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Unterschiedlichkeit bezeichnend fir den
weiten Horizont der heutigen Wissenschaft
ist. Der Wiedergewinnung eines kunstge-
schichtlichen Denkmals ersten Ranges, des
Mosaikzyklus von Centcelles (auf der Aus-
stellung besonders gut durch die mass-
stdbliche Nachbildung der Kuppel und
eine Mosaikkopie vertreten) steht die
photogrammetrische Vermessung der Fels-
griber von Myra, steht das Studium anti-
ker Abbautechniken und die Aufnahme
des Arbeitslagers in den Steinbriichen des
Mons Claudianus gegeniiber. Schliesslich
kommt auch die Epigraphik mit einigen
originalen Denkmdlern, vor allem Keil-
schrifttafeln, und einem Uberblick tiber die
Schriftentwicklung zum Wort. — Der Rund-
gang ist vielleicht nicht jedermanns Sache.
Er zeigt — das Motto sagt es — das Bemiihen
um die Entdeckung der Vergangenheit,
Schétze fur den, der solche sucht oder der
sich leiten lassen will, aber gerade deshalb
nicht das, was man bisweilen darunter ver-
steht. Eine gewisse Zurickhaltung gegen-
iiber allzu einfachen Vorstellungen war
auch aus anderen Griinden am Platze: die
Zahl der Studierenden libersteigt in gewis-

sen Disziplinen der Archiologie heute schon
bei weitem den Bedarf an Nachwuchs.
Eine Werbung, die zur Verschlechterung
dieses Zustandes beitrdgt, wire unverant-
wortlich gewesen.

Der Ausstellung sind drei weitere Doku-
mentationen angegliedert, die bei diesem
Uberblick nur des verfiigbaren Raumes we-
gen zu kurz kommen. Die Tschechoslowa-
kei ist mit einem kleinen Beitrag vertreten
(«Versunkenes Leben — Forschungen in
mittelalterlichen Siedlungen»). Uber die
Praxis ist vor allem von dem didaktisch
vorziiglich aufgebauten Bericht «Taucher-
archédologie im Zirichsee» und aus der
laufenden Grabung von Berslingen am
Stadtrand Schaffhausens, die werktags dem
Besucher zuginglich ist, zu lernen. Dem
Leiter dieser Grabung, Direktor des Mu-
seums zu Allerheiligen, Prof. Dr. W. U.
Guyan, hat man fir die Einladung der
Gaste und die Organisation des Ganzen zu
danken. Alles in allem: ein ziemlich an-
spruchsvolles, lohnendes und in mancher
Hinsicht auch notwendiges Experiment.

Giinter Kopcke

JUNI-FESTWOCHEN IM ZURCHER SCHAUSPIELHAUS

Moliére und Goldoni zum Auftakt

Das Schauspielhaus bleibt seinem Fest-
wochenkonzept treu; es verhiess fur 1969
sogar «Theater in finf Sprachen». Die
Erwartung freilich, es sei damit auch Ge-
wihr geboten, dass fiir das Theater der ent-
sprechenden Sprachkreise charakteristi-
sche Inszenierungen in diesem Zyklus er-
scheinen, ist schon wiederholt und so auch
in diesem Sommer nur teilweise erfullt
worden. Ist vielleicht die Erwartung selbst
unzeitgemaéss ? Zu sagen, was denn fiir das
franzosische Theater der Gegenwart ty-
pisch, was unverwechselbar (iber die
Sprache hinaus) franzdésisch sei, ist schwer
zu sagen. Die Internationalitdt der Spiel-
plane und der Regisseure ist eine Tatsache.
Das Theater ist im Begriff, mehr und mehr
von Impulsen und Strémungen bestimmt
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zu werden, die rund um den Erdball gehen
und an keiner Grenze haltmachen. Ein
Gastspiel wie das der japanischen Noh-
Truppe in Ziirich, sozusagen die radikalste
Ausnahme von dieser Regel, macht uns
das nur noch schiirfer bewusst.

