steller Hagens iiberragt alle anderen
Darsteller dieses eindrucksvollen Stiickes.
Uberraschend in seiner Ironie, Kraft
und Aufrichtigkeit, ist sein Spiel fiir
fiir sich allein schon das Schauen wert.

Ein anderes von seinem Hauptdar-
steller getragenes Stiick ist Kean im
Theater Sarah-Bernhardt. Im Jahre 1836
fiir Frédérick Lemaitre geschrieben,
stellt es seinem Helden eine besonders
heikle Aufgabe; der jetzige Rollen-
inhaber versteht aber meisterhaft, es
nicht nur zu retten, sondern es zu einem
der glinzendsten Erfolge dieser Spielzeit
zu machen. Denn ohne Pierre Brasseur
finde die Geschichte Edmund Keans, des
vergotterten Schauspielers aus der Re-
gierungszeit Georgs IV. — unter der
Begeisterung des Publikums sollen da-
mals Londoner Theatersile eingestiirzt
sein — kaum starkes Interesse. — Ge-
genstand des Stiickes ist der Mythos des
Schauspielers Kean, der in der Stadt so
lebt, wie er auf der Biihne spielt, in-
dem er die Leidenschaften seiner Rollen
iibernimmt. Er macht dem Gefiihrten
seiner Ausschweifungen, dem Prinzen
von Wales, die Griifin Elena von Koefeld
streitig, Gattin des dénischen Gesand-
ten. Sie erscheint aber nicht zu der ver-
abredeten Zusammenkunft in seiner
Loge. An ihrer Stelle kommt Anna
Damby, ein junges Midchen, das ihn
liebt und davon triiumt, seine Frau zu
werden. Er kann sich iiber sie nur lustig
machen, erlaubt ihr aber doch, im
Othello zum erstenmal aufzutreten. Der
Prinz von Wales, begleitet von Elena,
wohnt dieser Auffithrung bei. Kaum hat
Kean Elena entdeckt, unterbricht er
wutschnaubend seinen Dialog mit Des-
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demona. Er schleudert dem Prinzen von
Wales eine Herausforderung ins Gesicht
und wendet sich zornbebend auch gegen
das Publikum. Die Zuschauer fassen
seine Maflosigkeit als gerissenes Komé-
dienspiel auf. In der Folge beschlieft
Kean, seiner Laufbahn zu entsagen, doch
nicht Elena, sondern Anna erklirt sich
bereit, ihm in die Fremde zu folgen.
— Brasseur ist ein herrlicher Kean. Mit
unvergleichlichem Koénnen entfesselt er
seine Leidenschaft und steigert sie grof3-
artig.

In den Noctambules wurde der
Kaufmann von Denedig gegeben. im
Théatre des Champs-Elysées Antonius
und Kleopatra, gespielt vom Shakespeare
Memorial Theater. In der Arena des
Cirque Medrano hat sich die Truppe
Jan Doats erfolgreich um das schwie-
rige Problem bemiiht, den Sommer-
nachtstraum in geschlossenem Raum hell
und gefiillig aufzufiihren. Jean Vilar hat
im Thééatre National Populaire ein vier-
tes Stiick Shakespeares, Richard II.,
neu einstudiert. Die Leere der Biihne,
neben grofiter Zuriickhaltung in den
Behelfen und sorgfilltigster Kostiimie-
rung, beeindruckte tief. Vor allem muf}
jedoch gesagt werden, wie aulergewshn-
lich anregend es war, zwei grofle Schau-
spieler in der Rolle des Konigs mit-
einander zu vergleichen, Jean Vilar und
Gérard Philippe. Vilar hatte den Kénig
in iberlegener Gestaltung als willens-
schwachen, zugleich aber listig-verschla-
genen Despoten gezeigt, mit gelegent-
lichen plstzlichen Augenblicken auf-
flackernden koniglichen Stolzes, diiste-
rer Ironie und spottischer Verachtung.
Ins eigene Spiel verfangen, opfert er
sich dem falschen Bilde, das er sich von
sich selber macht. Gérard Philippe zeich-
net den Konig anders; er spielt ihn als
einen in seiner Zweideutigkeit unver-
trauten Fiirsten, der, bei aller Verstel-
lung, bei klarem Bewuf3tsein bleibt, und

sich selber lingst zum Abscheu und-

Uberdrufd geworden ist; sogar bei seinem
Tode spielt er noch Komédie.

