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         Zu dieser Ausgabe

         Und schon wieder Buchmesse, also auch Buchpreis-Verleihung: Vor einiger Zeit hat man
            noch die Nase gerümpft über dieses neue, marktorientierte Literaturbetriebsphänomen,
            und nun kommt es einem schon längst vor wie das Selbstverständlichste von der Welt.
            Worum geht’s denn diesmal so, in den Romanen, die auf der Shortlist gelandet sind?
         

         Guck an: Sowohl die „Süddeutsche Zeitung“ als auch die „Frankfurter Allgemeine Zeitung“
            meinen, Jan Brandt habe den Preis verdient, mit seiner fast 1.000-seitigen Provinzprosa
            über einige dubiose Figuren aus der zweiten Nachkriegsgeneration in Ostfriesland:
            „Gegen die Welt“ heißt der Roman, und einer seiner Protagonisten „Penis“. Edo Reents
            von der „F.A.Z.“ zieht sogar Vergleiche zu Dostojewski, Thomas Mann, Uwe Johnson und
            – da horcht man doch gleich noch mal ganz besonders auf – Frank Schulz!
         

         Schlagen wir das derart gelobte Buch doch einfach mittendrin auf. Da steht zu lesen:
            „Onno stellte das Bier ab und stand auf, wobei der Hocker, auf dem er gesessen hatte,
            umfiel und auch die Flasche daneben zu Fall brachte. Auf dem Teppich breitete sich
            ein dunkler Fleck aus und vermischte sich mit anderen, beständigeren dunklen Flecken.
            Er kümmerte sich nicht darum. Stattdessen zog er Master of Puppets aus dem Regal, nahm die Platte aus der Hülle und legte sie auf. Er schob den Starthebel
            nach links, setzte die Nadel mitten in Welcome Home (Sanitarium) ab und drehte den Lautstärkeregler bis zum Anschlag.“
         

         Das haut natürlich gleich ziemlich rein: Wenn einen nur einige, zufällig gelesene
            Sätze gleich so sehr an Szenen aus der eigenen Gitarren-Teenie-Zeit in den späten
            1980er-Jahren erinnern, wie diese hier, ist man zugegebenermaßen gefesselt. Stimmt
            ja, das haben damals wirklich die meisten begeistert gehört, lange vor Lady Gaga und
            Rihanna, als in den Musiksendungen im TV noch Rock-Musik-Videos liefen und es den
            Leuten etwas bedeutete, wenn einer so was eigenhändig nachspielen konnte:
         

         Sleep my friend and you will see 

             that dream is my reality 

             They keep me locked up in this cage 

             can’t they see it’s why my brain says Rage
         

         Sanitarium, leave me be 

             Sanitarium, just leave me alone
         

         Wir wären also mit der „F.A.Z“- und der „S.Z.“-Bewertung auf Anhieb voll und ganz
            einverstanden – und vielleicht gewinnt Brandts Roman ja wirklich. Literaturkritik.de bemüht sich derweil, alle für die sogenannte Long- und die Shortlist nominierten
            Romane zeitnah rezensieren zu lassen: Wie immer haben wir für Sie eine Extra-Seite
            eingerichtet, auf der Sie alle Titel auf einen Blick finden und unsere Besprechungen,
            falls schon vorhanden, anklicken können – unsere Rezensenten geben sich Mühe!
         

         Bleibt noch daran zu erinnern, dass das diesjährige Gastland der Frankfurter Buchmesse
            Island heißt. Das freut das Team von literaturkritik.de natürlich auch besonders: Setzt sich der harte Kern der Redaktion doch aus einem
            erfahrenen Island-Wanderer und einem weiteren Mitarbeiter zusammen, der auch schon
            immer einmal dorthin wollte und deshalb neuerdings mit dem Gedanken spielt, bei der
            nächsten Gelegenheit von Kiel aus mit der Fähre dorthin aufzubrechen – hoffentlich
            nicht auf Nimmerwiedersehen! Last but not least hat unser eigener Verlag literaturwissenschaft.de einen mitreißenden Longseller im Programm, der von einer berühmten Island-Reisenden
            handelt, die dort auf tragische Weise ihren Verlobten verlor.
         

         Noch Fragen? Dann lese Sie doch bitte einfach in unserer Oktober-Ausgabe nach! Denn
            dort finden Sie eine beachtliche Auswahl wichtiger Titel dieses Herbstes besprochen,
            und zwar auch solche, die nicht in die engere Auswahl des Buchpreises gekommen sind. Schließlich gibt es auch noch
            eine literarische Welt außerhalb dieser Hype-Maschinerie.
         

         Mit den besten Grüßen aus Marburg

             Ihr

             Jan Süselbeck
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         Debüts
         

         
         letztehoffnung@sozialismus.ddr
             – In Simon Urbans Romanerstling regiert Egon Krenz die DDR im Jahre 2011 –doch aus der
               ist auch im zweiten Anlauf nicht viel geworden / Von Dietmar Jacobsen

         
         Alles gefriert
             – Ein überzeugender Debütroman: Constantin Göttfert zeigt in „Satus Katze“, dass er
               auch die lange Form beherrscht – mehr noch, sein Roman ist ein Meisterwerk filigraner
               Erzählkunst / Von Fabian Thomas

         
         Gutbürgerliches Liebeselend
             – Gentrifizierungsroman: „Ein helles und ein dunkles Haus“ ist das Literaturdebüt der
               Bonner Medienwissenschaftlerin Heidemarie Schumacher / Von Oliver Pfohlmann

         
         Weitere Rezensionen
         

         
         Deutschsprachige Literatur
         

         
         Kontaminiert
             – Marlene Streeruwitz erdichtet in ihrem jüngsten Roman eine leidgeprüfte „Schmerzmacherin“ / Von Rolf Löchel

         
         Freizügig und verklemmt zugleich
             – Charlotte Roche landet mit „Schoßgebete“ zum zweiten Mal einen programmierten Bestseller,
               der fürchterlich zäh zu lesen ist / Von Beat Mazenauer

         
         Parade-Macho auf tragischen Abwegen
             – Der bissig-satirische Debütroman „Gruber geht“ der österreichischen Journalistin Doris
               Knecht ist eine subtile Demontage von Geschlechterkampfklischees / Von Barbara Tumfart

         
         Immerwährende Nähe
             – Nino Haratischwilis zweiter Roman „Mein sanfter Zwilling“ zeichnet die Stationen einer
               destruktiven Liebe nach / Von Monika Stranakova

         
         Nachspiel
             – Frank Göhre taucht in die glorreichen Zeiten sexueller Befreiung ab. Sein Roman „Der
               Auserwählte“ ist aber mehr als eine Abrechnung mit den guten, schlechten Zeiten / Von Walter Delabar

         
         Über den Sommer hinaus
             – Doris Dörries Roman „Alles inklusive“ handelt von deutschen Hippies in Spanien / Von Kay Ziegenbalg

         
         Im „Verwurstungsbetrieb des Lebens“
             – Wilhelm Genazino schreibt immer wieder dasselbe Buch – es zu lesen,  ist nach wie
               vor ein nachdenklich stimmendes Vergnügen / Von Dietmar Jacobsen

         
         Die Möglichkeit, mir ein anderes Schicksal zu geben
             – Margrit Schribers Roman „Das zweitbeste Glück“ erzählt vom Glanz und Scheitern der
               Schauspielerin Julie Helene Bider / Von Katja Hachenberg-Voss

         
         Magisches Masuren
             – Artur Beckers grandioser Roman „Der Lippenstift meiner Mutter“ braucht keine Longlist / Von Klaus Hübner

         
         Those were the days …
             – Zsuzsa Bánk erzählt in ihrem Roman von „hellen Tagen“ mit dunklen Schatten / Von Klaus Hübner

         
         Roman über ein Schicksal der Nachkriegszeit
             – Georg Kreislers Roman „Ein Prophet ohne Zukunft“ handelt von der Hoffnungslosigkeit
               einer ganzen Generation / Von Manfred Orlick

         
         Ein wahres Sprachfeuerwerk
             – Über Zsuzsanna Gahses „Donauwürfel“ / Von Klaus Hübner

         
         „Bremsen will ich nicht können“
             – Alex Capus’ Roman „Léon und Louise“ erzählt vom Leben und der Liebe im Frankreich
               des kriegsgeschüttelten 20. Jahrhunderts / Von Frank Riedel

         
         Verwerfungen einer Familiengeschichte im 20. Jahrhundert
             – Über Eugen Ruges Roman „In den Zeiten des abnehmenden Lichts“ / Von Norbert Kuge

         
         Krimi oder nicht Krimi?
             – Sigfrid Gauchs zweiter Roman in zweiter, überarbeiteter Neuauflage / Von Veit Justus Rollmann

         
         Grauburgunder
             – Helke Sanders altersfrische Kurzgeschichten „Der letzte Geschlechtsverkehr“ / Von Rolf Löchel

         
         „Spaltkopf“ als interkultureller Roman
             – Zur Neuauflage des Romans „Spaltkopf“ von Julya Rabinowich / Von Natalia Shchyhlevska

         
         Erfahrung der Entschleunigung
             – Zum sechsbändigen Brief-Monumentalwerk, „Rahel. Ein Buch des Andenkens für ihre Freunde“
               herausgegeben von Barbara Hahn / Von Natalia Shchyhlevska

         
         Das Anti-Werk
             – Ingeborg Bachmanns Skripte für die Radio-Serie „Die Radiofamilie Floriani“ liegen
               ein halbes Jahrhundert nach ihrer Ausstrahlung gedruckt vor / Von Rolf Löchel

         
         Ein Moralist in unmoralischer Zeit?
             – Bei Haffmans sind Erich Kästners Romane für Erwachsene in einer handlichen Ausgabe
               erschienen / Von Klaus Hammer

         
         Nichts als Katzen-Content
             – Der Katzenkulturkenner Detlev Bluhm gibt „Kater Paul – Das Facebook-Tagebuch“ heraus / Von Werner Friebel

         
         Von Mitarbeitern
         

         
         „Über Grenzen“ – die 61. Ausgabe der Literaturzeitschrift „Am Erker“ versammelt Geschichten,
                  Essays und Kritiken zum vielschichtigen Thema der Transgression

         
         Fremdsprachige Literatur
         

         
         Nach dem Crash ist vor dem Crash
             – Thomas Wolfes Porträt der feinsten und feisten Gesellschaft Manhattans im Jahr vor
               der Großen Depression / Von Almut Oetjen

         
         Vom Wohnen in der Möglichkeit
             – Richard Powers’ Debüt „Drei Bauern auf dem Weg zum Tanz“ erscheint nach 26 Jahren
               endlich in deutscher Übersetzung / Von Holger Wacker

         
         Ein grotesker Sonderling
             – John Kennedy Tooles Roman „Die Verschwörung der Idioten“ präsentiert einen der originellsten
               Helden der amerikanischen Literatur / Von Manfred Orlick

         
         Engelstagung am Auschwitz-Fluss
             – Zwei Bücher des polnischen Schriftstellers Marian Pankowski liegen in deutscher Erstausgabe
               vor / Von Fabian Kettner

         
         Die unerschöpfliche Fantasie autobiografischer Natur
             – „Strichcode“ ist Krisztina Toths atemberaubendes Debüt als Prosaschriftstellerin / Von Frank Riedel

         
         Essen, Einfühlen, Leiden
             – Aimee Benders Roman „Die besondere Traurigkeit von Zitronenkuchen“ handelt vom Erwachsenwerden
               und ist überzuckert mit magischem Emotionalismus / Von Bernd Blaschke

         
         Menschsein im stand by
             – Über Luc Boltanskis Kantate „Die Vorhölle“ / Von Cathrin Nielsen

         
         Flaschenpost mit Anekdoten aus dem pittoresken Paris
             – Guillaume Apollinaires Flaneurbüchlein erscheint nach beinahe 100 Jahren auf deutsch / Von Bernd Blaschke

         
         Vom Erzählen und Jagen
             – Leo Tuor erklärt in seinem Roman „Settembrini. Leben und Meinungen“ die beiden wichtigsten
               Künste / Von Daniel Henseler

         
         Die literarische Spiegelung der Gesellschaft
             – Ein Plädoyer für das Lesen und die Literatur von Alberto Manguel / Von Ulrike Koch

         
         Von Maschinen und ihren Menschen
             – Meir Shalev erzählt in seinem neuen Roman „Meine russische Großmutter und ihr amerikanischer
               Staubsauger“ israelische Geschichte und Geschichten / Von Bastian Schlüter

         
         Der Dazwischen-Roman
             – In Léda Forgós Buch „Vom Ausbleiben der Schönheit“ sucht Lále aus Ungarn Liebe in
               Deutschland / Von Klaus Hübner

         
      

   
      
         Sagenhaft skurriles Island

         Der Erzählband „Die glücklichste Nation unter der Sonne“ von Thórarinn Eldjárn vereint
            dreizehn meisterhaft geschriebene und kurzweilige Prosatexte aus mehr als drei Jahrzehnten
         

         
            	      			Von Monika Stranakova
         

         Eigentlich ist dieses Land, das sein Dasein an der Peripherie unserer europäischen
            Landkarten und zumeist auch unseres Bewusstseins fristet, ein magisches Fleckchen
            Erde. In ihrer Fülle schier überwältigend sind schon die Darbietungen der Mutter Natur:
            die abenteuerlichen Lavaformationen, Wasserfälle, Gletscher und Geysire, die Mitternachtssonne
            im Sommer, das Nordlicht im Winter. In den bunten Wellblechhäusern wohnen Menschen,
            die so eigensinnig wirken, wie die Landschaft, in der sie – immerhin weitestgehend
            im Einklang mit ihr – leben. Sie sind künstlerisch äußerst interessiert, und seit
            jeher auch erzählwütig. Landnahme, Besiedlung und Fahrten über den Atlantik boten
            für Jahrhunderte Stoff und liefern bis heute den Beweis für die Größe einer zahlenmäßig
            kleinen Nation. Das Motto der Frankfurter Buchmesse 2011 – „Sagenhaftes Island“ –
            bringt es einmal mehr auf den Punkt.
         

         Gerade dieser Stereotype und Klischees bedient sich Thórarinn Eldjárn, einer der beliebtesten
            Gegenwartsautoren des Landes, augenzwinkernd in seinen Kurzgeschichten. Der Erzählband
            „Die glücklichste Nation unter der Sonne“ enthält dreizehn von ihnen, unter anderem
            auch eine bisher unveröffentlichte. Mit viel Ironie und Witz nimmt Eldjárn Bezug auf
            Phänomene der nationalen Geschichte und Kultur, um die Tücken im öffentlichen Umgang
            mit den Traditionen aufzudecken. Denn Island ist, wie man an den gesellschaftlichen
            Auswüchsen einer fragwürdigen Modernität unschwer erkennen kann, längst im 21. Jahrhundert
            angekommen.
         

         So karikiert „Die Zauberformel“ die Strategie der Isländer, die eigene Größe und Bedeutung
            „in einer großen und unsicheren Welt unter lauter Riesen, die nicht immer gut genug
            achtgeben, wo sie hintreten“, im Gedächtnis eben dieser Riesen zu verankern. „Gemessen
            an der Bevölkerungszahl“ seien nämlich ein Literaturnobelpreisträger, sechs Großmeister
            im Schach oder sogar ein Opernsänger an der Mailänder Scala großartige Leistungen.
            Solche Erfolge werden in Island zur Quelle persönlichen Glücks, die Zauberformel,
            mag sie auch ein abgedroschener Spruch sein, Garant seiner Beständigkeit.
         

         Besonders nachdenklich wird der Leser dort, wo die Spannung der Texte aus der Konfrontation
            der Vergangenheit mit dem modernen Alltag erwächst. In „Die Saga von den Siedlern
            in der Knüppelbucht“ landet gegen Ende des 20. Jahrhunderts in der menschenleeren
            Bucht von Keflavík ein klobiges Wikingerschiff mit einer Siedlerfamilie samt Sklaven.
            Durch Zufall wird man Zeuge der Landnahme und die Behörden erklären die nördlichen
            Fjorde zum Sperrgebiet. Mit dem Erkenntnisinteresse eines Wissenschaftlers verfolgt
            daraufhin ganz Island die Direktübertragung aus der Bucht, um über „die Ursprünge
            des isländischen Volkstums“ Näheres zu erfahren.
         

         Doch der Kitt der Zivilisation ist bröckelig. Nicht nur dieses Projekt nimmt ein jähes
            Ende, als einige der kultivierten Isländer die Brutalität des wilden, versoffenen
            Landnehmers nicht mehr hinnehmen wollen und auf Gewalt mit Gewalt antworten, sondern
            auch der Bau eines traditionellen isländischen Schrofenhofes zum Zwecke von Dreharbeiten
            in der Geschichte „Die Hohnstange“. Das „prickelnde […], schäumende […] Wohlgefühl“
            nach der getanen Arbeit, das „Körper und Seele bis in die hintersten Winkel“ wie Champagner
            durchrieselt, verfliegt, als der Vater des Regisseurs, ein alter Greis, die Authentizität
            des fertigen Gebäudes in Frage stellt. Bald torkeln die in ihrer Ehre verletzten Bauarbeiter
            besoffen auf dem Hof herum, vergreifen sich am Haus, errichten dem Alten schließlich
            eine traditionelle Hohnstange, um die sie einen improvisierten Kriegstanz vollführen,
            der aus alten isländischen Sagas und im Fernsehen gesehenen „Kulttänzen von irgendwelchen
            Wilden“ seine schauerliche Choreografie entlehnt.
         

         Auch sonst sind Eldjárns Geschichten voller skurriler Ideen und Gestalten. Als eine
            Künstlerin ein Schild mit der Aufschrift „Hier werden keine Taschen repariert“, das
            sie ursprünglich für ihre Kuriositätensammlung gekauft hat, an ihrer Wohnungstür aufhängt,
            löst sie damit eine Massenhysterie aus. Die Stationen der darauffolgenden (Staats-)Krise
            werden in 30 Kurznotizen („Die Taschenkrise“), die sich des erzählerischen Spannungspotentials
            der trockenen Fakten bedienen, festgehalten. In anderen Geschichten stiften herrenlose
            Fahrräder Unruhe („Der Besitzer“), wird ein kleines Kind von einem Adler fortgetragen
            („Höhenflug“) oder sehnt sich ein Bankbevollmächtigter nach einem „lauten, schallenden
            und einmaligen“ Lachen und engagiert einen Imitator, um bei ihm Unterricht zu nehmen
            („Lachen erwünscht“).
         