Anderseits scheint mir, nach wie vor
seien die stirksten und tiberzeugendsten
Leistungen nur da mdoglich, wo das Thea-
ter von konkreten Bedingungen ausgeht,
wo es — durch Widerspruch oder Uberein-
stimmung — mit der Gesellschaft, zu der es
gehort, verbunden ist. Es kommt nicht von
ungefidhr, dass die bewegendsten Erleb-
nisse dieses Ziircher Theatersommers von
der italienischen und der englischen Truppe
ausgingen: Goldoni und Shakespeare
spielten sie; aber es war, was sie auf der
Biihne verwirklichten, nicht Pflege der Tra-
dition, sondern lebendiges Theater.



Vom eigenen Beitrag des Schauspiel-
hauses Ziirich zu den diesjihrigen Junifest-
wochen kann man das mit dem besten
Willen nicht sagen. Die letzte Spielzeit hat
mit beklagenswerter Deutlichkeit gezeigt,
dass es da an den Verstrebungen und Kon-
takten fehlt, die das Theater wiber das rein
Materielle hinaus mit der Biirgerschaft ver-
bindet. Hier ist eine Aufgabe; hier muss
Aufbauarbeit geleistet werden. An und fiir
sich wire nichts dagegen einzuwenden, im
Rahmen eines Programms des Theaters
der Nationen Moliére zu spielen; denn
Moliere gehort der ganzen Welt. Aber zu
wiinschen wire gewesen, dass eine durch
Uberzeugungskraft legitimierte, eigen-
stindige Interpretation versucht worden
wire. Dietrich Haugk jedoch inszenierte
«Georges Dandin» auf seine Weise, das
heisst in diesem Fall handwerklich gekonnt
und auf der Hohe dessen, was in bezug auf
dieses Stiick durch Fernsehinszenierung
und Erfolg momentan massgebend scheint.
Roger Planchon zum Beispiel, vielleicht
aber auch gewisse italienische Vorbilder.
Was herauskam, war ein ldndliches Sitten-
gemilde, mit miiden Winzern am Anfang
und am Schluss (Haugk inszenierte eine
eigene Bearbeitung in einer wenig inspirier-
ten Ubersetzung), mit einem Miststock auf
dem Hof, der symptomatisch wirkte: 1llu-
sionstheater als Kunstgewerbe. In der Titel-
rolle miihte sich Wolfgang Reichmann wie
ein Schwerarbeiter. Es lag an der merkwiir-
dig unkritischen, auf schonen Realismus
und Effekt getrimmten Inszenierung, dass
die Auffiihrung trotz guter Besetzung miss-
gliickte.

Der Spielplan brachte es mit sich, dass
kurz nach der Premiere des «Georges
Dandin» das italienische Gastspiel mit der
Truppe des Teatro Stabile di Genova statt-
fand. Die Genueser spielten, unter Luigi
Squarzinas Regie, Goldonis wenig bekannte
Komdodie « Una delle ultime sere die carno-
vale». Es war — nach dem matten Auftakt
mit Moliére — eine hinreissende Demon-
stration der Unmittelbarkeit und der Spiel-
freude. Die Italiener spielten ein Stiick,
das ihrem Empfinden und ihrem Volks-
charakter entgegenkommt.

«Una delle ultime sere die carnovale»
ist — wie die «Baruffe chiozzotte» — eine
Komddie in venezianischer Mundart und
darum fiir Zuschauer, die mit ihrem Italie-
nisch gerade noch zurechtkommen (ich
zidhle mich zu ihnen), ein schwieriger Brok-
ken. Dennoch packt die szenische Vitali-
tdt dieser Inszenierung jeden von Anfang
an. Lokalkolorit, Ambiente, charakteri-
stische gesellschaftliche Einzelheiten tun
das Thre. Luigi Squarzina ist ein Theater-
mann, der mit dem szenischen Orchester
meisterlich zu konzertieren weiss.