Ehe wir schlieflen, wollen wir noch
zwel Stiicke sehr verschiedener Wesens-
art und unterschiedlichen Ranges be-

trachten: L’Alouette von Jean Anouilh
und La Grande Kermesse von Ghelde-
rode. Das letztere im Studio der Champs-
Elysées gespielte Stiick ist von uner-
horter Beschwingtheit und zartester,
heiterster, spriihendster Laune und aus
dhnlichem Gufl wie «Hop Signor!» und
«Le Ténébreux». In dieser gewisser-
maf3en Breughelschen Sarabande verkiin-
det ein hageres Individuum namens Ma-
cabré das Ende der Welt. Das Erschei-
nen eines Kometen scheint seine Vor-
hersage zu bestiitigen. Aber schlieflich
sterben blof3 die Bosen, und die Guten
bleiben verschont. Das ist in Kiirze die
Fabel dieses Schwanks. Die komischen
Eingebungen des Spielleiters, die schar-
fen Konturen und die hinreifiende Mun-
terkeit der Darsteller heitern miihelos
die grimlichsten und starrsten Gemiiter
auf, Eine geistreiche Musik, originelle
Ausstattung und Kostiimierung tragen
das ihre zur Buntheit und ausgelassenen
Lustigkeit dieser liebenswiirdigen Posse
bei.

L’Alouette haben wir uns auf den
Schlufl verspart. Dieses Schauspiel ern-
tet seit dem letzten Oktober im Thétre
Montparnasse auflergewohnlichen und
bestverdienten Beifall. An Stiicken iiber
die Jungfrau von Orléans besteht ja
kein Mangel. Allein Anouilh zeigt uns
eine Johanna, die fast nichts mit der-
jenigen von Péguy oder von Bernard
Shaw gemein hat. Das einfache Mid-
chen aus dem Volk, feurig und uner-
schrocken, siegt bei ihm durch mensch-
liche Klugheit, gesunden Verstand, eine
natiirliche Uberredungsgabe, Tatkraft
und Glauben. Das Wunder bleibt da-
hingestellt. «Uber dem Kénig das As. ..
Dann wiire das As also Gott?. .. Aber es
gibt doch in jedem Lager ein As...» —
Der erste Akt ist in allen seinen Szenen
hervorragend gegliickt; glinzend ist die
Unterhaltung mit Baudricourt, Jeannes
Gespriich mit Karl VIIL., die Erkldrung
des Kartenspieles. Sehr hdufig horen wir
treffende Formulierungen. Nach der
Pause verlangsamt sich der Rhythmus;
man bemerkt einige kleine Schwichen.
Die Rolle des Inquisitors iiberzeugt
nicht. Der Ton wird ein wenig «<intel-
lektuell>. Der Szene zwischen La Hire
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und Jeanne fehlt es an Leichtigkeit —
und dennoch, wie anmutig ist die Be-
schreibung des Morgenrittes («Vielleicht
zichen die Minner deshalb in den
Kampf, weil sie das feuchte Gras des
Morgens riechen wollen . .. mit dem Tod
am Ende»). Der Stil dieser Dichtung
bleibt durchwegs klar, vorbildlich. —
Die Wendung nach riickwiirts, welche
eine Reihe von Erinnerungen aufsteigen
lief — von der kleinen Hirtin, die ihre
Stimmen gehort hatte und dann vom
Vater geschlagen wurde, bis zum jungen
Médchen, dem es gelingt, den Sire de
Baudricourt, hernach den armen Karl
VII. zu iiberzeugen —, berechtigt
schliefflich Jean Anouilh zu einem un-
erwarteten kleinen Zaubertrick: die Sal-
bung des Konigs zu Reims erfolgt erst
in der letzten Szene nach dem Feuer-
tod. Diese Umstellung kénnte Anstof’

erregen; allein die Handlung soll kul-
minierend, mit der Sichtbarmachung des
Hohepunktes von Jeannes Erdendasein
abschlieflen: der Salbung ihres legitimen

Konigs. — Suzanne Flon als Jeanne
d’Arc ist ein wahres Wunder von Durch-
sichtigkeit, Natiirlichkeit und Geist.