         Nur die erste Geschichte – „Der Klang der Wörter“ – über eine Stadt, in der die Menschen
            solange in Frieden und Eintracht zusammen leben, bis kein Mensch dieselbe Sprache
            spricht, fällt auf den ersten Blick aus dem Rahmen. Erst nach der Lektüre des 155
            Seiten dicken Erzählbandes, die einer Gewöhnungsphase an Eldjárns ungewöhnliche Betrachtungsweise
            der Welt gleichkommt, erscheint der treffsichere, stilistisch gewandte Text in einem
            neuen Licht.
         

         Man versteht plötzlich, nachdem – direkt oder indirekt – so viel in einer weitestgehend
            individualisierten Welt von Nationalstolz und Tradition die Rede war, was „die Sprache
            des Ichs“, die vor der Muttersprache Vorrang hat, bedeutet, und wie gegenseitige „Verständnislosigkeit“
            dazu führen kann, Verständnis und Einvernehmen zu intensivieren. In diesem Sinne sind
            die dezidiert aus der Außenperspektive geschriebenen und doch höchst isländischen
            Geschichten von Thórarinn Eldjárn die richtigen Wegweiser für einen literarischen
            Annäherungsversuch an das Land am Rande Europas.
         

         
            
               	Thórarinn Eldjárn: Die glücklichste Nation unter der Sonne.
                  Geschichten aus Island.
               

               	Übersetzt aus dem Isländischen von Coletta Bürling.
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         Lustig, wenn auch verschroben

         Ein Band versammelt die „schönsten Erzählungen Islands“ und „die horen“ stellen „Islands
            Atomdichter“ vor
         

         
            	      			Von Volker Heigenmooser
         

         Die Isländer sind da. Das diesjährige Gastland auf der Frankfurter Buchmesse lässt
            es sich etwas kosten, seine Literatur zu präsentieren. Und das, obwohl das Land dank
            wahnwitziger Spekulationsabenteuer vor der großen Finanzkrise am Rand der Zahlungsunfähigkeit
            lebt. Doch die Literatur ist dem Inselvolk im Nordatlantik gut und teuer. Ja, sie
            ist ihr Mittel der nationalen Identität schlechthin. Außerdem gibt es in keinem Land
            der Welt verhältnismäßig so viele Schriftstellerinnen und Schriftsteller wie auf Island.
            Genauso wie es kein Land der Welt gibt, das so viele Leserinnen und Leser aufweisen
            kann. Wenn man sich bislang nur eher am Rande mit isländischer Literatur beschäftigt
            hat, dann dürfte es schwer fallen, sich bei den vielen jetzt angebotenen Übersetzungen
            zu orientieren. Hilfreich ist da deshalb ein Band mit vielen Erzählungen vieler Autoren,
            der pünktlich zur Buchmesse im Insel Verlag herausgekommen ist.
         

         Ob es allerdings wirklich die schönsten Erzählungen Islands sind, die in dem Insel-Taschenbuch
            mit diesem Titel versammelt sind, mag dahingestellt bleiben. Aber es sind fast alle
            Geschichten schön, belehrend und unterhaltend. Und sie geben einen guten Eindruck
            von der Spannweite der isländischen neueren Literatur. Denn natürlich ist der isländische
            Nobelpreisträger Halldor Laxness vertreten, aber auch andere in deutscher Sprache
            schon länger präsente Autorinnen und Autoren wie Thor Vilhjálmsson, Gu∂bergur Bergsson,
            Steinunn Sigur∂ardóttir, Einar Már Gu∂mundsson oder Einar Kárason. Hinzu kommt eine
            stattliche Reihe jüngerer Autorinnen und Autoren, die von den Herausgebern Soffía
            Au∂ur Birgisdóttir, Gert Kreutzer und Halldór Gu∂mundsson ausgewählt wurden. Sie haben
            die Erzählungen, die im übrigen nicht alle echte Erzählungen, sondern gelegentlich
            auch Romanauszüge sind, in verschiedene Kategorien eingeordnet: Mensch und Natur,
            Der komische Alltag, Die Phantastische Wirklichkeit, Von Frauen und Männern sowie
            Familienbilder. Das ist ein wenig willkürlich. Denn bei aller Individualität und Unterschiedlichkeit
            verbindet die Erzählungen das Leben auf einer kleinen Insel, die mit ihren heißen
            Quellen und Vulkanen voller Skurrilitäten und mystischer Erscheinungen ist. Und noch
            eine Gemeinsamkeit haben viele der Erzählungen zum untergründigen Thema: die Unfähigkeit,
            mit Alkohol gelassen umzugehen. In kaum einer anderen Nationalliteratur wird zuverlässig
            so viel und unmäßig getrunken wie in der isländischen. Schließlich gibt es einen weiteren
            gemeinsamen Zug in der isländischen Literatur, den dieser Erzählungsband zeigt: Humor.
            Denn selbst ernste Themen werden mit einer Heiterkeit erzählt, die man unter Skandinaviern
            dem Klischee nach eher nicht vermutet. Doch, die Isländer sind lustig, wenn auch manchmal
            etwas verschroben.
         

         Das kann man auch sehr gut im Band 242 der noch in Bremerhaven verlegten Literaturzeitschrift
            „die horen“ nachlesen, die sich zum wiederholten Mal der isländischen Literatur widmet.
            In dieser Ausgabe speziell den sogenannten Atomdichtern. Dazu muss man wissen, dass
            die neuere isländische Literatur im Grunde mit der Ausrufung der Souveränität Islands
            1918 beginnt. Diese Souveränität stand allerdings noch bis zum 17. Juni 1944 unter
            dänischer Vorherrschaft. Erst seit der Gründung der Republik an diesem Datum ist Island
            offiziell vollkommen unabhängig. Schon vorher nimmt die Literatur in der Geschichte
            des kleinen Lands eine bedeutende Rolle ein: sie ist das Medium der Selbstverständigung
            und nationalen Selbtvergewisserung. Dazu wurde die alte, getreulich überlieferte Literatur
            der Sagas, der Edda und der Skaldendichtung gepflegt und gehegt. An dieser traditionellen
            Literatur hatte sich bis dahin die aktuelle Literatur ausgerichtet. Als in der zweiten
            Hälfte der 1940er-Jahre Dichter geradezu plötzlich modernistische Gedichte schrieben,
            ohne Reim, Stabreim, Binnenreim und die anderen traditionellen Zutaten eines Gedichts,
            da wurden sie heftig befehdet. Diskussionen im Rundfunk wurden geführt, Zeitungsartikel
            pro und contra wurden publiziert und öffentliche Veranstaltungen wurden abgehalten
            – so ernst war es den Verteidigern der Tradition auf der einen und den Erneuerern
            auf der anderen Seite. In aller Ausführlichkeit dokumentieren „die horen“ diesen Streit,
            der heute etwas skurril anmutet, weil er doch in hartnäckiger Verbissenheit geführt
            wurde. Entschädigt wird man für die Lektüre dieser historischen Merkwürdigkeit durch
            die eigentliche Literatur. In den wunderschönen Gedichten der Atomdichter zu blättern,
            zu denen vor allem Stefán Hörður Grímsson, Jón Óskar, Einar Bragi, Hannes Sigfússon
            und Sigfús Daðason gehören, ist ein großer Genuss, wofür man den Herausgebern Wolfgang
            Schiffer und Eysteinn þorvaldsson dankbar sein darf.
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         Paradigmenwechsel in Reykjavík

         Steinar Bragis Roman „Frauen“ beschwört auf alptraumhafte Weise das Island vor der
            Finanzkrise
         

         
            	      			Von Dietmar Jacobsen
         

         In Eva Einársdottirs Leben geht in letzter Zeit einiges schief. Die junge isländische
            Videokünstlerin, die sich vorgenommen hatte, in New York zu reüssieren, verliert nach
            dem plötzlichen Kindstod ihrer zweimonatigen Tochter nicht nur ihren Lebensgefährten
            Hrafn, sondern allmählich auch jeglichen festen Boden unter den Füßen. Da ist es gut,
            dass ihr just in diesen schweren Tagen ein Landsmann und Bankier anbietet, mietfrei
            in sein Reykjavíker Luxusappartement einzuziehen. Nur um die Katze und die Blumen
            soll sie sich in dem vornehmen Loft kümmern. Ansonsten glaubt sie, alle Zeit der Welt
            zu haben, den zu seinen bigotten Eltern geflohenen Hrafn für sich zurückzugewinnen.
         

         Allein das Reykjavík, in das Eva kommt, ist nicht mehr die Stadt, die sie einst verließ,
            um die Welt der modernen Kunst zu erobern. Statt an der ersehnten heimatlichen Geborgenheit
            zu genesen, findet die junge Frau sich in einer bedrohlichen Szenerie wieder, in der
            sie immer mehr zur Spielfigur grotesker Gestalten zu werden scheint, den eigenen Willen
            verliert und in halluzinatorische Ereignisse verstrickt wird. Dunkle Wolken, aus denen
            Tag und Nacht Regen fällt, liegen über dem Land ihrer Kindheit und Unerklärlich-Bedrohliches
            rückt immer näher an sie heran.
         

         Steinar Bragi lässt das Island der heraufdämmernden Finanzkrise zu einer wahren Gespensterkulisse
            werden. Nichts mehr ist hier hell und klar und durchschaubar. Und das Menetekel sich
            ankündigenden Unheils befindet sich in Form einer maskenhaften Wandvertiefung direkt
            in Evas neuer Wohnstatt. Legt die junge Frau ihr Gesicht in diese Einkerbung, wird
            sie in alptraumhafte Szenerien hineingezogen, pornografischen Inszenierungen ausgesetzt,
            in die alle Bewohner des Hauses verwickelt zu sein scheinen. Bald steht sie einsam
            einer Macht gegenüber, die von ihr verlangt, sich willenlos dem Unbekannten auszuliefern.
         

         „Frauen“ beginnt wie ein Thriller und der Leser sucht unwillkürlich nach einer rationalen
            Erklärung für die Ereignisse, denen sich die Heldin ausgeliefert sieht. Will sie ihr
            Ex-Mann in den Wahnsinn treiben? Spielt der Banker Emil Thórsson ein falsches Spiel
            mit ihr? Oder ist es tatsächlich der frauenverachtende Performancekünstler Joseph
            Novak, der sie in eines seiner perfiden Happenings gelockt hat, in denen er vor Tod
            und Zerstörung nicht zurückschreckt? Erst allmählich stellt sich heraus, dass wir
            es wohl vor allem mit Projektionen von Evas Innenwelt zu tun haben, ihren bildgewordenen
            Ängsten und Bedrückungen begegnen, quälenden Schuldgefühlen hinsichtlich des Todes
            ihrer Tochter und nicht verarbeiteten, traumatischen Erlebnissen in ihrer Familie.
         

         Kristof Magnusson hat vor gut eineinhalb Jahren mit „Das war ich nicht“ (Kunstmann
            2010) einen eigenen Roman zur Wirtschafts- und Finanzkrise im ersten Jahrzehnt des
            dritten Jahrtausends vorgelegt. Der war recht launig und arbeitete das Thema im Stile
            einer Screwball-Comedy ab. Nun hat er sich mit seiner Übersetzung von Steinar Bragis
            in Island von Publikum und Kritik gefeiertem Roman auf die Nachtseite der Ereignisse
            begeben. „Frauen“ ist – weit weg von aller Situationskomik, die man in dem Bankencrash
            durchaus auch entdecken konnte – die Beschwörung einer der Rationalität entgleitenden
            Welt, in der der Einzelne zur Spielfigur wird, ohne das Spiel selbst oder die es Spielenden
            auch nur ansatzweise zu durchschauen.
         

         Das Reykjavík, in welches Eva Einársdottir zurückkehrt, um ihrem Leben wieder eine
            Wende zum Guten zu geben, empfängt sie kalt, lieblos und voller Heimtücke. Als wäre
            sie in den falschen Film geraten, sieht sich die, die selbst Videokünstlerin ist,
            einer Wirklichkeit gegenüber, die sie mit Grauen und Ekel erfüllt. Dass sich in einer
            Atmosphäre von Unmenschlichkeit und gesichtsloser Brutalität Evas private Probleme
            lösen ließen, erweist sich nur allzu bald als falsche Hoffnung. So wird sie letzten
            Endes Opfer einer heraufdämmernden Realität, in die sie durch die Maske in der Wand
            erste Blicke werfen kann.
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         Ausblick in die Leere

         Guðmundur Óskarsson beleuchtet die private Seite der isländischen Bankenkrise

         
            	      			Von Beat Mazenauer
         

         Am 7. Oktober 2008 meldete die isländische Online-Bank Icesave Insolvenz an und zog
            ihr Mutterhaus, die Landsbanki, mit in den Strudel der Finanzkrise. Damit wurde einem
            einst profitablen Geschäft unvermittelt der Boden entzogen. Es taten sich Abgründe
            auf für die betrogenen Sparer in Großbritannien und den Niederlanden einerseits, andererseits
            für die entlassenen isländischen Mitarbeiter wie Markús und Harpa. Im Rückblick wüsste
            Markús tatsächlich das eigene Tun nicht anders zu beschreiben als mit einer großen
            Illusion unter dem Titel „Was kommen soll“. Bloß kam es anders. Die Icesave-Geschäfte
            waren „nicht auf die Wirklichkeit gebaut“, sie kollabierten unter dem Druck der globalen
            Finanzkrise.
         

         Pump

         Markús hat schon Tage vor dem 7. Oktober geahnt, dass die spekulativen Geschäfte schief
            gehen könnten. Und dennoch sitzt der Schock tief, als seine Abteilung dicht gemacht
            wird. Die väterliche Antwort am Telefon: „Vielleicht hättest du damals doch Isländisch
            studieren sollen“, klingt wie bitterer Hohn, wie eine Absurdität. Auf einmal war der
            Traum ausgeträumt, der Job weg. Wenig später trifft es auch seine Freundin Harpa.
            Erst noch waren sie ein Paar, das vom Glück verfolgt schien, und auf einmal leben
            sie ohne Zukunft. Auch für Harpa ist die Situation nicht leicht, doch sie findet immerhin
            einen Zwischenjob in einer Schule. Wenn sie ihrem Freund länger als nötig vorflunkert,
            täglich zur Arbeit zu gehen, dann nur, um diesen zu schützen.
         

         Für Markús ist die Entlassung eine Kränkung, mit der er nur schwer zurecht kommt.
            Zwar versucht er seinen Mut zu behaupten, doch immer weniger lässt sich verleugnen,
            dass ihn Angst und Depression einholen. Er geht in den Straßen Reykjaviks spazieren,
            weicht seinen Kollegen von einst aus und beginnt – auf Anraten eines Freundes –, Tagebuch
            zu schreiben. Auf den lauten Knall folgt das leise Abgleiten, das Markús sorgsam protokolliert.
         

         Die Beziehung hält dieser Probe nicht stand. Harpa erkennt es zuerst: „Ich habe Angst.
            Ich dachte immer, dass Liebe genug ist, aber jetzt habe ich nur noch Angst.“ Wobei
            sie sich weniger um sich selbst sorgt als um ihren Freund. Sie versucht wieder Boden
            unter den Füßen zu bekommen, indem sie sich um Arbeit kümmert und die täglichen Verrichtungen
            bewältigt. Markús dagegen schafft es nicht einmal, auf Harpas dringlichsten Wunsch
            hin sich endlich beim Arbeitsamt zu melden. „Mein Markús ist anscheinend eine Bank,
            die zusammengebrochen ist“, kommentiert Harpa die Lage schonungslos – und zieht eine
            Konsequenz daraus, indem sie zu ihren Eltern zurückkehrt. Sie versteht diesen Schritt
            nicht als Preisgabe ihrer Liebe, sie schützt sich bloß selbst gegen das Abgleiten
            in Düsterkeit und Resignation. Derweil frisst die Angst immer stärker Markús’ Seele
            auf und höhlt sie aus. „Ich weiß, was in den letzten Tagen passiert ist“, notiert
            er ins Tagebuch, „kann diese Ereignisse aber nicht als Teil meines Lebens bezeichnen“.
            Ja, ihm beginnt diese „totale Gefühllosigkeit“ zu gefallen, die ihn umfängt; dieser
            Mutwille, „seine marode Vergangenheit niederzureißen und alle Nägel rauszuziehen“.
            Gibt es da noch Hoffnung?
         

         Guðmundur Óskarsson erzählt in seinem Roman „Bankster“ eine persönliche Privatgeschichte
            der globalen Finanzkrise. Der Autor selbst hatte im verhängnisvollen Jahr 2008 für
            die Landsbanki gejobbt. Doch die verhängnisvollen Vorgänge in der Bank kommen hier
            nur am Rande zur Sprache. In den literarischen Fokus rückt Óskarsson das Bild einer
            Gesellschaft, die auf Werte wie Profit und Kredit aufgebaut ist und sich deren Gesetzen
            willig ergeben hat. Markús ist ihr idealer Repräsentant, der vom Habitus des Bankers
            – oder wie man neuerdings sagt, des Banksters als Zusammenzug aus Gangster und Banker
            – nicht mehr loskommt. Die schlimmste Kränkung erfährt er, als ihm mitgeteilt wird,
            das Limit seiner Kreditkarte sei überschritten. „Die Worte ,Limit überschritten‘ klangen
            wie eine Verurteilung zum Ausschluss aus der Gesellschaft, mit unendlich tiefer Stimme
            verkündet.“ Damit fällt auf einmal aller Stil und alle Würde von ihm ab, die er sich
            Kraft des Geldes bisher erworben hat. Er steht nackt da, ängstlich und desillusioniert,
            er will die Abgründe gar nicht erkennen, in die er langsam hinabgleitet. Er spürt
            sie unmerklich. Was ist das für ein Leben, in dem einer wie er „gerade mal dreißig,
            ausgebildet und arbeitslos“ sein kann? Um wenigstens den Alltag zu bestreiten, ist
            er gezwungen, „reale“ Deals einzugehen. Gegen Bargeld verhökert er einem windigen
            Kunstaufkäufer seine Bilder.
         