Und dabei haben wir es mit einem Stiick
zu tun, das fast keine Handlung hat. Es
zeigt einen Abend im Hause des Textilkauf-
manns Zamaria: Giste finden sich ein,
wobei allein schon der Auftritt der einzel-
nen Paare Theater von unwiderstehlicher
Faszination hergibt. Der Mensch, der sich
in Gesellschaft begibt, ist sein Thema, die
Gesellschaft als Ganzes stellt sich im Spek-
trum der stellvertretenden Charaktere dar.
Anzoletto, ein junger Dessinateur in
Zamarias Dienst, steht vor der Abreise nach
Moskau, wo er sich beruflich weiterbilden
will. Domenica, die Tochter des Hauses,
ist in ihn verliebt, und da nun die Rede
geht, Anzoletto mache seine Reise in Be-
gleitung einer nicht mehr ganz jungen
Franzosin, ergeben sich Angste, Verwick-
lungen, auch allerlei Scherze der Einge-
weihten und endlich ein herzerfreuendes
Ende, das Domenica und Anzoletto zu-
sammenfihrt und die é&ltliche Madame
Gatteau gleich noch in die Arme Zamarias,
wihrend der junge Momolo, ein goldo-
nisch gezihmter Arlecchino, bei Siora
Polonia vor Anker geht. Alles ist zugleich
Abbild gesellschaftlicher Realitdt und form-
sicheres Spiel, Volkskunde und Ballett.
Squarzina hat sich erlaubt, zweimal die be-
wegte Szene plotzlich anzuhalten, die
Schauspieler in ihrer Pose erstarren zu
lassen, um den Darsteller des Anzoletto im
Namen des Autors sprechen zu lassen. Der
Einfall erweist sich als ein glickliches
Mittel, Goldonis Gegenwart zu beschwo-
ren.

In seinen Memoiren erinnert sich der
Dichter auch des bewegenden Augenblicks
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jener Premiere vom 16.Februar 1762, mit
der er von seinen Landsleuten und von
Venedig Abschied nahm, um einem Ruf ans
italienische Theater in Paris zu folgen. Sein
Anzoletto, der Entwerfer von Stoffmustern,
ist der Komodiendichter Goldoni; die
Textilfachleute, die seine Muster gut oder
schlecht finden, sind seine Kritiker, die
Gesellschaft in Sior Zamarias Haus ist das
Publikum von Venedig. « Non mancar di
tornar», sagen die Giste zu Anzoletto,
und «Non mancar di tornar» horte auch
Goldoni die applaudierenden Zuschauer
am 16. Februar 1762 in Venedig rufen. Sein
Weg fiihrte nicht zurtck. « Una delle ultime
sere die carnovale» ist ein bewegendes Do-
kument einer Zeit, in der Theater nicht
gegen die Gesellschaft, sondern mit der Ge-
sellschaft gross war, ein Dokument des
Einverstdndnisses zwischen Autor, Schau-
spielern und Zuschauern.

Squarzinas Kunstgriff, die Szene er-
starren und Anzoletto als Autor der Ko-
mddie Stellen aus Goldonis Memoiren
sprechen zu lassen — eben die Stellen, die
sich auf seinen Abschied von Venedig be-
ziehen -, ist ein geniales Mittel, die Situa-
tion von 1762 fiir ein Theaterpublikum von
1969 fruchtbar zu machen; es erlaubt,
nicht nur die Komodie selbst, sondern die
gesellschaftliche und historische Realitit,
in der sie zu sehen ist, mit zu inszenieren.
Das italienische Gastspiel an den diesjéhri-
gen Juni-Festwochen war ein absoluter
Hohepunkt im Programm des Schauspiel-
hauses.