Alle Darsteller sind auf der Hohe ihrer
Aufgabe. — Abschlieffend wiederholen
wir hier gerne, was André Lewin kiirz-
lich iiber «L’Alouette» geschrieben hat:
«Es ist ein historisches Schauspiel, ge-
wif}, aber manche Siitze darin haben eine
sehr aktuelle Bedeutung. ,L’Alouette’
ist der grofle Erfolg der Spielzeit 1953/
1954 und eines der groflen Werke
Anouilhs. Wenn es nicht sein grofites
ist, bildet es jedenfalls eine Erneuerung
seines Theaters.»
H. La Fragneuse

Stadttheater Ziirich

Peter Tschaikowsky: Pique Dame

Kurz nach dem Meisterwerk Mus-
sorgskys, der Oper «Boris Godunow»,
bringt das Ziircher Stadttheater eine
der beiden Opern Tschaikowskys, welche
sich im europiiischen Repertoire halten,
die Oper «Pique Dame», deren Libretto
vom Bruder des Komponisten aus der
gleichnamigen Novelle Puschkins ge-
wonnen wurde, zur Auffithrung. Der
Vergleich mit «Boris» driingt sich auf,
aber auch jener mit der andern Reper-
toire-Oper Tschaikowskys, mit «Eugen
Onegin», welche von der letztjihrigen
Ziircher Auffiihrung her noch gegenwiir-
tig ist. Gegeniiber dem «Boris» fillt so-
fort die Gldtte und Sensualitdt dieser
Musik auf, eine Gewandtheit, welche
ihr zum Verhiingnis zu werden droht.
Von augenblicklicher Stimmung und
Neigung des Zuhorers mag es abhiingen,
ob er von der etwas siifilichen Pene-
tranz dieser Musik abgestoflen wird
oder ob er sie als elegante Erschei-
nung einer tiefer liegenden Bewegung
anerkennen will. Krasser seelischer

Realismus, welcher an Exhibitionis-
mus grenzt, verbindet sich mit ma-
kabrer Phantastik; keine Gefiihlsfloskel
der Musik, in der man nicht die Selbst-
bespiegelung eines narzistischen Gemii-
tes spiirt, kein dramatischer Ausdruck,
in dem nicht etwas pseudoperspekti-
vische Theaterkulisse sichtbar wird
(Szenen von so naiver Gefiihlsspannung
wie die Briefszene in «Eugen Onegin»
fehlen leider in «Pique Dame»). Und
doch: wie iiberaus gekonnt ist diese
Opernmusik, gekonnt nicht nur im
Handwerklichen der Orchestrierung und
Gesangsbegleitung (hierin ist sie aller-
dings auflerordentlich), sondern auch in
der Kongruenz der musikalischen Er-
findung zur dramatischen Situation. In
dieser Beziehung hat Tschaikowsky alles
was Mussorgsky fehlt. Gelingt diesem
im «Boris» eine einzige dramaturgisch
durchgespannte Szene (die zweite der
Polenszenen), so ist es in «Pique Dame»>
umgekehrt eine einzige (die Ballszene
des 2. Aktes), welche musik-dramatur-
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gisch nicht durchhilt. Wie iiberaus span-
nungsgeladen sind aber Szenen wie die
erste Gesprichsszene von Lisa und Her-
mann oder die Szene der beiden Lieben-
den am Newaufer. Das ist Opernmusik,
welche die Quintessenz aus den Opern-
erfahrungen der westlichen Musik seit
Spontini zieht — immer etwas Rampen-
musik, aber von traumhafter Eifekt-
sicherheit. Sobald es dann um die
menschliche Tiefendimension geht, kehrt
sich das Verhiltnis zu Mussorgsky um;
die beiden Wahnszenen liegen in ver-
schiedenen Welten: wo im «Boris» ein
siindiger Mensch seine Abgriinde im Wahn
nach aufen schleudert und in ihnen un-
terzugehen droht, da steigert sich in
«Pique Dame» ein genialischer Welt-
mann in Halluzinationen, welche ihm
schlielich das erhoffte Zaubermittel zu-
tragen.