         Das alles ist subtil und zurückhaltend in Form von Markús’ Tagebuch erzählt. Guðmundur
            Óskarsson verzichtet auf jegliche Spezialeffekte, er lässt einfach seinen Erzähler
            die eigene Verwirrung protokollieren und je nach mentaler Verfassung die eigene Schreibweise
            variieren. Dass die Form dabei selber immer wieder leicht aus den Fugen gerät und
            vom Erzähler versuchsweise wieder eingerenkt wird, ist ein nicht geringes Verdienst
            des Autors – und seiner Übersetzerin Anika Lüders, die in der deutschen Version keinerlei
            Anlass gibt, an Markús’ behutsamem Zerfall zu zweifeln.
         

         Ob da noch Hoffnung ist? „Das Bedauern ist eine vom Menschen geschaffene Privathölle“
            hat sich Markús fest an der Innenseite der Schädeldecke eingebrannt. Vielleicht vermag
            die Liebe aber doch Wunder zu wirken, denn am Ende seines Tagebuches formuliert Markús
            eine ganze Reihe von Postkarten an seine Liebste.
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         Die ewige Suche nach der Liebe

         Steinunn Sigurdardóttir erzählt in ihrem Roman von Muttersöhnchen und guten Liebhabern

         
            	      			Von Jutta Ladwig
         

         Steinunn Sigurdardóttir ist eine der prominentesten Autorinnen Islands. Bereits im
            Alter von 19 Jahren veröffentlichte sie ihren ersten Gedichtband „Sífellur“ und wurde
            1995 mit dem Isländischen Literaturpreis ausgezeichnet. Außerhalb Islands erreichte
            sie besonders durch ihre Romane „Herzort“ und den Bestseller „Der Zeitdieb“ große
            Beliebtheit. Jetzt legt sie mit „Der gute Liebhaber“ ihren neuen Roman vor. Im Zentrum
            stehen Muttersöhnchen und die große Liebe.
         

         Frauenheld Karl Ástuson kehrt nach langer Zeit in seine Heimat Island zurück. An einem
            kalten Winterabend legt er eine Rose vor die Tür seiner großen Liebe und hofft, dass
            sie diese am nächsten Morgen findet und sich an Karl erinnert. Zu klingeln wagt er
            nicht, denn seine angebetete Una ist mit einem anderen verheiratet – einem eifersüchtigen
            Kerl, der sie, so vermutet Karl, wahrscheinlich auch schlägt.
         

         Karl geht in eine Bar und wartet auf ein Taxi, als er Sigriður kennen lernt, Unas
            Nachbarin. Sie bietet ihm an, bei ihr zu übernachten. Karl ist unsicher, nimmt jedoch
            an. Gemeinsam überlegen sie, wie Karl seiner Una nah kommen kann, ohne dass Unas Ehemann
            etwas erfährt. Schließlich ruft Sigriður bei Una an und lockt sie unter einem Vorwand
            in ihr Haus.
         

         Karls Plan geht auf: Una ist bereit für die Flucht aus Island und für ein gemeinsames
            Leben mit Karl. Karl ist glücklich und vertraut sich seiner Freundin an, der Psychiaterin
            Doreen Ash. Sie schreibt gerade an einem neuen Buch über Muttersöhnchen und einen
            guten Liebhaber. Bei der Lektüre beschleicht Karl ein Verdacht, wer damit gemeint
            ist und gerät mächtig ins Grübeln über sich, die Liebe und das Glück.
         

         Hauptfigur Karl bekommt bereits auf den ersten 100 Seiten seine große Liebe Una zurück.
            Feinfühlig und berührend erzählt Steinunn Sigurdardóttir die Liebesgeschichte der
            beiden, die schon in Kindertagen beginnt. Doch dies ist erst der Anfang der Geschichte.
            Immer wieder erinnert sich Karl an seine Mutter, die er ebenfalls sehr geliebt hat.
            Ja, er ist insgeheim auch so ein Muttersöhnchen, von dem die Psychiaterin Doreen Ash
            spricht. Und wirklich meint der Leser, dass der Geist von Karls Mutter über all seinen
            zahlreichen Affären schwebt. Vielleicht ein Grund für Karls Bindungsangst?
         

         Zunächst weckt Steinunn Sigurdardóttir im Leser das Bild des romantischen Liebhabers
            Karl, der in Una seine Idealfrau gefunden hat und nie eine andere wollte. Doch schon
            bald zerstört die Autorin dieses Bild, indem sie von Karls ehemaligen Liebhaberinnen
            erzählt. Die müssen verschiedene Auflagen erfüllen, damit es überhaupt erst zum äußersten
            kommt – und gewisse Ähnlichkeiten mit Karls Mutter haben, wie die Leser unschwer zwischen
            den Zeilen herauslesen können.
         

         Es sind nicht wenige Liebhaberinnen, die Karl hat. Darunter auch Doreen Ash. Diese
            verstößt zwar schamlos gegen Karls Regeln, dennoch besteht zwischen beiden eine besondere
            Anziehungskraft. Doreen durchschaut Karl und führt ihm mit ihrem fachkundigen Blick
            die Wahrheit über sein Verhältnis zu seiner Mutter gnadenlos vor Augen.
         

         Zwischen Doreen und Karl entwickelt sich eine tiefe Freundschaft. Doreen ist auch
            diejenige, die Karl auffordert, sich um Una zu bemühen. Doch der neue Bestseller von
            Doreen – ein Roman, der Wissenschaft und Prosa vereint – wirbelt Karls Gedanken gehörig
            durcheinander. Denn „Der gute Liebhaber“ ist für Doreen Karl höchstselbst.
         

         Steinunn Sigurdardóttir lässt ihre Hauptfigur grübeln, sich die Frage stellen: Warum
            das alles. Und wie war das Verhältnis zu Doreen wirklich? Liebte sie Karl? Eine Antwort
            bleibt Doreen Karl schuldig, denn nach ihrer Buchpräsentation begeht sie Selbstmord.
         

         Steinunn Sigurdardóttir schickt ihre Figur Karl auf eine turbulente Suche nach Liebe
            und Sehnsucht. Klar und sinnlich beschreibt sie diese Tour de Force; rastlose Sehnsucht trifft auf dauerhaftes Glück mit der idealen Frau. Meisterhaft
            setzt Steinunn Sigurdardóttir Ironie ein und verknüpft romantische Komödie mit Tragödien,
            die jeder Gedanke mit sich bringt. Und trotzdem berührt diese ruhige Liebesgeschichte
            die Leser in jedem Moment.
         

         „Der gute Liebhaber“ zeichnet ein frisches Bild der Liebe, voller Humor und Wärme,
            dass es ein Vergnügen ist, den Figuren auf ihrer Suche nach Liebe und Glück zu folgen.
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         Der Gigant der isländischen Literatur

         Óskar Guðmundsson zeichnet das Leben des Multitalents Snorri Sturlusson nach

         
            	      			Von Jutta Ladwig
         

         Die Frankfurter Buchmesse 2011 steht ganz im Zeichen Islands. Die kleine Vulkaninsel
            im Atlantik blickt auf eine reichhaltige Literatur zurück, deren Wurzeln bis ins 11.
            Jahrhundert zurückreichen. Besonders die altisländische Literatur nimmt eine Sonderstellung
            in der mittelalterlichen Literatur Europas ein, denn sie enthält Elemente des germanischen
            Heldenlieds, die so bis heute bewahrt sind. Die Isländersagas zeugen von einem hohen
            künstlerischen Können ihrer meist anonymen Verfasser. Außerdem stellen sie die einzige
            volkssprachlich überlieferte Literatur des Mittelalters dar, die zudem über das Leben
            der Isländer im Mittelalter Aufschluss gibt. Das macht sie zu wertvollen historischen
            Quellen.
         

         Nur die wenigsten altnordischen Schriften überliefern ihren Autor. Einer der berühmtesten
            bekannten Autoren dieser Zeit ist Snorri Sturluson (1179-1241). Seine Werke „Heimskringla“
            oder die „Snorra Edda“ stellen die wichtigsten Quellen über das Leben der norwegischen
            Könige, die nordische Mythologie und Dichtkunst dar.
         

         Snorri Sturluson ist eine der herausragenden Persönlichkeiten der isländischen Geschichte.
            Als Autor setzte er Maßstäbe in der Literatur, mit der „Snorra Edda“ verfasste er
            ein Skaldenlehrbuch und erhielt so für alle Ewigkeit die Grundlagen der altisländischen
            Dichtkunst. Zudem gestaltete er als bedeutender Politiker seine Gegenwart aktiv mit.
            Allerdings ist nur wenig über die Person Snorri Sturluson bekannt, außer seinen Werken
            kennen ihn im deutschsprachigen Raum nur die wenigsten.
         

         Der isländische Historiker Óskar Guðmundsson zeichnet in „Snorri Sturluson. Homer
            des Nordens“ die spannende und dramatische Lebensgeschichte des Isländers nach. Dazu
            greift Guðmundsson auf diverse altisländische Schriften zurück, in denen Snorri und
            seine Familie erwähnt werden. Eine besonders ausgiebige Quelle ist die „Sturlunga
            saga“, eine Art Familienchronik des Geschlechts der Sturlungen, die Snorris Eltern
            Sturla Þórðarson und Gudny Bödvarsdóttir begründeten.
         

         Im Juli 1181 wird Snorri von seinem Vater zur Erziehung nach Oddi gebracht, dem kulturellen
            Zentrum Islands, das der einflussreiche Jón Loptsson leitet. Er ist zu dieser Zeit
            einer der klügsten Männer Islands. Hier genießt der Junge eine umfangreiche Bildung,
            lernt Lesen und Schreiben, studiert Theologie, isländisches Recht und Geografie. Ob
            Snorri auch Latein gelernt hat, ist ein umstrittener Punkt in der Forschung. Handfeste
            Hinweise gibt es nicht, jedoch erläutert Guðmundsson, dass es durchaus möglich ist,
            dass Snorri in Latein bewandert war. Strukturelle und stilistische Parallelen zwischen
            Snorris eigenen Werken und lateinischen Schriften sind zu erkennen. Außerdem hatte
            Jón Loptsson Zugriff auf verschiedene europäische Schriften, darunter auch Schriften
            in Latein. Durch Jón Loptssons Tätigkeit als Gode, also als Träger der Regierungsgewalt
            Islands, lernt der junge Snorri außerdem viel über Politik.
         

         Als Snorris Vater stirbt, verprasst die Mutter Snorris gesamtes Erbe. Außerdem wird
            die Hochzeit zwischen Snorri und der Tochter des reichen Bersi, Herdís, arrangiert.
            Snorri zieht nach Borg i Mýrum. Das Paar hat mehrere Kinder, doch Snorris Herz gehört
            einer anderen. Jedenfalls für kurze Zeit. Snorri hat mehrere Geliebte und ist Vater
            einer ganzen Kinderschar. 1206 zieht er auf einen Hof in Reykholt.
         

         Es sind unruhige Zeiten, in denen Snorri lebt. Die Sturlungen werden zu einem der
            mächtigsten Geschlechter Islands. Das ruft Neider auf den Plan unter den anderen Familien,
            die um die Vorherrschaft in dem Freistaat kämpfen, aber auch unter den eigenen Verwandten.
            Snorris Ansehen beim norwegischen König und seine erfolgreiche Arbeit als Gesetzessprecher
            beim isländischen Althing sind seinen Feinden ein Dorn im Auge.
         

         Von 1237 bis 1239 hält sich Snorri zum zweiten Mal in Norwegen beim König auf und
            wird Zeuge des Aufstands von Jarl Skúli gegen den König. Snorri erkennt die schwache
            Position des Königs und verlässt Norwegen trotz Verbot. Der König gibt Gissur Þorvaldsson
            den Auftrag, Snorri zu töten. Am 23. September 1241 wird Snorri von einem Sohn Gissur
            Þorvaldssons in Reykholt ermordet. Seine letzten überlieferten Worte sind: „Nicht
            schlagen!“
         

         Óskar Guðmundsson rekonstruiert aus der „Sturlunga saga“ und weiteren altnordischen
            Schriften die Lebensgeschichte des Politikers, Dichters und Historikers Snorri Sturluson.
            Sein literarisches Erbe zählt zu den wichtigsten Quellen zur Geschichte der norwegischen
            Könige und der altisländischen Dichtkunst, der Skaldik.
         

         Spannend wie ein Roman ist Snorris Leben in einer unruhigen Zeit, als mächtige Familienclans
            um die Vorherrschaft im Freistaat Island konkurrieren. Guðmundsson legt die Zusammenhänge
            präzise und nachvollziehbar dar und erklärt die gesellschaftlichen Normen des 13.
            Jahrhunderts, so dass die Leser auch den geschichtlichen Hintergrund verstehen können.
            Damit bettet der Autor das Leben Snorri Sturlussons in ein buntes Panorama der isländischen
            Geschichte ein.
         

         Aktuelle Forschungsdebatten werden ebenfalls in dieser Biografie berücksichtigt. Guðmundsson
            rollt die verschiedenen Standpunkte und Streitfragen auf und erklärt, welcher plausibel
            ist und warum. So gelingt ihm ein aktuelles Porträt von Snorri Sturluson, dass den
            Menschen in seiner Zeit darstellt und den Lesern ein Gefühl vermittelt, wer der Mensch
            hinter der „Heimskringla“ oder „Snorra Edda“ war. Guðmundsson verzichtet auf unnötigen
            Pathos und Lobhudelei für Snorris Leben und Wirken, denn das hat er gar nicht nötig
            angesichts dieses bewegten Lebens. Mit viel Sorgfalt und kritischem Blick geht er
            vor, einem der bedeutendsten isländischen Autoren ein Denkmal zu setzen.
         

         Ergänzt wird es durch das Vorwort von Rudolf Simek, das einführende Informationen
            zu Island im Mittelalter, seiner Literatur und der Bedeutung Snorris bietet. Umfassende
            Anmerkungen, ein Glossar der wichtigsten Begriffe und eine ausführliche Bibliografie
            vervollständigen diese gelungene Biografie. Ein empfehlenswertes und unverzichtbares
            Nachschlagewerk über den herausragenden Isländer Snorri Sturluson.
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         Weltliteratur im Einkaufsbeutel

         Preisgünstige Werksausgabe von Halldór Laxness

         
            	      			Von Manfred Orlick
         

         Halldór Laxness (eigentlich Halldór Gudjonsson, 1902-1998) war der bedeutendste isländische
            Schriftsteller und Epiker von Weltrang, der auch außerhalb seines Heimatlandes hoch
            geehrt wurde, vor allem durch seine Romane und Erzählungen. 1955 erhielt er den Nobelpreis
            für Literatur. Er war auch einer der wichtigsten Kulturbotschafter seines Landes,
            das zwar nur eine knappe Viertelmillion Einwohner hat, dafür aber über eine reiche
            literarische Tradition verfügt.
         

         Die Einflüsse auf sein Schaffen waren sehr vielseitig und reichten vom Expressionismus
            über den Surrealismus und Katholizismus bis hin zu sozialistischen Ideen. Diese Vielfalt
            der Anschauungen und Religionen lernte er auf ausgedehnten Auslandsreisen kennen und
            integrierte sie in seinen erzählerischen Kosmos. Aufgewachsen auf dem Hof Laxness
            (nach dem er sich später nannte), debütierte er bereits als 17-jähriger. Bis zu seinem
            Tode folgte eines der gewaltigsten Werke der europäischen Literatur des 20. Jahrhunderts.
         

         Laxness’ Verdienst war es außerdem, einen epischen Sagastil zu entwickeln, in dem
            er die mittelalterlichen Sagas aufnahm und sie mit der literarischen Moderne meisterhaft
            umgestaltete. Seine Werke sind zwar stets seiner isländischen Heimat verbunden, doch
            sie greifen auch allgemeine politische und gesellschaftliche Entwicklungen auf.
         

         Im Göttinger Steidl Verlag ist nun eine dreizehnbändige Taschenbuchausgabe von Laxness’
            Romanen und Erzählungen erschienen. Diese Werksausgabe wurde von Hubert Seelow herausgegeben
            und betreut. Im Mittelpunkt stehen natürlich die großen und weltbekannten Romane des
            großen Erzählers und Essayisten. Sein großes Epos „Die Islandglocke“ (1943-46) spielt
            um die Wende vom 17. zum 18. Jahrhundert, als Island der dänischen Krone unterstand.
            Laxness stellte hier die verzweifelte Lage der Isländer unter dem Joch der dänischen
            Unterdrücker dar.
         

         In „Sein eigener Herr“ (1934/35) schilderte Laxness den vergeblichen Versuch eines
            Knechtes, in die Klasse der landbesitzenden Bauern aufzusteigen. In der Tetralogie
            „Weltlicht“ (1937/40) setzte er sich mit der Geschichte eines armen, missachteten
            Volksdichters auseinander. Von weiten Kreisen Islands wurde er wegen dieser beiden
            Romane als Nestbeschmutzer angefeindet.
         

         Auch sein Roman „Atomstation“ (1948) war wieder von großer Brisanz. Hier prangerte
            er vor dem Hintergrund der umstrittenen Entscheidung des isländischen Parlaments,
            den USA die Errichtung einer Militärbasis in Island zu gestatten, die demoralisierenden
            Einflüsse der Besatzer an.
         

         Nach der Verleihung des Nobelpreises 1955 standen nicht mehr tagespolitische und sozialistische
            Themen im Vordergrund, Laxness wandte sich nun mehr allgemein menschlichen Problemen
            zu. „Das Fischkonzert“ (1957) ist ein typisches Beispiel für die Werke dieser späteren
            Jahre. Es sind die Erinnerungen eines Mannes an seine Kindheit in einer heilen Welt.
            Auch „Das wiedergefundene Paradies“ (1960) und „Am Gletscher“ (1968) erzählen von
            einfachen isländischen Menschen.
         

         Neben diesen bekannten Epen bringt die Steidl-Werksausgabe auch weniger bekannte Romane
            sowie den Band „Ein Spiegelbild im Wasser“, der realistische, mystische und exotische
            Geschichten versammelt. Sie zeugen ebenfalls von der Beobachtungsgabe und der Fabulierkunst
            des isländischen Schriftstellers.
         