Madeleine Renauds Alleingang und
Noh-Theater

Mit der Inszenierung eines Textes, der
nicht fir die Biihne geschrieben wurde, mit
«L’amante anglasie» von Marguerite Duras,
in einer wenig Uberzeugenden Inszenie-
rung von Claude Régy, war die grosse
Schauspielerin Madeleine Renaud in Zirich
zu Gast und vertrat damit das Theater in
franzosischer Sprache. Der Versuch, die
Erforschung des personlichen Geheimnisses
einer Morderin im Dialog zwischen einem
Interviewer und der Frau, die gemordet
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und ihr Opfer zerstiickelt in einzelnen Pa-
keten verschickt hat, szenisch darzustellen,
missriet trotz der hohen Kunst Madeleine
Renauds, und dies um so mehr, als hier ein
ebenso abscheuliches wie ausgefallenes
Verbrechen auf eine Weise hochgespielt
wird, die dem Anlass nicht angemessen ist.
Das Gastspiel enttduschte. Dass es fiir das
Theaterschaffen Frankreichs reprisentativ
sei, wird man nicht behaupten konnen.
Nennen wir’s einen Grenzfall: eine Uber-
tretung, die sich als der Versuch einer gros-
sen Schauspielerin verstehen lisst, allein
durch ihre Priasenz und durch ihre sugge-
stive Sprechkunst das Publikum einen gan-
zen Abend lang zu fesseln. Wenn die Rech-
nung nicht aufging, so lag das am Text so-
wohl wie an der Inszenierung: hier wurden
die Verlegenheiten, in die man sich mit die-
sem Experiment begeben hatte, tiberdies
noch augenfillig.

Es ist unsere Uberzeugung, dass die
Kunst und besonders auch das Theater
zu hochster Entfaltung kommen durch den
Vorstoss ins Neue und Unerprobte. Nur
ist nicht einzusehen, warum ausgerechnet
mit diesem gewagten und weitgehend miss-
gliickten Versuch ein Festwochengastspiel
bestritten werden musste. Und was die
Sucht nach Neuerung, nach Experiment
und Wagnis betrifft, so mochte uns die
Umewaka-Truppe mit einer Theaterarbeit
bekannt machen, die einer ehrwiirdigen
Form die Treue hilt. Das japanische Noh-
Theater ist eine Schopfung des 14.Jahr-
hunderts und erlebte seinen Héhepunkt im
15.Jahrhundert. Seither ist es Gegenstand
intensivster Versenkung und lebenslangen
Studiums. Hier lebt, in pietdtvoll gepflegter
Uberlieferung, die Schopfung einer alten
Kultur weiter. Umewaka Manzaburo, der
Leiter und Lehrer der Truppe, die im
Schauspielhaus auftrat, schreibt im kurzen
Vorwort zum Programmbheft, seine Familie
sei mehr als tausend Jahre alt, und schon
im 15.Jahrhundert sei sie als Noh-Familie
bekannt gewesen. Bis auf den heutigen Tag
habe jede Generation der andern die Spiele
ibergeben, «wie ein Springbrunnen das
Wasser weitergibt von einem Becken ins
andere».



Die Truppe gab ein Beispiel der bis ins
Letzte ausgefeilten Noh-Technik: Sprache,
Gebirden, Musik, auch die Art, wie sich die
Figuren auf der Bithne bewegen, sind bis
in jede Einzelheit genau festgelegt. Wenn
Shizuka, die Geliebte des romantischen
Helden Yoshitsune (von einem ménnli-
chen Waki-Spieler dargestellt), den Kopf
mit der Maske ganz leicht zur Seite neigt
und die hohle Hand zum Gesicht hebt,
heisst das, dass Shizuka weint. Beriihren
sich zwei Figuren nur leicht an den Armeln,
bedeutet das Liebe und Liebeserfiillung.
Ein Bdumchen, auf den hellen Hintergrund
gemalt, bezeichnet einen ganzen Hain. Ich
weiss nicht, wie gross die Anzahl der Ken-
ner im Publikum gewesen ist; aber der
Eindruck, dass hochster Genuss sich nur
fir den einstellt, der die Einzelheiten zu
deuten weiss und dessen Kunstverstand in
die Geheimnisse des Noh einzudringen ver-
mag, dieser Eindruck ist vorherrschend.
Fiir uns andere jedoch bleibt das Beispiel
einer fremden Theatertradition vorwiegend
ein Kuriosum. Ein Ansporn auch, tiber den
Betrieb in unseren Breiten nachzudenken
und mit andern Augen zu sehen, was hier
gerne als «tote» Uberlieferung hingestellt
wird. Umewaka Manzaburo schreibt in
seinem Vorwort, er habe schon mehr als
tausend Spiele gespielt, davon manches in
zahlreichen Wiederholungen. Und dann
fahrt er fort: «Ich spielte aber jedesmal ein
neues Stiick.» Einen unmittelbaren Zugang
zur Kunst des Noh-Theaters gewinnt man
beim Besuch eines vereinzelten Gastspiels
nicht, auch wenn vorher Einfiihrungs-
abende stattgefunden und die Feuilleton-
redaktionen erlduternde Aufsitze abge-
druckt haben. Aber iiber die fragwiirdige
Kategorie des Neuen in unserem Kunstge-
sprich nachzudenken, dazu gab dieses
Gastspiel immerhin Anstoss.