Wie sehr es gerade bei dieser Mu-
sik, welche auf der Scheide von echt
und unecht steht, auf die Interpretation
ankommt, mochte die Auffiilhrung be-
weisen. Matthias Schmidt singt als Fiirst
Jeletzky seine Romanze mit einer Sub-
tilitdit der gesanglichen Fiihrung (und
einem auflerordentlich edeln Stimmate-
rial), welche spontanen Beifall des Pre-
miérenpublikums  hervorlockte.  Fiir
einen Moment war das Fragwiirdige der
ganzen Musik entschwunden. Schmidt
hat allerdings den Vorteil, da} seine
Partie mit seinem Stimmcharakter rest-
los iibereinstimmt, was in dieser Auf-
fihrung nicht iberall zutrifft. Hilde-
gard Hillebrecht hat zwar die Anlagen,
um die dramatische Sopranpartie der
Lisa zu meistern, und es gelingt ihr —
in Anbetracht der groflen Schwierigkei-
ten dieser Rolle — gut, aber nur auf
Kosten einer immer etwas forcierten
Stimme. Bedenklicher liegen ihnliche
Umstiinde bei Franz Lechleitner, der als
Hermann eine sehr hochliegende Tenor-
partie, die zudem noch durch fast pau-
senlosen Einsatz strapaziert, zu bewiil-
tigen hat. In Ermangelung wirklich
hoher Tenorstimmen ist dieser Singer

— wie oft — auch diesmal in einer
Rolle eingesetzt, die seine natiirliche
Stimmlage weit iiberschreitet — da-
durch zum Forcieren in allen héhern
Lagen gezwungen, hilt seine Stimme
dem Druck gegen das Ende der Vorstel-
lung (so war es wenigstens in der Pre-
miére) nicht stand, und der Ton wird
schreiend. Die intelligente musikalische
Gestaltung dieses sehr begabten Sin-
gers (besonders in den lyrischen Par-
tien) schliigt indessen auch diesmal wie-
der — sofern nicht die stimmliche
Zwangslage beeintrichtigt — in Bann.
Die Grifin von Grace Hoffman hat
stimmlich und darstellerisch gute, wenn
auch nicht volle Kontur. Einige zweite
Rollen haben sehr dankbare «Nummern»
als Hauptaufgaben: so die Pauline (Alma
Miiller) eine reizvolle Romanze, Graf
Tomsky (IUilly Heyer) die wirkungs-
volle Ballade von den drei Karten, im
Pastoral-Spiel Chloe (Erna Maria Duske)
ihr Lied (in der Premiére noch etwas
unsicher klingend), ferner das Ensemble
der Midchen seine sehr hiibschen Lieder
zu Beginn des atmosphirisch sehr reiz-
vollen zweiten Bildes.

Die Einrichtung (es wird im ganzen
die Wiener Einrichtung durch Gustav
Mahler beniitzt) und Inszenierung legen
das Schwergewicht deutlich auf das
balladeske Element und beschneiden das
Atmosphirische empfindlich. Dem Re-
gisseur, Georg Reinhardt, gelingen wohl
wirkungsvolle szenische Entwicklungen,
und er geht in der Verdeutlichung der
Handlung sehr weit (zu weit sicher in
Vergegenstiindlichung von Hermanns
Wahn), aber ohne die Stimmungswerte
der Musik deutlich in die szenische Dar-
stellung einzubeziehen. So macht die
Regie (auch trotz der an sich sehr
schénen Biihnenbilder Max Rdéthlisber-
gers) einen zwiespiltigen Eindruck. —

Musikleiter und zugleich iiberragende
musikalische «Besetzung» ist Otto
Ackermann.

Andres Briner
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