         Der schmalste Band bringt schließlich „Materialien zu Halldór Laxness“. Neben Stimmen
            zu Laxness geht der Herausgeber Hubert Seelow hier vor allem auf das Verhältnis von
            Laxness und Deutschland ein, so zur Geschichte der deutschen Laxness-Übersetzungen
            in der Nachkriegszeit.
         

         Fazit: Eine lobenswerte und äußerst preisgünstige Werksausgabe des Nobelpreisträgers
            Halldór Laxness, die zum Transport gleich einen stabilen Beutel mitliefert.
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         Tomas Tranströmer erhält den Literaturnobelpreis 2011

         Das kurzzeitig wieder aufgekommene Gerede über Bob Dylans gute Chancen ist verstummt:
            Dieses Jahr hat der 1931 in Stockholm geborene Lyriker Tomas Tranströmer den mit ca.
            1,1 Mio. Euro dotierten Literaturnobelpreis zugesprochen bekommen. Tranströmer wird
            für die hohe sprachliche Verdichtung und Verknappung seiner Gedichte gerühmt, und
            seine Ehrung wurde weltweit mit einhelliger Zustimmung aufgenommen, obwohl der Autor
            getrost als Außenseiter unter den langjährigen Favoriten bezeichnet werden darf. War
            der Dichter doch außerhalb Schwedens kaum bekannt: „Ich habe keine Ahnung, wer der
            Lyriker ist“, äußerte etwa Marcel Reich-Ranicki gegenüber der Deutschen Presseagentur.
         

         Tranströmer, der seit 1990 aufgrund eines Schlaganfalls im Rollstuhl sitzt und nur
            noch mit Mühe sprechen kann, aber trotzdem immer weitergeschrieben hat und sogar noch
            mit einer Hand Klavier spielt, weise „in komprimierten, erhellenden Bildern neue Wege
            zum Wirklichen“, heißt es in der offiziellen Begründung der Akademie. Tranströmers
            Werk hob sich bereits mit seinem Debüt „17 Gedichte“ im Jahr 1954 vom politisierten
            Literatur-Mainstream jener Jahre ab. Auf Deutsch ist das meiste von Tranströmer übersetzt,
            wie etwa „Sämtliche Gedichte“ (1997), „Das große Rätsel“ (2005) und zuletzt „Jugendgedichte
            (2011), wobei im Moment vor allem in Tranströmers deutschem Hauptverlag Hanser unter
            Hochdruck an Neuauflagen gearbeitet wird, weil alle Ausgaben im Nu vergriffen waren.
            Erstmals seit der Nobelpreisverleihung für die polnische Dichterin Wislawa Szymborska
            vor 15 Jahren hat damit wieder einmal ein Lyriker den renommiertesten Literaturpreis
            erhalten.
         

         Hinweis der Redaktion: Simone Frieling portraitiert den Literaturnobelpreisträger
               hier. 
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         Im Raum zwischen Wildnis und Zivilisation

         Tomas Tranströmer, der Literaturnobelpreisträger 2011

         
            	      			Von Simone Frieling
         

         Wer in diesen Tagen Tomas Tranströmer in einem Video erlebt, das vermutlich mehr Menschen
            sehen, als je seine Gedichte gelesen haben, steht vor einem anschaulichen Paradox:
            Ein vom Schlaganfall gezeichneter und nun mit der höchsten Auszeichnung bedachter
            Dichter, der mühsam und undeutlich spricht. Es ist, als hätte er keine andere Stimme
            mehr als die poetische, die wir nicht hören können, die wir lesen müssen. Ein Dichter
            im starken, aber auch schrecklichen Sinn, dem die Sprache nur noch literarisch zur
            Verfügung steht.
         

         Man muss ihn nicht kennen, diesen schwedischen Lyriker, wie man manchen Nobelpreisträger
            für Literatur nicht kennen muss, aber man sollte es. Wer ihn nicht kennt, kann ihn
            jetzt kennenlernen. Geschrieben hat er seit einem halben Jahrhundert, vor allem Gedichtbände,
            aber auch kurze Prosa. Es ist ein schmales Werk geblieben, selbst für einen Lyriker.
            Aber der Autor ist kein Unbekannter, auch nicht außerhalb Schwedens. Ein Autor für
            das große Publikum ist er nicht geworden, obwohl er in Schweden mit seinem letzten
            Buch großen Erfolg hatte. Ob er der wichtigste skandinavische Dichter der Gegenwart
            ist, lässt sich kaum sagen. Seine große dänische Kollegin Inger Christensen starb,
            ohne mit dem Nobelpreis ausgezeichnet worden zu sein; nicht anders wird es, nach menschlichem
            Ermessen, seinem Landsmann Lars Gustafsson ergehen, der bekannter und vielseitiger
            ist, weltläufiger und intellektueller.
         

         Aber Tomas Tranströmers poetische Stimme war und ist unverwechselbar. Er ist ein Realist,
            der die Realität poetisch verfremdet, mit seinen Metaphern, die nicht weithergeholt
            sind und dennoch überraschen. Was er zu sagen hat, sagt er mit ihnen. Und seine Sprache
            ist so einfach, dass sie auch in der Übersetzung ihren Reiz nicht verliert. Nicht
            umsonst ist er etwa in 50 Sprachen übertragen worden. In Deutschland hat er nur bei
            wenigen Gehör gefunden. Der Hanser Verlag hat sich seit 1981 mit fünf Lyrik- und einem
            Prosabändchen in guten Übersetzungen von Hanns Grössel um ihn bemüht oder besser gesagt,
            um die Leser. Gedichte erschien 1981, Der wilde Marktplatz 1985, 1993 dann Für Lebende und Tote, 1997 Sämtliche Gedichte, 1999 das schmale Prosabändchen Die Erinnerungen sehen mich und schließlich Das große Rätsel 2005.
         

         Schon seit 1969 konnte man Tranströmer auf Deutsch lesen. Walter Höllerer nahm ihn
            in die legendäre Reihe der LCB-Editionen (Literarisches Colloquium Berlin) auf. Renate
            von Mangoldt, Höllerers Frau, gab der Edition ein unverwechselbares Gesicht durch
            ein besonderes Cover: Schwarz-Weiß-Porträts der Dichter stehen auf weißem Grund; sachliche,
            schnörkellose, aufs Wesentliche konzentrierte Fotografien. Für den Leser waren diese
            meist schmalen Bücher, wenn er sie in Händen hielt, wie eine Begegnung mit der Person
            des Autors.
         

         Zu lesen war in dem Bändchen Gedichte von 1969, das nur 32 Seiten zählt, schon das Beste von Tranströmer, das von ihm auch
            in den nächsten Jahrzehnten nicht häufig überboten wurde. Stil und Ausdrucksmittel
            variieren wenig in seinem Werk. Doch Sprachbilder und Metaphern prägen sich tief ein,
            wie etwa in dem Gedicht Morgenvögel:

         Ich wecke das Auto.

             Die Windschutzscheibe mit Blütenstaub überzogen.
         

         So wie Tranströmer Natur und Technik aufeinander bezieht, verbindet er auch Natur
            und Kultur, etwa im Porträt eines Schulkameraden: „Sein Anzug ist versetzt mit dem Schimmer des Nadelwaldes.“
            Immer wieder bringt Tranströmer Mensch und Tier zusammen, wie in der Metapher vom
            „Zugvogelschwirren geschüttelter Hände“ in Aus einem afrikanischen Tagebuch (1963).
         

         In dem letzten Gedicht des LCB-Bändchens, Formeln des Winters, klingen alle Themen an, die Tranströmer wichtig sind und denen er sich immer wieder
            zugewandt hat: die Natur, obwohl er kein Naturlyriker ist; der Mensch, den er nicht
            zu analysieren versucht, obwohl er ausgebildeter Psychologe ist; schließlich der Kosmos.
            Zwischen all dem liegt, kleiner oder größer gefaltet, der Alltag, der sich aus Arbeitsleben
            und Politik, Stimmungen und Gefühlen zusammensetzt.
         

         Es ist morgens vier Uhr

             wenn die sauber geschabten Knochen des Daseins

             kalt miteinander umgehn.
         

         So gibt Tranströmer mit wenigen Worten die Verfassung des Menschen wieder, der im
            Winter um vier Uhr nachts aufwacht: eine Alltäglichkeit, deren Abgründigkeit er in
            einem lakonischen Bild anspricht.
         

         Was Tranströmer über Vögel, Bäume und Blumen zu sagen hat, tut er ohne Übertreibung,
            in einer Sprache, die melodisch ist, bildreich und schlicht. Metaphern kommen in einem
            Alltagsgewand daher und haben plötzlich eine Wucht wie Sprachbilder der Antike:
         

         Drei schwarze Eichen aus dem Schnee. 

             Grob aber fingerfertig. 

             Aus ihren gewaltigen Flaschen

             wird das Grün in den Frühling schäumen.
         

         In vier Zeilen schafft Tranströmer einen Raum, als stünden wir in einer Schneelandschaft
            Breughels, sähen aber schon das Grün der Gärten von Monet.
         

         Wenn er menschliche Verhältnisse beschreibt, richtet er seinen Blick auf das Naheliegende:
            das Rasieren am Morgen, das Zeitunglesen, Busfahren. Darin ist er seiner Kollegin
            Wisława Szymborska verwandt, der polnischen Lyrikerin, die 1996 den Nobelpreis zugesprochen
            bekam. Aber Tranströmer geht immer einen  Schritt über die alltägliche Situation hinaus,
            einen großen.
         

         Ich stehe unterm Sternenhimmel

             und fühle in meinem Rock

             die Welt ein- und auskriechen

             wie in einem Ameisenhaufen.
         

         Ein vergleichbar eindrückliches Naturbild, das Fremdheit und Nähe des Menschen im
            Verhältnis zur Natur ausdrückt, hat nur Georg Büchner in seiner Erzählung Lenz gefunden: “Es war ihm alles so klein, so nahe, so naß, er hätte die Erde hinter den
            Ofen setzen mögen…”
         

         Auch auf die Arbeitswelt geht Tranströmer ein, im dritten Teil von Formeln des Winters. Er pirscht sich von außen an, sozusagen aus der ’Wildnis’ im Schnee kommend, sieht
            auf die Gebäude einer Anstalt und gibt uns präzise die Stimmung drinnen im Raum wieder.
            Mit keinem Wort erklärt er, dass dort sein Arbeitsplatz ist: Von 1960 bis 1965 arbeitete
            er als Psychologe in der Jugendstrafanstalt Roxtuna. Mit keinem Wort bewertet er die
            Situation oder beschreibt Gefühle. Nein, er löst sie aus: die Bedrückung, die Irritation,
            vielleicht sogar eine Bedrohung, die von dem Gebäude ausgeht. Die sechs Zeilen sind
            so aussagestark wie ein ganzer Roman über geschlossene Anstalten, wie ihn Ken Kesey
            mit Einer flog übers Kuckucksnest geschrieben hat:
         

         Die niedrigen Bauten der Anstalt

             sind im Dunkel ausgestellt

             wie gleißende Fernsehschirme.
         

         Eine versteckte Stimmgabel hier

             in der großen Kälte

             sendet ihren Ton aus.
         

         Der vorsichtige Universalismus Tranströmers nimmt alle Stimmen auf, die ohne “lärm
            und ein groß getös” auskommen. Wobei Leises und Kleines groß ausatmen können, sich
            Raum und Weite verschaffen dürfen.
         

         Der liebste Standort Tranströmers ist der Raum zwischen Wildnis und Zivilisation.
            Er steht am Rand, ist Außenseiter, blickt in beide Welten und gibt Auskunft. Titel
            einiger seiner Gedichte heißen: Randgebiet; Nachtdienst; Am Radius entlang; Die Übergangsstelle; Der Bahnhof; Offene und geschlossene Räume. Im Randgebiet der Arbeit kommt die Sehnsucht nach dem ‚Zwischenort’ schon in der ersten Strophe zum Ausdruck:
         

         Mitten unter der Arbeit

             beginnen wir uns wild nach wildem Grün zu sehnen,

             nach der Wildnis selbst, nur durchdrungen

             von der dünnen Zivilisation der Telefondrähte.
         

         Auch die Titel der Bücher weisen auf diesen Ort hin: Der wilde Marktplatz; Der Mond und die Eiszeit; Für Lebende und Tote.
         

         Einer der schönsten Texte von Tomas Tranströmer in lyrischer Prosa heißt Leberblümchen, er steht in Der wilde Marktplatz. Eine unscheinbare blau-violette Blume liebt es, genau an diesem Ort zwischen Wildnis
            und Kulturlandschaft zu siedeln, fern des Auges der Menschen, nah des Auges der Dichter:
         

         Sich verzaubern lassen – nichts ist einfacher. Einer der ältesten Tricks des Erdbodens
            und des Frühlings: die Leberblümchen. …Sie schießen aus dem braunen Vorjahrsgeraschel…,
            wo der Blick sonst nie verweilt. Sie brennen und schweben… und das liegt an der Farbe.
            Diese eifrige violettblaue Farbe wiegt derzeit nichts. Hier ist Ekstase, aber kleingehalten.
            „Karriere” – belanglos! “Macht” und “Publizität” – lachhaft! In Ninive oben richten
            sie ja einen großen Empfang aus… Statt einer solchen prunkvollen und lärmenden Sackgasse
            eröffnen die Leberblümchen einen Geheimgang zu dem wahren Fest, das ist totenstill.
         

         Dieser Text wurde 1992 in München bei der Verleihung des Horst-Bienek-Preises an Tomas
            Tranströmer gelesen – leider von einem Schauspieler, der ihn aufblähte, als handele
            es sich um eine große feuerrote Chrysantheme. Tranströmer saß mit seiner Frau in der
            ersten Reihe und hörte lächelnd zu, die Sprache war ihm etwas fremd, die Ehrung lieb.
            Gezeichnet vom Schlaganfall, konnte er kaum auf die Bühne gehen, Hände nicht schütteln,
            nicht sprechen. Seine Frau versuchte, wie sie es bis heute tut, das Fehlende zu ergänzen,
            so dass man sich die beiden auch bei der literarischen Arbeit als unzertrennlich vorstellen
            darf.
         

      

   
      
         Deutscher Buchpreis 2011 – Die nominierten AutorInnen und ihre Bücher

         Die Jury für den Deutschen Buchpreis, mit dem der Börsenverein des  Deutschen Buchhandels
            seit 2005 und jeweils zum Auftakt der Frankfurter  Buchmesse den „besten deutschsprachigen
            Roman“ der letzten zwölf Monate  auszeichnet, hat am 17. August eine Vorentscheidung
            getroffen: Die hier  im Folgenden aufgeführten 20 der ursprünglich 198 gesichteten
            Titel  haben die Juroren in die engere Auswahl für den Deutschen Buchpreis 2011  genommen.
            Zur Jury gehören in diesem Jahr: Gregor Dotzauer, Ulrike Draesner, Clemens-Peter Haase,
            Ina Hartwig, Christine Westermann und Uwe Wittstock. Am 14. September wurde aus den
            genannten Büchern wie üblich eine abermalige Auswahl getroffen, die folgenden sechs
            Titel bilden die sogenannte Shortlist:
         

         Auf der Longlist standen folgende Autoren und Bücher, die Liste der Rezensionen wird
            fortlaufend ergänzt:
         

         Volker Harry Altwasser, Letzte Fischer (Matthes und Seitz Berlin, September 2011) 

            Noch nicht rezensiert
         

         Jan Brandt, Gegen die Welt (DuMont, August 2011)

            Noch nicht rezensiert
         

         Michael Buselmeier, Wunsiedel (Das Wunderhorn, März 2011)

            Noch nicht rezensiert
         

         Alex Capus, Léon und Louise (Hanser, Februar 2011)

            Rezensiert in literaturkritik.de 10-2011 
         

         Wilhelm Genazino, Wenn wir Tiere wären (Hanser, Juli 2011)

            Rezensiert in literaturkritik.de 10-2011
         

         Navid Kermani, Dein Name (Hanser, August 2011)

            Noch nicht rezensiert
         

         Esther Kinsky, Banatsko (Matthes und Seitz Berlin, Januar 2011)

            Noch nicht rezensiert
         

         Angelika Klüssendorf, Das Mädchen (Kiepenheuer & Witsch, August 2011)

            Noch nicht rezensiert
         

         Doris Knecht, Gruber geht (Rowohlt.Berlin, März 2011)

            Rezensiert in literaturkritik 10-2011
         

         Peter Kurzeck, Vorabend (Stroemfeld, März 2011)

            Rezensiert in literaturkritik.de 9-2011
         

         Ludwig Laher, Verfahren (Haymon, Februar 2011)

            Noch nicht rezensiert
         

         Sibylle Lewitscharoff, Blumenberg (Suhrkamp, September 2011)

            Noch nicht rezensiert
         

         Thomas Melle, Sickster (Rowohlt.Berlin, September 2011)

            Noch nicht rezensiert
         

         Klaus Modick, Sunset (Eichborn, Februar 2011)

            Rezensiert in literaturkritik.de 6-2011
         

         Astrid Rosenfeld, Adams Erbe (Diogenes, Februar 2011)

            Rezensiert in literaturkritik.de 4-2011
         

         Eugen Ruge, In Zeiten des abnehmenden Lichts (Rowohlt, September 2011)

            Rezensiert in literaturkritik.de 10-2011
         

         Judith Schalansky, Der Hals der Giraffe (Suhrkamp, September 2011)

            Noch nicht rezensiert
         

         Jens Steiner, Hasenleben (Dörlemann, Februar 2011)

            Noch nicht rezensiert
         

         Marlene Streeruwitz, Die Schmerzmacherin (S. Fischer, September 2011)

            Rezensiert in literaturkritik.de 10-2011
         

         Antje Rávic Strubel, Sturz der Tage in die Nacht (S. Fischer, August 2011)

            Noch nicht rezensiert
         

      

   
      
         letztehoffnung@sozialismus.ddr

         In Simon Urbans Romanerstling regiert Egon Krenz die DDR im Jahre 2011 –doch aus der
            ist auch im zweiten Anlauf nicht viel geworden
         

         
            	      			Von Dietmar Jacobsen
         

         Was für eine verrückte Welt! Elfriede Brüning, Christa Wolf und Luc Jochimsen sitzen
            zusammen im Altenheim der SED. Nach Peter Hacks wurde ein sozialistisches Kombinat
            benannt. Der „VEB Behindertenwerkstätten“ trägt mit Stolz den Namen des letzten Volkskammerpräsidenten
            der DDR Horst Sindermann. Derweil steht Claus Kleber dem „Spiegel“ vor, Oskar Lafontaine
            als Bundeskanzler der BRD, Egon Krenz der DDR und Otto Schily (!) – nach seiner Flucht
            in den Osten – dem Ministerium für Staatssicherheit. Was einst Millionen dazu brachte,
            aus voller Brust „Wahnsinn!“ zu rufen und in die westliche Bananenrepublik zu stürmen,
            ist längst passé. Nach dem Exodus von ein paar Hunderttausend Unzufriedenen wurde
            die Mauer wieder hochgezogen. Statt „Wiedervereinigung“ heißt die Parole nun „Wiederbelebung“.
            Allein was da in etwas gemäßigter Form auferstanden ist, hat immer noch die gleichen
            Probleme. Dumme Parolen, Stasi und Sättigungsbeilagen, die nicht satt machen – in
            Simon Urbans Romanerstling praktiziert man auch beim nächsten Versuch Sozialismus as usual. Nichts hat sich wirklich geändert.
         