Ein zweiter Hohepunkt mit Shakespeare

Mit der Tragikomdodie « Troilus and Cressi-
da» gastierte die Royal Shakespeare Com-
pany im Schauspielhaus, und sie gab —
nach dem weitgehend {ibereinstimmenden
Zeugnis von Presse und Publikum - damit

zugleich ein Beispiel des neuen Stilwillens,
«Shakespeare zu einer gegenwirtigen Kraft
fiir Zuschauer und Theater zu machen».
Hier also — das Zitat stammt aus einem Ge-
sprich mit Peter Hall — stossen wir von
anderer Seite her auf die Antithese von Tra-
dition und Gegenwart. Die Inszenierung
von « Troilus and Cressida» stand unter der
Leitung von John Bartons. Die Sitze, mit
denen die Besprechung der Auffithrung in
der «Neuen Zurcher Zeitung» schliesst,
diirften den Eindruck der Zuschauer wieder-
geben: «Nach Squarzinas Goldoni-Insze-
nierung bedeutete das vom Publikum mit
Ovationen entgegengenommene Gastspiel
der Royal Shakespeare Company einen
weiteren Héhepunkt der diesjahrigen Juni-
Festwochen im Schauspielhaus.»

Else Lasker-Schiiler:
« Arthur Aronymus» —
und eine Reminiszenz

Das Schauspiel «Arthur Aronymus und
seine Viiter» mit dem Untertitel « Aus mei-
nes Vaters geliebten Kinderjahren», in dem
die Lyrikerin Else Lasker-Schiiler westféli-
sche Heimat, Toleranz im Zusammenleben
von Christen und Juden und den poetischen
Glanz einer Kindheit im Biedermeier zu
einem ausladenden und in seiner ganzen
Buntheit dennoch ungleichen szenischen
Bilderbogen vereinigt hat, ist 1936 am
Schauspielhaus Ziirich uraufgefiihrt wor-
den. Leopold Lindtberg inszenierte damals,
das Biihnenbild stammte von Teo Otto,
und in den Hauptrollen traten Darsteller
auf, die in den damals anbrechenden Jah-
ren zur Kerntruppe des Schauspielhauses
zihlten: Ginsberg, Kalser, Horwitz, Lang-
hoff, Steckel. Die Rolle des Arthur Arony-
mus spielte in jener denkwiirdigen Inszenie-
rung Grete Heger. Denkwiirdig aber ist die
Auffithrung nicht nur darum, weil sie nach
dem Zeugnis der Presse (und itibrigens der
anwesenden Dichterin selbst) ein ausser-
ordentliches Niveau hatte, sondern weil sie
schon nach zwei Vorstellungen abgesetzt
wurde. Was den Ausschlag gegeben hat
fiir diesen befremdlichen Entschluss, ist bis
heute nicht geklirt. Teo Otto hat noch
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1968 die Meinung vertreten, das Stiick sei
unter dem Druck der Deutschen Botschaft
vom Theater abgesetzt worden. Die
Judenverfolgungen in Deutschland hatten
schon begonnen, Else Lasker-Schiiler hielt
sich als staatenlose Emigrantin in Ziirich
auf. Kurt Horwitz jedoch bezeugt, Pres-
sionen der angedeuteten Art seien 1936
noch nicht mit Erfolg ausgetibt worden,
und Leopold Lindtberg begriindet gar die
damalige Absetzung des Werks vom Spiel-
plan mit einem Zerwirfnis zwischen der
Dichterin und der Frau des Schauspiel-
haus-Direktors Rieser.