         Der Roman „Plan D“ spielt zwischen dem 19. und dem 29. Oktober 2011 – es sind Schicksalstage
            für die beiden deutschen Staaten. Nach wie vor braucht die DDR Devisen, während der
            Bundesrepublik die Rohstoffe ausgehen. Fließt nicht bald Westgeld Richtung Osten,
            kann man den maroden sozialistischen Laden ein weiteres Mal dichtmachen. Deshalb versuchen
            die Berliner Politbüro-Strategen, die auf Menschenrechte bedachten Politiker jenseits
            der Mauer möglichst wenig mit Aktionen zu erzürnen, die beweisen, dass es mit der
            Rechtsstaatlichkeit zwischen Oder und Elbe nicht so weit her ist, wie der Krenz-Staat
            immer tönt. Also bitte keine Stasimorde oder ähnliche Geschmacklosigkeiten, die die
            Verhandlungen über einen Gasdeal, der die Bundesrepublik mit Energie aus dem Osten
            versorgen würde, torpedieren könnten. Doch da hängt plötzlich an einer Pipeline in
            den Berliner Wäldern die Leiche eines ehemaligen Politbüro-Beraters. Und alle Umstände
            deuten darauf hin, dass es sich hier um einen Ritualmord handelt, der in der Normannenstraße
            in Auftrag gegeben wurde.
         

         Herrlich wild ist der Mix, den der gelernte Werbetexter Simon Urban seinen Lesern
            bietet. Irgendwo zwischen Nachwenderoman – wobei der Begriff „Nachwende“ hier eine
            ganz neue Dimension erhält – und Thriller ist das Ganze angesiedelt. Reizt mal zum
            Lachen, mal zu Nachdenklichkeit. Und ist doch unterm Strich nichts weniger denn eine
            Abrechnung mit all jenen Systemen, die nicht gewillt sind, Alternativen neben sich
            zu dulden, und ihren Bürgern das Himmelreich auf Erden versprechen, egal ob die das
            wollen oder nicht. Das 20. Jahrhundert war voll von diesen „Ismen“, die Selbstgefälligkeit
            mit Ignoranz, plakativ zur Schau getragene Menschenliebe mit zynischer Brutalität,
            rosige Zukunftsvisionen mit rostigem Stacheldraht so lange vermischten, bis man in
            den diese Gesellschaften steuernden Gremien und Apparaten die Übersicht verlor. Dann
            freilich brauchte es weder Ochs noch Esel, um binnen historisch kürzester Zeit jene
            Transformationsprozesse in Gang zu bringen, in denen wir uns immer noch befinden.
         

         „Plan D“ nun lässt einen letzten „Ismus“ Anlauf auf eine der gleichmacherischen Ideen
            längst müde gewordene Menschheit nehmen, den „Posteritatismus“. Darunter hat man sich
            ein System vorzustellen, das gelernt hat aus den Fehlern seiner vielen Vorgänger,
            so dass es, erst einmal installiert, durch nichts mehr zu erschüttern sein wird. Allein
            seine Feinde sind die Etablierten in Ost wie West. Denn es droht nicht nur, den laschen
            Sozialismus Krenz’scher Prägung in den Abgrund zu befördern, sondern auch seinen historischen
            Antipoden, der, sieht man genauer hin, auf nicht weniger tönernen Füßen steht. Doch
            es bedarf einer Intrige, die das deutsch-deutsche Verhältnis auf lange Zeit vergiftet,
            um einschwenken zu können auf diesen dritten Weg. Nur wenn sich die beiden deutschen
            Staaten in die Haare geraten statt die angestrebten guten Geschäfte miteinander zu
            machen, wäre das Ende der DDR aus Devisen-, das der BRD aus Rohstoffmangel beschlossene
            Sache. So stellt der tote Mann an der Gasleitung nur den ersten Zug in einem hinterhältigen
            Spiel dar, dem zwei Polizisten in der Thrillerhandlung auf den Grund zu kommen suchen.
         

         Martin Wegener von der Kripo Köpenick und der Westberliner Sonderermittler Richard
            Brendel sind Urbans Helden. Mal auf getrennten Wegen, mal gemeinsam machen sie sich
            daran, den scheinbaren Stasimord aufzuklären und das Verhältnis der beiden deutschen
            Staaten zu deren zukünftigem Wohl wieder geradezurücken. Dass der Ostkommissar dabei
            gegen die eigene Mischpoke zu ermitteln hat, macht seine Mission besonders heikel.
            Zumal er im Laufe der Nachforschungen nicht nur mit seiner Ex-Geliebten Karolina konfrontiert
            wird, die inzwischen im Energieministerium Karriere macht und mehr zu wissen scheint,
            als sie zugibt, sondern zusätzlich auch mit grundsätzlichen Zweifeln an dem System,
            in dem er groß geworden ist.
         

         Simon Urbans Debüt ist Agentenroman und Sozialismuspersiflage gleichzeitig. Ein in
            ähnlicher Weise von Ideen überschäumendes literarisches Debüt voller herrlicher stilistischer
            Eskapaden hat es lange nicht gegeben. Da stört es dann nur wenig, wenn hin und wieder
            mal der Werbetexter Urban allzu deutlich durchschimmert. Mit der Beschreibung des
            geheimsten aller Stasi-Gefängnisse oder eines Trabi- Schrottplatzes mitten im märkischen
            Wald versöhnt der Autor seinen Leser sofort wieder. Und wenn Margot Honecker Biermann-Balladen
            anstimmt und eine „frustrierte Frau mit Prinz-Eisenherz-Frisur“ als „Physik-Nobelpreisträgerin
            Angela Kasner“ vorgestellt wird, kann man es kaum noch erwarten, was Simon Urban alles
            einfallen wird, wenn er seinen Titelhelden in ein weiteres Abenteuer schicken wird.
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               	Schöffling Verlag, Frankfurt a. M. 2011.          
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         Alles gefriert

         Ein überzeugender Debütroman: Constantin Göttfert zeigt in „Satus Katze“, dass er
            auch die lange Form beherrscht – mehr noch, sein Roman ist ein Meisterwerk filigraner
            Erzählkunst
         

         
            	      			Von Fabian Thomas
         

         Dieser eisige Roman beginnt an einem schönen Sommertag in Wien: Der Erzähler sitzt
            – wie sollte es anders sein – im Kaffeehaus und beobachtet eine junge Dame, die auf
            Finnisch telefoniert. Doch damit hat es sich schon mit dem Unverfänglichen: Constantin
            Göttferts Roman „Satus Katze“ lässt das beschauliche Österreich so schnell wie möglich
            hinter sich und katapultiert den Leser in eine fremde Welt, die von Alkohol und Gewalt
            bestimmt ist.
         

         Die Anfangsszene steht am Ende der Erlebnisse des Erzählers im finnischen Oulou, wo
            er ein Stipendium antreten sollte, aber in Eis und Schnee mehr und mehr den Boden
            unter den Füßen verliert: Eine Literaturprofessorin drängt ihm ein mysteriöses Manuskript
            auf und bewegt ihn dazu, mit ihr auf eine entlegene Insel zu fahren: Dort solle er
            mehr über den geheimnisvollen Satu erfahren, dessen Erinnerungen er liest. In diesen
            spielt tatsächlich eine schwarze Katze – daher der Titel – eine nicht unwichtige Rolle,
            die seinen Eltern eines Tages zugelaufen ist und auch später dem Vater, der allein
            und alkoholkrank in einer Hütte auf besagter Insel hinwegdämmerte, nicht von der Seite
            wich.
         

         Göttfert hat sich eingehend mit der finnischen Mythologie, der Kalevala, beschäftigt,
            was lange Exkurse über blutige Schlachten und riesige Katzen zeigen. Er beweist, bereits
            eine Stärke in seinem Erzählband „In dieser Wildnis“, eine gute Hand bei Stoff- und
            passender Motivwahl. Die Katze, so zeigt es sich nämlich bald, ist nicht nur ein Teil
            von Satus Familiengeschichte – denn wie der Erzähler unter dem Einfluss von zahlreichen
            Gläsern Finlandia Vodka auf der Insel erfährt, floh Satu vor seiner düsteren Gegenwart
            ins ferne Österreich, wo sein Theaterstück aufgeführt wurde, in dem er seine Erlebnisse
            – inklusive der Katze – verarbeitete. Später wird der Erzähler feststellen, dass die
            junge Dame im Kaffehaus Satus Geliebte und Schauspielerin in eben diesem Stück war.
         

         Aber zurück ins eisige Finnland: Eine weitere Stärke dieses Romans, dessen filigrane
            Konstruktion wie ein tickendes Uhrwerk funktioniert, ist die Darstellung der klimatischen
            Zustände im winterlichen Oulou: Der Erzähler kämpft sichtlich mit dem Minustemperaturen,
            die es nicht erlauben, ohne Kopfbedeckung, ja nicht einmal mit Spuren von Wasser im
            Gesicht das Haus zu verlassen. Alles gefriert, selbst die Poren in der Haut zerplatzen
            und hinterlassen hässliche rote Flecken. Der plötzliche Kältetod eines seiner Hausbewohner
            schließt den Kreis zur Geschichte von Satus Katze: Als eine ältere Dame offenbar lebende
            Katzenjunge in der Mülltonne entsorgen will, greift der Österreicher ein und nimmt
            die Brut zu sich. Eines der Katzenkinder überlebt, zumindest eine Zeit lang, aber
            das andere muss er doch wegschaffen. Dabei wird er von seinem Mitbewohner überrascht,
            der ihm – sturzbetrunken und nicht mehr Herr seiner Sinne – den Plastiksack abnehmen
            will. Am nächsten Tag ist er tot, erfroren, und in seinem Zimmer werden zahlreiche
            gebleichte Tierknochen entdeckt, mit denen er einen kleinen Internethandel betrieben
            hat.
         

         Die Katzenjungen dagegen, erfährt man nun im Rückblick, wieder im warmen Österreich,
            waren nichts anderes als Junge der einen Katze, um die sich Satus Familiengeschichte
            rankte: Die alte Frau, der der Erzähler die Neugeborenen abgenommen hat, war Satus
            Großmutter. Und die Katze? Bleibt verschwunden.
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         Gutbürgerliches Liebeselend

         Gentrifizierungsroman: „Ein helles und ein dunkles Haus“ ist das Literaturdebüt der
            Bonner Medienwissenschaftlerin Heidemarie Schumacher
         

         
            	      			Von Oliver Pfohlmann
         

         Der Roman beginnt mit einem Abendessen, in einem renovierten Altbau, irgendwo in einem
            angesagten Viertel im Raum Köln/Bonn. Das gemeinsame Gesprächsthema der Fourtysomethings,
            die sich bei Jakobsmuscheln, Rinderfilet auf Rucola und Beerensorbet versammeln, ist
            schnell gefunden: die allein lebende Frau von Gegenüber, Katharina Rautenberg, die
            nachts von Baum zu Baum schleicht, den Bürgersteig vor ihrem heruntergekommenen Haus
            mit einem Staubtuch reinigt und manchmal mit ihren „Mitbewohnern“ schimpft, darunter
            ihre längst verstorbene Mutter.
         

         Einigen am Tisch ist die offensichtlich psychisch kranke Frau ein Dorn im Auge. Wäre
            sie nicht besser in einem Heim untergebracht? Und dann ihr Haus, was ließe sich daraus
            machen, würde man es sanieren? „Ein helles und ein dunkles Haus“, lautet zwar der
            Titel dieses Romans von Heidemarie Schumacher, doch der von der Bonner Medienwissenschaftlerin
            am Anfang ihres Debütromans gezeichnete Kontrast ist eine kalkulierte Irreführung.
            Es dauert nur wenige Kapitel, dann wird klar: Nicht nur Katharina Rautenberg lebt
            in ihrer eigenen Welt.
         

         Die Lebensfassaden dieser „funktionierenden Menschen“ zeigen mehr und mehr Risse,
            wirklich sanierungsbedürftig sind ihre scheinbaren Erfolgs-Existenzen als Akademiker
            oder Architekten. Gesine zum Beispiel, eine von Zysten geplagte Übersetzerin, liebt
            lieber in ihrer Fantasie. Zur Zeit Justus, sofern er tatsächlich so heißt, der ein
            paar Häuser weiter wohnt und, da ist sie sich sicher, nachts neben seiner Ehefrau
            ebenfalls nur von ihr träumt. Oder Wolf, ein Geschichtsprofessor, der vor den Demütigungen
            seiner Frau (die ihn mit dem Mann ihrer Schwester betrügt) in eine historische Erzählung
            über den Kurfürsten Clemens August flüchtet, in der er seine uneingestandene Liebe
            zu seinem Schwager, dem Germanistikstudenten Christian, auslebt.
         

         Schumachers Roman über das gutbürgerliche Liebeselend, der stilistisch vage an den
            Realismus Dieter Wellershoffs erinnert, ist unspektakulär, aber flott und unterhaltsam
            geschrieben. Bis auf einzelne Perspektivfehler ist er handwerklich solide und entwickelt
            einen überraschenden Erzählsog. In kurzen Kapiteln springt die Erzählerin von einer
            Figur zur nächsten, wobei besonders die liebevoll gezeichnete Figur der Katharina
            Rautenberg heraussticht.
         

         Das Interessante an diesem Roman ist sein sozialer Hintergrund, die sich in vielen
            Vierteln deutscher Großstädte vollziehende „Gentrifizierung“, der Zuzug Gutverdienender
            in bis dahin ärmlichere Stadtteile, und die sich daraus ergebenden Konfliktpotenziale.
            Die Szene, in der Katharina Rautenberg in weiten Pluderhosen und ihren Zepter – in
            Wahrheit ein Schraubenzieher – vor sich hertragend die Straße überquert, um der Fotografin
            Kristin, die sie für eine „Prinzessin“ hält, die Ehre zu erweisen, bleibt einem ebenso
            lange im Gedächtnis wie ihr huldvoller Auftritt bei der Studentenfete nebenan.
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         Kontaminiert

         Marlene Streeruwitz erdichtet in ihrem jüngsten Roman eine leidgeprüfte „Schmerzmacherin“

         
            	      			Von Rolf Löchel
         

         Zahlreiche Raubvögel ziehen ihre Bahnen über einer unberührten und so Unschuld verheißenden
            Neuschneedecke, unter der sich jedoch vereistes Land und festgefrorene Spurrillen
            verbergen, die Vorbeifahrende in einen Abgrund zu führen drohen. Ein metaphernschwerer
            Beginn, der sofort eine bedrückende, schwer fassbare Atmosphäre schafft. In ihrem
            „uralten Kia“ entgeht die titelstiftende Protagonistin dem Sturz in die Tiefe nur
            um Haaresbreite. Gerade so, wie sie sich letztlich aus den Fängen von Allsecura zu
            lösen vermag, einer Folterfirma, bei der sie zur „Ausbildung“ angeheuert hat, ohne
            zuvor gewusst oder sich auch nur dafür interessiert zu haben, worauf sie sich einlässt.
         

         Doch schon bevor sich für die Lesenden langsam herausschält, wohin sie überhaupt mit
            ihrem eher unscheinbaren Gefährt unterwegs ist, wird deutlich, dass es sich keineswegs
            um eine harmlose Ausbildungsstelle handelt, auf die sie sich eher unernst und nur
            einer Verwandten zu Gefallen beworben hat. Auch nicht um psychotherapeutische Sitzungen,
            wie manche nach der Lektüre der ersten Seiten vermuten mögen, da sich schon hier ernsthaftere
            Alkoholprobleme der als schön beneideten Frau abzeichnen, um die sich „am Ende nur
            der Wodka kümmert“. So glaubt sie zumindest lange. Doch sagt sie letztlich nicht nur
            Allsecura Valet, sondern zuvor bereits dem Schnaps.
         

         Zunächst aber wird Amy – so heißt sie – in einer an der bayrisch-tschechischen Grenze
            gelegenen Außenstelle der für den britischen Staat Gefangene zur Kooperationsbereitschaft
            folternden Firma in undurchschaubaren Demütigungsritualen und Rollen‚spielen‘ einer
            Gehirnwäsche der Gefühle unterworfen, die sie lehren sollen, „wie man Schmerzen optimiert“.
            Nicht die eigenen, wie sich versteht, sondern die der anderen.
         

         Noch hat Amy nicht richtig verstanden, worauf sie sich eingelassen hat, da unternimmt
            sie bereits einen halbherzigen Versuch auszusteigen. Ein zweiter, kaum anders denn
            als Flucht zu bezeichnender, scheitert und kostet sie einen Tag ihres Lebens – oder
            doch zumindest die Erinnerung daran. Offenbar wurde sie von ihren Arbeitgebern zu
            eben diesem Zweck unter Drogen gesetzt. Und sie wurde – von wem bleibt bis zu Letzt
            offen – an diesem ihrem Gedächtnis entschwundenen Tag geschwängert. Später wird sie
            eine Fehlgeburt erleiden, ohne bis dahin gewusst zu haben, dass sie überhaupt schwanger
            war.
         

         Die düster-sterile Atmosphäre von Allsecura und der Horror der „Ausbildung“, den sich
            Amy für lange Zeit immer wieder schön zu reden versucht, werden mit der fast kitschig
            zu nennenden, aber anheimelnde Geborgenheit schenkenden Alltäglichkeit kontrastiert,
            der sie in ihren Erinnerungen nachhängt. Sie gelten einer heilen Wiener Welt in der
            das Mammerl ihrem Almtscherl Butterbrote schmierte. Almtscherl, so wurde Amy von dem
            Mammerl genannt. Doch auch diese scheinbar familiäre Idylle erweist sich als trügerische
            Fantasie – wie ja überhaupt alle ihrer Art und nicht etwa nur die literarischen.
         

         Amy und Amtscherl, das sind nur zwei von zahlreichen Namen, die der Protagonistin
            gegeben werden. Jede Figur scheint einen anderen für sie bereit zu halten, und stets
            spiegelt sich in ihnen die Rolle, welche die junge Frau mit dem abgebrochenen BWL-Studium
            und dem bislang „ungenauen Leben“ ihnen gegenüber spielt. Tatsächlich wird die bis
            zu ihrer „Ausbildung“ zur titelstiftenden „Schmerzmacherin“ scheinbar leichtfertig
            dahin lebende Frau von einer „tief unten“ sitzenden Angst getrieben, da „das Leben
            ja ohnehin fast immer weh tut“.
         

         Wie bereits in früheren Werken lässt die Streeruwitz ihre Sätze auch diesmal gerne
            unvollendet im grammatischen Nirwana auslaufen. Auf diese Weise lässt sie etwa Form
            und Inhalt zueinander finden, wenn sie darauf verzichtet, die Aussichtslosigkeit einer
            Bitte um Hilfe in ein abschließendes Verb zu bannen.
         

         Überhaupt versteht die Autorin die hohe Kunst des Weglassens. Denn nicht nur zwischen
            den Zeilen, sondern auch zwischen den Kapiteln gehen nicht unwesentliche Dinge vor
            sich, die ungeschrieben bleiben und erschlossen sein wollen – von den Lesenden, und
            manche auch von der Ich-Erzählerin. Ersteren dürfte es ein wenig leichter fallen.
            Diese Kapitel konzentrieren sich jeweils auf das Geschehen an nur einem Tag. Zwischen
            ihnen liegen jedoch Monate. Dabei dürfte ein größerer Gegensatz als derjenige zwischen
            den letzten Worten des März- und dem ersten des anschließenden April-Kapitels nur
            schwer zu finden sein.
         

         Gegen Ende scheint sich die Romanhandlung in den Alpen zu verlieren. Doch bedeutet
            das nur, dass sich eine Schicht scheinbarer Normalität über das Grauen gelegt hat.
            Gerade so wie zu seinem Beginn der unschuldig weiße Schnee über die an den Abgrund
            führenden Spurrillen.
         

         Bis es soweit ist, verstreichen neun Monate Handlungszeit. Eben die Dauer, die es
            braucht, ein Kind auszutragen. Doch wird am Ende des Buches nicht ein Mensch ins Leben
            gebracht, sondern einer hinausbefördert. Der Protagonistin aber ist es gelungen, aus
            der Firma auszusteigen und – so scheint es – das Grauen hinter sich zu lassen. Die
            letzten Worte aber gehören dem Credo der Firma. Es ist Amy, die sie denkt, wohl ohne
            sich dessen recht bewusst zu sein. Mag sie sich auch frei scheinen, so ist sie doch
            kontaminiert.
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         Freizügig und verklemmt zugleich

         Charlotte Roche landet mit „Schoßgebete“ zum zweiten Mal einen programmierten Bestseller,
            der fürchterlich zäh zu lesen ist
         

         
            	      			Von Beat Mazenauer
         

         Über den Feuchtgebieten erheben sich stoßseufzend die „Schoßgebete“, das zweite Buch
            von Charlotte Roche. Schon im Titel ist die Fortsetzung des urbanen Style-Konzepts
            ihres Erstlings signalisiert: Roche will ihre Klientel nicht verprellen. Dazu gehören
            nicht zuletzt auch die Medien, die gerne auf derartige Inszenierungen aufspringen.
            Insofern ist die Rechnung schon vor dem Erstverkaufstag aufgegangen.
         

         Wo „Schoßgebete“ drüber steht, ist der Kitsch vermutlich nicht weit – ließe sich vorab
            erahnen. Die Titel-Mixtur aus Religion und Sex, Inbrunst und Brunst, Tränen und Fellatio
            erinnert an die präraffaelitischen Sehnsüchte des 19. Jahrhunderts, oder an schwülstige
            Tabubrüche à la Madonna. In dem Sinn funktioniert „Schoßgebete“ als Blickfang, der
            zweierlei Vermutungen zulässt. Es steht wirklich drin, was drüber steht; oder glücklicherweise
            nicht. A priori scheint jedoch klar: Wir öffnen hiermit ein auf mediale Aufmerksamkeit getrimmtes
            Produkt.
         

         Nun denn: Der Roman beginnt wie verheißen. Ein Paar verknäult sich geschlechtsmäßig
            ineinander, wobei die Frau genau zu beschreiben versucht, wie sie dem Mann die Eichel
            lutscht und er ihr bei der vaginalen Selbstbefriedigung zusieht. Was auf den ersten
            Blick höchst freizügig anmutet, liest sich trotzdem eigentümlich verklemmt. Ein Widerspruch?
            Nicht unbedingt. Literatur ist ein Zusammenspiel von Form und Inhalt, beide sind aufeinander
            angewiesen, voneinander abhängig. Bereits auf den ersten Seiten demonstrieren Charlotte
            Roches „Schoßgebete“, dass Form und Inhalt hier auseinanderdriften, wofür primär die
            Sprache verantwortlich zeichnet, weil sie nicht trägt. Konkret klingt das dann wie
            folgt: „Wenn aber mein Mann das möchte, mach ich für ihn die größte Selbstbefriedigungsshow
            aller Zeiten. Wenn er zuguckt und mich dazu auffordert, dann gebe ich Vollgas. Ich
            reibe, und ich schubber, was das Zeug hält. Er guckt mir kein einziges Mal ins Gesicht.Ich
            bestehe dann ja auch nur aus Vagina!“ So schön kann Sexualität sein.
         

         Es lässt sich nicht überlesen, dass Charlotte Roche mit einer ärmlichen Sprache operiert,
            die weder explizit präzise noch schön salopp und ordinär ist, sondern eher ungelenk.
            Kathy Acker und William S. Burroughs haben demonstriert, wie die Versautheit von Sex
            mit aller Drastik zu erzählen ist, und A.F.Th. van der Heijden veranschaulicht beispielsweise
            in „Die Movo-Tapes“, wie der sexuelle Akt hochauflösend genau beschrieben werden kann.
            Doch Charlotte Roche lässt ihre Erzählerin irgendwann mal „versaut“ sagen, und „fickt
            euch“, und dann noch: „Im Gegensatz zu mir kann er Dirty-Talk sehr gut“ – das wars
            dann an Schweinerei. Die Behauptung ersetzt die Gestaltung.
         

         Das ist insofern ein Jammer, weil die Auflösung der geschlechtlichen Umklammerung
            nach dem ersten Dutzend Seiten umgehend in einen Akt der Körperwäsche und des Kochens
            mündet, was den guten Sex auf ironische Weise sogleich entzaubert und profaniert.
            Fraglich ist indes, ob hierfür nicht eher der Zufall als die ironische Absicht Pate
            gestanden hat.
         

         Was aber erzählen die „Schoßgebete“ jenseits des werbestrategisch aufgeputschten Titels?
            Elizabeth Kiehl heißt die Erzählerin, die mit einem Georg zusammen lebt, über den
            wir kaum mehr als körperliche Eigenheiten und sexuelle Vorlieben erfahren. Elizabeth
            hat eine Tochter und geht regelmäßig in die Therapie, am liebsten, nachdem sie es
            mit Georg getrieben hat, um ihrer Therapeutin, Frau Drescher, zu zeigen, dass sie
            ein reges Sexleben hat. Im Grunde aber leidet Elizabeth unter Ängsten und Phobien,
            sie fühlt sich vom alltäglichen Dasein überfordert. Ihre labile Befindlichkeit, die
            auch beim Sex nur kurz verschwindet, wird von einem traumatischen Erlebnis grundiert,
            das Charlotte Roche im Zentrum des Buches erzählt – autobiografisch fundiert, wie
            man hört.
         

         Vor acht Jahren, am Vorabend ihrer Hochzeit mit Stefan (dem Vater ihrer Tochter) verlor
            Elizabeth ihre drei Brüder durch eine Autokarambolage in Belgien. Die Mutter überlebte.
            Dieses traumatische Ereignis ist das geheime Zentrum, der eigentliche Roman, in den
            die Heldin tragisch verwickelt ist. Todeswünsche begleiten sie seither. Wie ein schlechter
            Film vergegenwärtigt sie sich im Kopf das Geschehen, das sie selbst gar nicht miterlebt
            hat. „Der Unfall ist alles, was daran hängt, fühlt sich so an, als wäre er vor ein
            Tagen passiert. Es fühlt sich nicht an, als wäre die Zeit seitdem vergangen. Ich bin
            gefangen in den Tagen, in denen das passierte, ich komme einfach nicht darüber hinweg.“
            Wo sich Elizabeth immer wieder neu daran erinnert, erhält auch ihre Sprache Kontur
            und Prägnanz.
         

         Der tragisch helle Moment in diesem Buch bleicht an seinen Rändern leider schnell
            wieder aus, etwa wenn Elizabeth Sätze äußert wie: „Sie (die Mutter) lebt, aber ist
            schwer verbrannt? Mit was man sich so rumschlagen muss im Leben.“ Augenblicklich fällt
            der literarische Ernst wieder in einen geradezu albernen Sprechgestus zurück, der
            folgerichtig auch gleich wieder in den Puff führt.
         

         Darin besteht das Kerndilemma dieses Buches. Charlotte Roche hätte durchaus etwas
            zu erzählen, worauf sie sich aber nur halbherzig einlassen will – und kann. Stattdessen
            arrangiert sie darum herum eine Prosa, die zerredet, was im literarischen Kern angerichtet
            wird. Bloß noch unfreiwillig komisch wirken die therapeutischen Gespräche bei Frau
            Drescher. Auf diese Weise finden die beiden Geschichten nie zusammen. Der Mutterkomplex
            versinkt hinter einem pseudofeministischen Popanz, der partout Alice Schwarzer für
            die sexuelle Verklemmtheit haftbar machen will. Georg, dieser Sexmaniac scheinbar
            ohne Arbeit, bleibt dagegen ein Geist in den Untiefen des Ehebettes.
         

         Grundsätzlich hat Charlotte Roche Mühe damit, einfach zu erzählen. Jeden narrativen
            Fluss bremst sie permanent mit irgendwelchem Beweisen und Bedeuten. Selbst die verblüffend
            wohlwollende Kritik in der „F.A.Z.“ durch Felicitas von Lovenberg hat dem Roman attestiert,
            dass er keine stilistische Meisterleistung darstelle, er wolle vielmehr die Menschen
            erreichen. Mit schlechter Sprache? Es ist ein Trugschluss zu meinen, ein auf Direktheit
            und Gegenwärtigkeit zielender Stil bedürfe nicht der literarischen Formung. Gute Texte,
            gerade da wo sie zuspitzen, basieren auf einer ästhetischen Überzeugung, die auch
            für die Leser spürbar wird. Exakt daran aber mangelt es hier der Sprache wie der Dramaturgie.
            Charlotte Roche hat für ihre „Schoßgebete“ keine taugliche Form gefunden, vielmehr
            eiert sie zwischen ernster Tragik und alberner Zickerei. Einerseits spielt ihre Prosa
            mit dem Mittel der spontanen monologischen Erzählung, wofür sie aber zu aufgesetzt
            und zu wenig kohärent wirkt. Andererseits erlaubt sie sich zu viele sprachliche Unzulänglichkeiten,
            um präzise zu beschreiben. Die Erzählerin ist selten um die banalste, gebräuchlichste,
            albernste Wendung verlegen. So bleibt als Fazit, dass sich diese „Schoßgebete“ übers
            Ganze fürchterlich zäh lesen. Ohne Form wird der Ernst, der diesem Buch auch innewohnt,
            zerredet und verkleistert.
         

         Literarische Figuren müssen weder klug noch sympathisch sein, auffallend ist aber
            schon, wie sich Roches Erzählerin mit aller Macht dümmer stellt als sie wirklich sein
            kann – ist das der Kern der antifeministischen Spitze, die dem schwülstigen Buch mit
            einbeschrieben ist?
         

         Eine Frage muss zum Schluss erlaubt sein. Was hat sich eigentlich ein literarischer
            Verlag wie der renommierte Piper Verlag dabei gedacht, dieses Buch in derartiger sprachlicher
            Armut herauszugeben? Mit wenig Aufwand hätte man ihm wenigstens die schlimmsten sprachlichen
            Einfältigkeiten verzeihen können. Ist die Bilanz erst geschönt, ist auch der Ruf schon
            beschädigt.
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         Parade-Macho auf tragischen Abwegen

         Der bissig-satirische Debütroman „Gruber geht“ der österreichischen Journalistin Doris
            Knecht ist eine subtile Demontage von Geschlechterkampfklischees
         

         
            	      			Von Barbara Tumfart
         

         „Gruber geht“ ist der beeindruckende Debütroman der österreichischen Journalistin
            Doris Knecht, deren Kolumnen in österreichischen Tages- und Wochenzeitungen die Leserschaft
            durch ihre pointierten und bissig-satirischen Seitenblicke auf die heutige Gesellschaft
            unterhalten. In dem etwa 240 Seiten fassenden Erstlingswerk steht der Mittdreißiger
            John Gruber, ein Macho der besonders unangenehmen Art, ein überlässiger Dandy, bestverdienender
            Jungmanager, stets durchgestylter Maßanzugträger und überzeugter Porsche-Fahrer im
            Mittelpunkt. Seiner Umwelt und seinen Mitmenschen, wenn er sie in seiner grenzenlosen
            Ichbezogenheit überhaupt wahrnimmt, steht er nur abwertend gegenüber und Frauen stellen
            für ihn lediglich gehirnlose Sexobjekte dar, an denen er seine vermeintlich unvergleichliche
            Männlichkeit unentwegt zu erproben versucht. Für seine Familie findet er nur spärlich
            Zeit, lediglich die um drei Jahre ältere Schwester Kathi scheint ihm nahe zu stehen.
         

         Doch das wohlinszenierte Superman-Image bekommt jäh einen empfindlichen Dämpfer. Schmerzen
            im Bauch entpuppen sich als bösartiger Tumor und die Krebsdiagnose zerrüttet Grubers
            zynische Machowelt bis auf die Grundfesten. Während einer Geschäftsreise in Zürich
            lernt er die Berlinerin Sarah kennen und verbringt eine Nacht mit ihr. Das Schicksal
            will es, dass ausgerechnet sie den Brief vom Krankenhaus mit der unheilvollen Diagnose
            öffnet. Die kurze aber stürmische Affäre scheint beendet, Gruber kehrt ernüchtert
            nach Wien zurück und beginnt mit der Krebstherapie, doch erst die dritte Chemotherapie
            bringt den Tumor zum Verschwinden. Endgültig aus der Bahn wirft Gruber aber die Aussicht,
            womöglich bald Vater zu werden.
         

         In flapsiger, rasanter Sprache entführt Knecht den Leser in die Innenwelten eines
            überzeugten Machos und Egomanen, kombiniert seine zynisch-oberflächlichen Gedanken
            aber geschickt und kontrastreich mit dem weiblichen Blick auf die Geschichte, wenn
            sie sowohl Grubers Schwester, als auch Sarah zu Wort kommen lässt.
         

         Gruber wird gesund, er besiegt den Krebs, soviel sei hier verraten. Er hat durch die
            harte Schule der Krankheit viel gelernt, hat ein wenig von seiner antrainierten aalglatten
            Oberflächlichkeit verloren. Ob er den großen Schritt in Richtung Liebe, Beziehung
            und Familie auch schafft, sei dahingestellt.
         

         Unterhaltsam ist Knechts Debütroman allemal, lehrreich auch. Denn so einseitig ihre
            Analyse der „Männerwelt“ auf den ersten Blick erscheint (die dann doch nicht nur aus
            Sex, Alkohol und Sportautos besteht), so sind auch die Frauenfiguren Vorurteilen gegenüber
            dem anderen Geschlecht nicht abgeneigt. Klischees auf beiden Seiten des Geschlechterkampfes
            werden hier höchst subtil demontiert. In Kombination mit der für Knecht typischen,
            alle Schichten umfassenden Gesellschaftskritik ergibt sich ein unterhaltsames, zeitkritisches
            Buch, das durch Sprachwitz und Ironie den Leser gekonnt unterhält. Auf den ersten
            Blick leicht gängige zeitaktuelle Lesekost, auf den zweiten beeindruckende Literatur
            über die alles umfassenden, ewig gültigen Themen von Liebe, Leben und Tod.
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         Immerwährende Nähe

         Nino Haratischwilis zweiter Roman „Mein sanfter Zwilling“ zeichnet die Stationen einer
            destruktiven Liebe nach
         

         
            	      			Von Monika Stranakova
         

         Sie heißen Stella und Ivo, kennen gelernt haben sie sich im Kindesalter, weil seine
            Mutter und ihr Vater eine Affäre hatten. Während sie im Garten spielten, liebten sich
            die Erwachsenen im Zimmer am Ende des Flurs. Die Kinder ahnten, was da vor sich ging,
            unbewusst missbilligten sie das Verhalten ihrer Eltern sogar, doch um notwendige Konsequenzen
            zu ziehen, waren sie noch zu jung. Eines Tages passiert das Vorhersehbare: Ivos Vater
            kommt zwei Tage früher aus der Schweiz nach Hause. Seine Mutter ist am nächsten Tag
            tot, vom Vater erschossen. Stellas Mutter lässt sich scheiden und zieht in die USA.
            Ivo wird von Stellas Vater adoptiert. Die Kinder leben fortan mit dem trinkenden Vater
            im Hamburger Haus der Mutter und in einem verschlafenen Küstendorf bei der Großtante
            Tulja. So lautet die im Text lange aufgesparte Vorgeschichte „eine[r] vergangene[n],
            niemals irgendein Glück verheißende[n] Beziehung“.
         