Fiir Ziirich als Theaterstadt ist der Vor-
fall, unmittelbar vor Anbruch der grossen
Ara des Schauspielhauses, wenig rithmlich.
Das einmalige Gastspiel der Wuppertaler
Biihnen mit ihrer grossen Inszenierung des
«Arthur Aronymus», das aus Anlass des
100. Geburtstages von Else Lasker-Schiiler
angesetzt wurde, mutet ein wenig auch wie
die reichlich verspitete Wiedergutmachung
eines Unrechts an. Auch fiir Wuppertal hat
— wie 1936 fir Ziirich — Teo Otto die Biihne
gestaltet. Es war seine letzte Arbeit vor sei-
nem Tod.

Gerade wer die einzigartige Intensitit
der Lyrik Else Lasker-Schiilers bewundert,
wird nicht verkennen, dass die Dichterin
als Dramatikerin nicht die Schlagkraft hat,
die das Theater verlangt. Manches von dem,
was sie in «Arthur Aronymus» gestaltet,
bedarf der Stille des Leseerlebnisses und
entfaltet sich kaum, wenn es in szenischer
Verwirklichung fixiert wird. In Wuppertal
hat Hans Bauer inszeniert, mit gutem Ge-
spir fir die Farben und die Zwischentone,
im allgemeinen auch geschickt in der Fiih-
rung eines riesigen Ensembles. Teo Ottos
Bauten, vor allem fir die Szenen, die im
Freien spielen, zeugen von der innigen Be-
ziehung des Kiinstlers zum westfilischen
Land und zu seinen Dorfern. Man konnte
seine Bithnenbilder mit Bildern von Cha-
gall vergleichen, womit ich nicht etwa
sagen will, es liege eine Anlehnung vor.
Aber Realismus, Traum und Erinnerung
durchdringen sich auch in ihnen.

Wenn dennoch anldsslich des Ziircher
Gastspiels der Wuppertaler Biihnen der
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Eindruck entstand, der auch zeitlich Gber-
dimensionierte Theaterabend sei ein wenig
auch eine Pflichtiibung, so waren es nicht
nur Gedanken an den Vorfall von 1936,
die da hineinspielten. Das Opernhaus nim-
lich, in welches das Gastspiel — eine Fest-
wochenveranstaltung des Schauspielhau-
ses — verlegt werden musste, hat zwar eine
Biihne, die gross genug ist; aber iiber den
verdeckten Orchestergraben hinweg iiber-
trug sich nur mihsam, was Else Lasker-
Schiilers Dichtung bei allen dramaturgi-
schen Schwidchen zu einem zauberhaften
Zeit- und Menschengemélde macht. Die
Verstdndlichkeit litt unter den akustischen
Verhiltnissen schwer, die Sprache, die
kindlich und dichterisch ist, konnte sich
nicht entfalten. Unmogliches wird hier
wohl von einem Regisseur und von den
Schauspielern verlangt: sie sollen das Le-
ben eines Dorfes, einer Landschaft in sei-
ner Gesamtheit darstellen und zugleich
Innerlichkeit vermitteln. Vom Raumli-
chen her ergab sich fiir die Wuppertaler
Giste in Ziirich zusitzlicher Widerstand.

Indessen bleibt die erinnerte Wirklich-
keit, die Else Lasker-Schiiler in «Arthur
Aronymus und seine Viter» gibt, trotz
diesen notwendigen Einschrinkungen ein
ergreifendes Dokument; Idealismus, Naivi-
tit, ein glithender Glaube an das Gute und
eine vollig undogmatische Darstellung ge-
sellschaftlicher Zustinde, die den Keim des
Bosen in sich tragen, erscheinen heute vor
dem Hintergrund dessen, was nach Hitlers
Machtantritt in Deutschland geschah. Im
dorflichen Biedermeier, im heimatlichen
und religiésen Brauchtum geistert als
schlimme Ahnung «das ewig jung blei-
bende bose Element».

%

Warum eigentlich, so frage ich mich jetzt,
bestand der eigene Beitrag des Schauspiel-
hauses zu den Juni-Festwochen 1969 nicht
in einer eigenen Neuinszenierung dieses
Werks, geschaffen fiir die eigene Biihne und
auf ihre Dimensionen zugeschnitten? Die
Griinde, die dafur gesprochen hitten, lie-
gen auf der Hand.
Lorenzo
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