         Ein Jahr ist es her, dass sich die im georgischen Tiflis geborene, mehrfach preisgekrönte
            Theaterautorin Nino Haratischwili, 28, als Prosaautorin zu Wort meldete. Ihr Romandebüt
            „Juja“, die Geschichte einer jugendlichen schreibenden Selbstmörderin, deren Text
            „Eiszeit“ eine Reihe unglücklicher Frauen ins Suizid trieb, schaffte es auf Anhieb
            auf die Longlist des Deutschen Buchpreises, die Shortlist des ZDF-aspekte-Literaturpreises
            und die Hotlist der unabhängigen Verlage. Trotz mancher Schwächen in der Konstruktion
            und des „Zuviel an Pathos“, die die Literaturkritik auf die Bühnenautorschaft der
            Verfasserin zurückführte, blieb nach der Lektüre zumeist die Erkenntnis, dass man
            es mit einer neuen, eigenwilligen Stimme der deutschen Gegenwartsliteratur zu tun
            habe, deren erster Prosatext einen unwiderstehlichen Sog entfalte.
         

         Ähnlich ergeht es dem Leser auch bei der Lektüre des zweiten Romans. Wie schon in
            ihren Theaterstücken stellt Haratischwili auch in „Mein sanfter Zwilling“ lebensstarre
            Menschen dar, die, in ihrem Schmerz gefangen, nicht mehr in der Lage sind, das Leben,
            das sie leben, als ihr eigenes anzunehmen. Zwar scheint der Mittdreißiger Ivo seins
            im Griff zu haben – er ist ein erfolgreicher Journalist, veröffentlicht (Kriegs-)Berichte
            in führenden Zeitungen und Magazinen, BBC und CNN senden regelmäßig seine Reportagen
            –, und doch legt er von Zeit zu Zeit ein selbstzerstörerisches Verhalten an den Tag.
            Auch von Stella, die geheiratet hat und mit ihrem Mann, einem ebenfalls gefragten
            Dokumentarfilmer, und ihrem kleinen Sohn lebt, ist der Absturz nur einen Besuch entfernt:
            Nach sieben Jahren kehrt Ivo aus den USA zurück und will sich erinnern.
         

         Erzählt wird diesmal aus der Perspektive lediglich einer Figur, Stellas, denn darüber,
            was vor Jahren passiert ist, wird in der Familie nicht mehr gesprochen. Alle wollen
            scheinbar die labile junge Frau schützen, der sie die Bewältigung dieser Erfahrungen
            – einschließlich der kurzen Liebesbeziehung mit Ivo und angesichts der früheren Drogenexzesse
            und ihres Selbstmordversuchs – nicht zutrauen. Sich in der Ahnungslosigkeit einzurichten,
            ist allemal bequemer. Dem Leser werden in ihrer Charakterzeichnung überzeugende Figuren
            dargeboten: Lauter vom Leben benachteiligte Kinder, die sich vor Jahren mit unterschiedlichen
            Begründungen ihrem Schicksal ergeben haben.
         

         Strukturell besteht der Roman aus zwei Teilen („Dort“ und „Hier“). In den 17 Kapiteln
            des ersten Teils sind kleine Abschnitte mit Beobachtungen, Erinnerungen und Gesprächen
            der Figuren nebeneinander montiert, die durch Unterbrechungen, Aussparungen und Wiederholungen
            ein widersprüchliches Bild der vergangenen Zeit ergeben. Man schaut zwei von Schuldgefühlen
            geplagten und sich in Folge mit grausamer Lust gegenseitig zerfleischenden Menschen
            zu, denen nicht geholfen werden kann, weil sie die Nähe des jeweils Anderen brauchen,
            sie aber nicht ertragen können. Die leidenschaftlich-brutale Beziehung, das Begehren,
            das Gewalt produziert, ist ein bekanntes Motiv der Autorin. Und nun ja: Auch hier
            gehören Rausch, Pathos und die Überhöhung (manchmal sogar nebensächlicher Ereignisse)
            zum Grundtenor des Textes. Erst im zweiten Teil, in der die Handlung in die Gegenwart
            wechselt, wird zusehends auf die gesteigerte Ausdrucksweise verzichtet.
         

         Was soll noch kommen, fragt sich der Leser, als Stella ihre Ehe und das gemeinsame
            Leben mit ihrem Sohn aufs Spiel setzt und Ivo zu einer Recherchereise nach Georgien
            folgt. Kann man diesem selbstquälerischen (Geschlechter-)Kampf ein befriedigendes
            Ende setzen? Was soll Stella in Georgien aus eigener Kraft sehen und verstehen? „Es
            geht immer um einen selbst. Ich nehme fremde Geschichten, um meine zu finden, das
            ist alles, was ich sagen kann“, hieß es schon in „Juja“. Und tatsächlich glaubt Ivo,
            durch die Aufdeckung eines blinden Flecks in der Lebensgeschichte des Komponisten
            und Musikers Lado aus den nicht weit zurückliegenden Bürgerkriegszeiten, die ihm seinen
            inneren Frieden zurückgeben soll, auch in ihren beiden Leben etwas gutmachen zu können.
            Dass unter diesen Voraussetzungen die während der georgischen Monate erlebte zumeist
            friedliche Nähe Ivos und der ahnungslosen Stella nicht mehr lange währen kann, liegt
            auf der Hand.
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         Nachspiel

         Frank Göhre taucht in die glorreichen Zeiten sexueller Befreiung ab. Sein Roman „Der
            Auserwählte“ ist aber mehr als eine Abrechnung mit den guten, schlechten Zeiten
         

         
            	      			Von Walter Delabar
         

         Es gab eine Zeit, lang, lang ist es her, als das Reich der Freiheit vor allem als
            Reich der sexuellen Befreiung von den Fesseln monogamer Einheitsbeziehungen galt.
            Zugleich sollten alle Fesseln der bürgerlichen Gesellschaft – Väter, Mütter und das
            Privateigentum gleich mit – abgeworfen werden, zum höheren Wohl der Allgemeinheit,
            die sich unter Führung eines Weisen und Gurus auf den Weg ins Licht begab.
         

         Dass es dabei eine Reihe von Kollateralschäden gab, versteht sich von selbst. Das
            ist mittlerweile einigermaßen Gemeingut, auch wenn das Ganze auch nicht schlecht unter
            dem Label „Die bürgerliche Gesellschaft schlägt zurück“ verkauft werden kann. Hämisches
            Gelächter inbegriffen.
         

         Und auch wenn Otto Mühl – um nur einen der bekannteren Akteure der damaligen Zeit
            zu nennen – heutzutage für ihr Lebenswerk halbwegs geehrt wird, der enge Zusammenhang
            zwischen Befreiungsversuch und Machtmissbrauch bleibt eines der großen Schreckmomente
            des gesellschaftlichen Aufbruchs. Im Extrem der absoluten Lösung von den gesellschaftlichen
            Konventionen ist die Gewalt des Stärkeren oder auch nur Anerkannteren als Möglichkeit
            inbegriffen.
         

         Aber ohne den allgemeinen gesellschaftlichen Aufbruch, ohne auch die sexuelle Befreiung
            sähe die Gegenwart heute ganz anders aus. Und dass sie besser wäre, kann ausgeschlossen
            werden. Denn selbst wenn die Beliebigkeit sexueller Beziehungen, die sich unter dem
            Dickicht der permanenten gesellschaftlichen Rede über die Liebe verbirgt, nicht jedermanns
            Sache ist – die bigotte bürgerliche Gesellschaft, die kennerhaft lacht und zugleich
            errötet, wenn von einigermaßen ungewöhnlichen sexuellen Praktiken die Rede ist, will
            wohl niemand zurück.
         

         Auf ein solches Muster greift auch Frank Göhre zurück. In seinem Roman „Der Auserwählte“
            wird der Sohn einer erfolgreichen Unternehmerin, Bettina, entführt und schließlich
            nach einer chaotischen Geldübergabe ausgelöst. So gut, so knapp.
         

         Das Ganze erhält dadurch etwas mehr Gehalt, dass die Dame diesen Sohn aus einer Kommune
            auf Gomera mitgebracht hat, in der sie einige Zeit lebte, bis zum Tod ihrer Tochter.
            Zurückgekehrt, übernimmt sie den Laden ihres Vaters und macht ihn erst richtig erfolgreich
            (Kosmetika). Um den Gepflogenheiten Genüge zu tun, heiratet sie einen Jugendfreund,
            der ein wenig langweilig ist und der den Ersatzvater stellt. Ihre sonstigen, etwas
            härteren Gelüste lässt sie von einem Lover bedienen, von dem der Ehemann nichts weiß.
            Ein weiterer Jugendfreund arbeitet als Sicherheitsexperte in der Firma. Das heißt,
            alles alte Freunde mit vielen alten Rechnungen, die zu begleichen sind.
         

         Der Sohn, Eloi, freundet sich, wie es der Zufall will, mit einem jungen Afrikaner,
            David, an, der eben in jener Kommune gelandet ist, in der Bettina vor Jahren lebte.
            Nach einem Zwischenfall, der weitere Verwicklungen nach sich ziehen wird, kommt er
            nach Hamburg und lässt sich gelegentlich von Eloi retten. Der Beginn einer schönen
            Freundschaft, naja.
         

         Die Kommunezeit auf Gomera ist, wie kann es anders sein, voller Erinnerungen und Erfahrungen,
            die dringend der Aufarbeitung bedürfen. Der Guru nimmt sich nicht nur jede der Frauen,
            die er will, er macht sich auch an Myriam heran, die zu diesem Zeitpunkt gerade mal
            12 Jahre alt ist. Mit Folgen.
         

         Ist das Geschwätz des ehemaligen Mittelschullehrers schon unerträglich und zugleich
            ungemein offenherzig, ist die Praxis schon deutlich jenseits der Appetitgrenze. So
            fragt man sich heute, wieso Leute so etwas ernst genommen haben (und es gelegentlich
            immer noch tun). Freilich, das Besondere an Göhres Roman ist nicht seine „Abrechnung“
            mit den falschen Propheten der sexuellen Befreiung und ihren Selbstbereicherungsmaßnahmen.
            Der eigentlich Clou ist die Erzählweise.
         

         Denn Göhre stellt seine Geschichte aus kleinen, teilweise gegen die Chronologie und
            die Abfolgelogik verstoßenden Teilerzählungen zusammen, die erst in der Zusammenschau
            einen Sinn ergeben. Das ist erkennbar als Parallelführung der fortschreitenden Erkenntnis
            des Lesers mit der steigenden Ordnung der Erzählung angelegt. Je länger die Geschichte
            dauert, desto mehr erfährt der Leser, bis ihm schließlich ein Schlusstableau präsentiert
            wird, das so etwas wie den wahren Kern der Kriminalhandlung enthält.
         

         Lässt man beiseite, dass Göhre gelegentlich seinem Erklärungsdrang etwas weniger Raum
            bieten sollte, ist „Der Auserwählte“ ein außergewöhnliches Exemplar deutscher Krimierzählkunst.
            Kommt dann noch hinzu, dass man sich jederzeit gut unterhalten fühlt, bleibt kaum
            etwas zu meckern. Mit anderen Worten, erzählen kann man jede Geschichte, man muss
            es nur können. Und Göhre kann.
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         Über den Sommer hinaus

         Doris Dörries Roman „Alles inklusive“ handelt von deutschen Hippies in Spanien

         
            	      			Von Kay Ziegenbalg
         

         „Alles inklusive“ heißt der neueste Roman von Doris Dörrie, und der Titel ist Programm.
            Nicht nur, dass es sich um ein ausgemachtes Sommerbuch handelt, das den Sommer aber
            locker überlebt. Den Protagonisten bleibt darüberhinaus nichts – aber auch nichts
            erspart, und alles ist drin. Da gibt es eine Journalistin, die ihren nierenkranken
            Lebensgefährten und vor allem seinen Überlebenswillen pflegt, bis er endlich eine
            neue Niere bekommt und sich prompt in eine homosexuelle Beziehung verabschiedet. Ein
            transsexuelles Pärchen zieht als Gasmänner verkleidet deutsche Ferienbausbesitzer
            übers Ohr und vieles mehr. Es sind die gezielt gewählten Typen, die von der Autorin
            bestens ausgebaut werden und den Roman bis zum Schluss rasant vorantreiben.
         

         Zum Einstieg schildert Apple, die Tochter der Hippie-Königin Ingrid, einen Sommer
            in Spanien. Sie leben vom Verkauf handgemachten Schmucks und verbringen die Zeit auf
            dem Campingplatz. Nicht nur das, sondern auch ihr Name ist Apple leider ziemlich peinlich,
            und das ist nur der Anfang einer langen Geschichte voller entsagungsreichem Ertragen.
            Denn längst sind diese Sommer eine Karikatur ihrer selbst. Die Küste ist mit so vielen
            Fincas vollgestellt, wie es Deutsche gibt, die von so etwas träumen. Und damit der
            Träumer weniger werden, ziehen die Makler alle Register, um die betonierten Schmuckkästchen
            loszuwerden. In der Summe wirkt der Strand irgendwie grau und die Einwanderer verderben
            die Stimmung: „Deutsche glauben an Verträge und halten sich an sie, das ist das Rührende
            an ihnen.“
         

         Ingrid wird noch einmal nach Torremolinos zurückkehren. Apple schenkt ihr 30 Jahre
            nach den Schmuckverkäufen eine all-inclusive Reise, was gleichermaßen Belohnung und
            Bestrafung für Ingrid bedeutet. Denn nun muss sie damit fertig werden, dass sie von
            Anfang an keine Chance hatte, ihr Paradies irgendwie zu authentifizieren.
         

         Die Erzählung ist bestens konstruiert und macht die Lektüre zum kurzweiligen Vergnügen.
            Denn Dörrie versteht es, die verschiedenen Blickwinkel ihrer Erzähler effektvoll auszubauen.
            Wenn Apple sich an ihre Kindheit und Jugend erinnert, dann tut sie dies mit der Abgeklärtheit
            einer Erwachsenen – nicht aber, ohne die kindliche Schöpfungskraft etwa während des
            Spiels mit Nacktschnecken zu vergessen. „Hintereinander, in einer geraden Schlange
            wie brave Kindergartenkinder, ziehen sie mein Bein herauf, man darf nicht schreien,
            nicht kichern, sie nicht abschütteln, sonst hat man verloren.“
         

         Später stellt sich die Frage, ob Apple nicht lieber einmal mehr hätte schreien sollen.
            Denn dass sie ernste Schwierigkeiten hat wird an einer außergewöhnlichen Stelle offenbar.
            Ein hüftkranker Hund namens Freud benötigt reichlich Unterstützung bei der Verrichtung
            des Täglichen, wird von ihr gefüttert, für circa 100 Euro pro Tag mit Massagen traktiert
            und kommt in den Genuss von Bewegungstherapie und Infrarotlicht. Zu allem Überfluss
            muss sie ihm für den Gang vors Haus die Gliedmaßen zurechtrücken – im schlimmsten
            Fall hockt sie sich grunzend daneben. Das Tier heißt nicht umsonst Freud – wer hätte
            was anderes erwartet und so ist seine Wahrnehmung des Frauchens in kursiv gesetzen
            Sitzungsprotokollen verarbeitet. „Fräulein A. wirkt erschöpft.“ Und später: „Ich glaube,
            sie nimmt meine Lehre nicht besser auf als ein asketischer Mönch des Mittelalters,
            der den Finger des Teufels und die Versuchungen Gottes in jedem kleinsten Erlebnis
            sieht und der nicht imstande ist, sich die Welt nur für eine kurze Weile und in irgendeiner
            kleinen Ecke ohne Beziehung auf seine Person vorzustellen.“
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         Im „Verwurstungsbetrieb des Lebens“

         Wilhelm Genazino schreibt immer wieder dasselbe Buch – es zu lesen,  ist nach wie
            vor ein nachdenklich stimmendes Vergnügen
         

         
            	      			Von Dietmar Jacobsen
         

         Ein Mann „im besten Alter“ drückt sich die Nase an den Schaufenstern einer Parfümerie
            platt, beobachtet vier junge Verkäuferinnen bei ihrem Tun – und plötzlich gerät ihm
            die Szene hinter der Scheibe zur Epiphanie: „Der Impuls des Weinenwollens löste sich
            in Höhe meiner Lunge dicht unterhalb des Halses und schlug dann hoch in die Kehle.
            Dort verweilte der Reiz eine Weile, meine Augen feuchteten sich ein, danach stieg
            der Reiz weiter nach oben bis hinter die Augen. Ich hätte es gern gesehen, wenn wenigstens
            eine der Verkäuferinnen meine Einfeuchtung entdeckt hätte. Ich glaubte, dass es sich
            um Tränen der Verehrung handelte, die ich den Frauen darbrachte. Kurz darauf bemerkte
            ich einen kleinen zärtlichen Schwindel. Tatsächlich weinte ich, weil die Frauen auf
            seltsame Weise den ebenso unscheinbaren Verkäuferinnen aus der Spielwarenhandlung
            von damals ähnelten, ja, ich hätte schwören mögen, dass es sich wirklich um die Verkäuferinnen
            von damals handelte, die mir den Schmerz meiner Kindheit vorführten.“
         

         Wo sind wir hier? Natürlich in der Welt von Wilhelm Genazino. In der betritt man nicht
            mehr als ein Kaufhaus am Tag und das auch nur höchstens einmal in der Woche. Hier
            trägt der Mensch sein „Fertigschicksal“ in „Fertigwohnungen“ und isst am Abend – leise
            sich dabei schämend für die Art und Weise, wie er schon wieder die im Grunde verabscheute
            „Masse“ imitiert – „Fertigsalat“ zum Fernsehprogramm. Nach Schönheit sehnt er sich
            in dem Bewusstsein, dass diese häufig schon im Moment ihres Aufleuchtens zu erlöschen
            beginnt. Ansonsten werden mitten in der Nacht „postkoitale Ausflüge“ unternommen,
            man simuliert „Samenabgänge“ und spielt den Urlaubsmuffel, weil es ein Ding der Unmöglichkeit
            zu sein scheint, mit seinen „dunklen Sachen in einem hellen Land herumzulaufen“. Kurzum:
            Wie alle seine Vorgänger macht es auch der Held von Genazinos aktuellem Buch seinen
            Mitmenschen – uns Leser eingeschlossen – nicht leicht, ihn ohne Hintergedanken zu
            mögen. Schrullig und beladen mit Phobien kommt er daher und oft scheint der Grat sehr
            schmal zu sein, der ihn vom Wahnsinn trennt.
         

         Mit „Wenn wir Tiere wären“ hat es Genazino, dem endlich auch einmal der Deutsche Buchpreis
            gebührte, 2011 wieder nicht auf die Shortlist geschafft. Dass seine Hauptfigur namenlos
            bleibt, stört nicht weiter, denn nichts könnte einem vertrauter sein als die antriebsarmen
            Großstadtgrübler, die nun schon seit Jahrzehnten in den Büchern dieses Schriftstellers
            das Frankfurter Pflaster treten. Im Grunde stellen sie alle mehr oder weniger den
            wunderlichen Zeitgenossen von nebenan dar – da bedarf es gar nicht dessen weitereR
            Individualisierung.
         

         Ähnlicher jedenfalls ist uns allen dieser Menschentyp, als wir je zuzugeben bereit
            wären. Wir bedauern ihn ein wenig, wenn er an uns auf der Straße vorübergeht, bewundern
            ihn aber andererseits auch für die Kraft, mit den täglich sich wiederholenden Zumutungen
            des Lebens zurechtzukommen, jeden Morgen aufs Neue in Hemd, Hose und Jackett zu schlüpfen
            und sich einem im Grunde als sinnlos empfundenen Tagwerk zu widmen. Mit den Absonderlichkeiten
            des Alltags, für die er ein seismografisches Gespür zu besitzen scheint, hat er sich
            arrangiert, indem er noch das banalste Erlebnis sprachlich so spielerisch wie grandios
            ausschmückt und es damit in gewisser Weise verklärt, obwohl der emotionale Abstand
            zu den Dingen durch die häufig grotesk wirkende Sprachgenauigkeit größer zu werden
            scheint.
         

         Für einen Helden dieses Zuschnitts ist natürlich alles problematisch. Die Frauen sind
            es, weil es einfach zu viele von ihnen in seinem Leben gibt. Welcher davon soll er
            sich wirklich öffnen? Und zu welcher bräche man am besten gleich morgen den Kontakt
            ab? Verspricht die Witwe eines verstorbenen Freundes so viel mehr als die langjährige
            Freundin oder die plötzlich wieder auftauchende Ex? Und braucht man die Unruhe überhaupt,
            die sie alle in ein Leben bringen, das nur aufregungslos abgelebt werden will?
         

         Mindestens ebenso heftig wie das schöne Geschlecht beunruhigen Fragen des Lebensunterhalts.
            Schön wäre es, wenn man ganz ohne Job auskommen könnte, um sich vollständig dem Flanieren
            und Beobachten der Absonderlichkeiten des Daseins hinzugeben. Eine biedere Angestelltenexistenz
            hingegen, wie sie die meisten Figuren in Wilhelm Genazinos Romanen auszufüllen versuchen,
            strebt der als freier Architekt tätige Ich-Erzähler in „Wenn wir Tiere wären“ gar
            nicht erst an. Der Leser versteht ihn gut, denn kaum einmal gibt er Einblick in das,
            was er an Schreibtisch und Reißbrett unternimmt. Wir begleiten ihn auf seinen ausführlichen
            Streifzügen durch Frankfurt – zu seiner Arbeitswelt hingegen gewährt er uns nur selten
            Zutritt. Und wenn er dann wirklich vom Freelancer zum fest Angestellten befördet wird
            und die Position seines verstorbenen Freundes in einem namhaften Architekturbüro ausfüllen
            muss, wendet sich sein Dasein ziemlich rasch ins völlig Katastrophale.
         

         Seit Jahrzehnten schreibt Wilhelm Genazino fleißig an ein und demselben Buch. Diesmal
            lässt er den Weg seines Protagonisten sogar bis ins Gefängnis führen. Nichts Weltbewegendes
            bringt ihn hinter Gitter. Es sind nur kleine Betrügereien, nicht einmal selbst ausgedacht,
            sondern dem verstorbenen Freund abgeschaut, die ihn in Konflikt mit dem Gesetz geraten
            lassen. Bald ist er deshalb auch wieder auf freiem Fuß. Denn Fluchtgefahr besteht
            nicht in einem Leben, das mit unsichtbaren Seilen fesselt und dessen Zwängen auch
            in scheinbarer Freiheit nicht zu entkommen ist.
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         Die Möglichkeit, mir ein anderes Schicksal zu geben

         Margrit Schribers Roman „Das zweitbeste Glück“ erzählt vom Glanz und Scheitern der
            Schauspielerin Julie Helene Bider
         

         
            	      			Von Katja Hachenberg-Voss
         

         Wenn ich nur einmal auftreten dürfte und nach geendigtem Spiel gefeiert würde. Nur
            dieser Wunsch. (Tagebucheintrag von Julie Helene Bider)
         

         „Es hat ihr gefallen, sich selbst zu erschaffen. Ein Kunstwerk, das angeschaut wird.
            Es hat ihr gefallen, den Tag und die Stunde ihres Tods zu wählen und einen letzten
            Satz in ihr Tagebuch zu schreiben. Den letzten Satz der Mata Hari. Alles nur Illusion!
            Zu sterben, zu schlafen, ins Nichts zu verschwinden, was macht das schon?“
         

         Dies sind die letzten Sätze des 169 Seiten starken Romans der in Luzern geborenen
            und für ihr literarisches Werk vielfach ausgezeichneten Autorin Margrit Schriber.
            Im für sein anspruchsvolles literarisches Programm bekannten Zürcher Verlag Nagel
            & Kimche, der seit elf Jahren zum Münchener Carl Hanser Verlag gehört, sein eigenständiges
            Profil aber wahrt, erschienen von ihr acht Romane, zuletzt „Die hässlichste Frau der
            Welt“ (2009). Über das Schreiben bemerkt Margrit Schriber: „Ich frage nach dem Sinn
            meines viel zu kurzen Tags. Hoffnungen stoßen an Grenzen. Große Entwürfe zerschellen
            an Unfähigkeiten und Zwängen. Das Angehäufte zerrieselt. Unsere Macht, unser Gesicht,
            unser Name und unser Werk? Asche im Wind. Unsere Spur verliert sich.“
         

         Mit ihrer Rolle in einer skandalösen Militärkomödie und einem anrüchigen Kuss wird
            Julie Helene Bider überraschend zum Star des jungen Stummfilmkinos. Als Kopilotin
            ihres Bruders Oskar, der als Flugpionier die Pyrenäen und die Alpen überquert und
            den ersten Direktflug von Bern nach Paris meistert, hat sie bereits einige Berühmtheit
            erlangt. Als wagemutiges Paar füllen die Geschwister die Klatschseiten der Illustrierten,
            sie verkörpern die Zukunft in einer Zeit, in der das Fliegen und der Film erst im
            Aufbruch sind.
         

         Anhand von Lenys Tagebuch der Jahre 1910-1912 sowie der Arbeiten des Biografen Johannes
            Dettwiler-Riesen erzählt der Roman auf behutsame Weise das Leben der zugleich rebellischen
            wie höchst sensiblen Tochter aus gutem Hause, die ihre Eltern früh verlor und ihren
            Traum von einer Schauspielkarriere gegen alle Widerstände durchsetzte.
         

         Am Nachmittag des 7. Juli 1919 tötet sich Leny vierundzwanzigjährig in ihrem Wohnschlafzimmer
            im Hotel Bellevue au Lac in Zürich mit einem Schuss in den Kopf. Dem Personal ist
            sie unter dem Künstlernamen „Leny Harold“ vertraut. Den vergangenen Abend hat sie
            mit ihrem Bruder und mit einigen seiner Freunde im Carlton-Restaurant verbracht: „Nichts
            deutete darauf hin, dass sie am nächsten Tag einen Abschiedsbrief verfasst, ihre Papiere
            auf dem Schreibtisch ausbreitet, ihre Armbanduhr zu den Urkunden, Bankheften und dem
            Tagebuch legt, dann eine Waffe durchlädt und sich damit aufs Bett setzt. Während hinter
            den Voilevorhängen der See glitzert, schiebt Julie Helene den Revolver zwischen ihre
            […] berühmt gewordenen Lippen. Warum? Eine Frage. Tausend Antworten. Jede richtig.
            Jede falsch.“
         

         Schribers Roman ist in 27 Kapitel untergliedert. Erzählt wird vom Standpunkt der fiktiven
            „Pariserin“ aus, die Lenys Tagebuch an sich nimmt und die ein langjähriges Verhältnis
            mit Lenys Vater nach dem Tod seiner Frau hatte. Jakob Bider ist Fachmann für Textilien,
            sein Geschäft hat den Ruf, die größte Auswahl an Stoffspezialitäten zu bieten. Der
            kleine Sohn der „Pariserin“ wird groß zwischen Jakob Biders beiden Söhnen und Leny,
            die die Geliebte ihres Vaters als „steife Person mit viel Oberweite, großem Ausschnitt
            und noch größeren Hüten“ beschreibt. Ihren Sohn, der sich ein Leben lang in Lenys
            Nähe aufhalten und ihr überall hin wie ein Schatten folgen wird, nimmt sie kaum wahr.
         

         Als „die Prinzessin von Jakob“ bekommt sie jeden Wunsch erfüllt – nur nicht den, Schauspielerin
            werden zu dürfen: „Er wollte, dass Leny sich den Schauspielerberuf aus dem Kopf schlage.
            Die Prinzessin begehrte auf. […] Sie erfuhr das Glück, einen Vater zu haben, der sie
            die Werke der Kunst bewundern lehrte. Er pflanzte ihr diese Liebe doch wohl nicht
            ein, um jetzt zu verlangen, dass sie ihr entsage?“
         

         Es wird Leny nicht gestattet, auch nur daran zu denken, eine Künstlerin zu werden:
            „Stattdessen Hausarbeit. Stattdessen ein Korsett. […] Stattdessen jene Winzigkeiten,
            die Leny hindern, sich schon im Alter von sechzehn Jahren eine Kugel in den Kopf zu
            schießen“.
         

         Leny muss ins Pensionat, als ihr Vater überraschend an einer Lungenentzündung stirbt.
            Auch die „Pariserin“ ist geschockt und fassungslos: „Alles vorbei, […] das bisschen
            Glück einer alternden Frau, die winzige Hoffnung auf eine Prise Sicherheit für meinen
            Sohn und mich. Vernichtet“. Die Basler Wohnung wird aufgelöst, Jakobs Schwager Albert
            als Vormund der minderjährigen Leny bestimmt. Die Hinterlassenschaft reicht aus, um
            Leny und ihre beiden Brüder das Leben im gewohnten Stil weiterführen zu lassen. Georg
            steht vor dem Abschluss seines Medizinstudiums, Oskar reist nach Argentinien mit dem
            Versprechen, Leny bei seiner Rückkehr aus dem Pensionat zu holen.
         

         Im Pensionat kommt es zu Auseinandersetzungen zwischen Leny, den anderen Mädchen und
            „Madame“: Sie passt nicht in das Bild der kultivierten und wohlerzogenen Töchter,
            sie kann nicht stillsitzen, will ins Freie, will allein durch die Stadt streifen.
            Sie verabscheut das Stricken und Sticken: „Am liebsten hantierte Leny mit einer Schere,
            versenkte sie ohne Hemmung in einen kostbaren Stoff und schnitt ihn in Stücke. Sie
            entwarf alle ihre Kleider selbst, auch Hüte fertigte sie an“. Sie bricht aus den geführten
            Spaziergängen aus, bleibt für Stunden unauffindbar. Einen Halt findet sie in Oskar,
            der die Gewohnheiten des verstorbenen Vaters übernimmt: Er bessert Lenys Taschengeld
            auf, macht ihr Geschenke, fährt sie, zurückgekehrt aus Argentinien, im Automobil umher
            und holt sie aus dem Pensionat heraus, um sie zur Haushaltungsschule in Rallingen
            am Thunersee zu bringen. Vor allem aber verhilft er ihr zum Fliegen.
         

         Mit einundzwanzig Jahren ist Oskar Pilot: „Bereit, Geschichte zu schreiben“. Am 24.
            Januar 1913 überfliegt er in seiner Blériot die Pyrenäen: „Oskar war schlagartig berühmt.
            Als Star kehrte er in die Schweiz zurück.“ In der Schlossküche von Rallingen löst
            Leny die Schlaufen von ihrem Schnürkorsett und stopft es zusammen mit der Küchenschürze
            in den Abfalleimer: Sie ist frei und bereit für ein neues Leben. Im Hof des Schlosses
            wartet sie auf das Automobil ihres Bruders. Der Schrankkoffer und die Singer-Nähmaschine,
            die sie allzeit begleitet, stehen bereit.
         

         Die Zeit der Reisen beginnt. Oskar ist der berühmteste Flieger der Welt, er wird vom
            Bundesrat geehrt und zum Botschafter der Nation. Leny lebt eine Zeit lang in England
            und erfährt dort, dass Oskar nach einer Bruchlandung leicht verletzt ist: „Ein Schock
            […]. Sie kaufte sich den Revolver“. Im April 1915 kehrt sie zurück in die Schweiz,
            kauft sich die Dogge Cäsar, sieht sich in Zürich nach der Pension einer netten Witwe
            um.
         

         Bald kann sie als neue Adresse die Klausstraße 19 melden: „Als Beruf trug sie ein:
            Stud.art“. Zu dieser Zeit eröffnet die großherzoglich-sächsische Hofschauspielerin
            P. Wyon-Frieder die erste Kino-Schauspielschule; Leny will die Beste an dieser Schule
            sein: „Sie begann, die sparsame Körpersprache der Eleonore Duse zu studieren. Diese
            konnte auf Masken und Requisiten verzichten, verließ sich nur auf ihr ausdrucksstarkes
            Gesicht, ihre Darstellungskraft und Gestik“.
         

         Auch das Privatleben der Duse fasziniert sie. Nach einem Jahr schließt Leny die Schule
            ab, die Jury lobt ihr stummes Spiel, sie ist Klassenbeste und „bereit, entdeckt zu
            werden“, als sie Charles Decroix, dem großen Regisseur aus Frankreich, begegnet: „Diese
            Frau erschien Decroix für jede Rolle geeignet, Unschuldslamm oder Luder, Kindfrau
            oder Dame. Leny hatte das Flair einer Diva“.
         

         Lenys erster Film, ein Pensionatsfilm, dauert eine Viertelstunde und ist ihr auf den
            Leib geschrieben. Im August 1917 findet die Premiere in Zürich im grandiosen Lichtspielpalast
            Orient Cinema am Bahnhofplatz statt. Jede Vorführung ist ausverkauft, der Film erlebt
            einen Triumph, der alle Beteiligten erstaunt. Leny quartiert sich im Hotel Bellevue
            au Lac ein. Gemeinsam mit Oskar besucht sie die Offiziersbälle und Galadiners der
            Stadt. Sie lernt den Sohn einer der wichtigsten Familien der Stadt, Ernst Juncker,
            kennen, und verlobt sich mit ihm, nur um sich wenig später wieder zu entloben: „Kaum
            war sie verlobt, bereute sie den Schritt. Sie behauptete, die Wohnung, die sie mit
            Ernst angeschaut habe, nehme ihr die Luft zum Atmen. […] Leny hatte Albträume. Sah
            sich als Gefangene von Bettlaken mit Monogramm, Silberbesteck, Waschzuber […]. Sie
            sah keine Zukunft mehr. […] Sie mochte Hotelzimmer mit fremd duftenden, steifen Laken
            auf dem Bett“. Sie mag das Kommen und Gehen wechselnder Gäste, Pagen und Portiers:
            Im Bellevue ist sie ein Gast auf Durchreise, bereit für etwas Neues, für „die Perlen,
            die sich zu ihrem Leben auffädeln“ – eine Kette, die nur wenig später allzu früh abreißen
            wird.
         

         Für Leny erscheint keine Todesanzeige, aber unter „Vermischtes“ eine Meldung zum Abschied
            von der Schauspielerin, ein Kleinst-Nachruf. Die Grabrede hält der Langenbrucker Dorfpfarrer,
            er spricht von Suizid, „morti fratris causa“. Korpskommandant Bornand hält eine Rede
            über das ruhmreiche Leben von Oberleutnant Bider. Zu Julie Helene gibt es nichts zu
            sagen. „Die Särge werden feierlich ins Grab gelassen. Der von Oskar mit Guiden-Tschako,
            blankem Degen und Alpenrosen auf rotweißem Fahnenstoff, der von Leny schwarz verhüllt
            und ohne Blumenschmuck. […] Das Defilee des Abschieds beginnt, der letzte Blick ins
            Grab. Zwischen den Särgen gibt es keinen Abstand, ihre Kanten berühren sich. Es ist
            allen bewusst, dass die Leichen mit zerschmettertem Kopf in ihren Satinpolstern liegen.
            Tote ohne Gesicht. Ein Geschwisterpaar“.
         

         Das Motiv des zerstörten Gesichts: Das von Leny von ihr selbst zerstört durch Kopfschuss,
            das von Oskar durch den Absturz: „Oskar hatte kein Gesicht. Das Maschinengewehr, auf
            dem Flugzeug montiert, hatte seinen Kopf zerschmettert“. Hier klingt ein zentrales
            Motiv des Textes an, das von Identität und Identitätsverlust, das Motiv des sich suchenden
            und am Ende zerstörten Ichs.
         

         Schriber erzählt die Geschichte der Leny Bider mit Distanz und Nüchternheit, aber
            an keiner Stelle kühl. Tempi-Wechsel und eine Erzählstruktur, die zwischen aktuellem
            Geschehen und Rückblicken wechselt, machen die Lektüre abwechslungsreich und kurzweilig.
            Die Figur der „Pariserin“ ist ein gelungener Kunstgriff, der verhindert, dass die
            Erzählung der Tragödie dieses Lebens in Larmoyanz abgleitet.
         

         Alle Figuren haben ein schweres Schicksal zu tragen – und alle tragen es mit Würde.
            Die Einsamkeit ist omnipräsent in diesem Roman, der die Verletzlichkeit des menschlichen
            Daseins, die Fragilität der Träume und Sehnsüchte wie des Lebens unaufdringlich vor
            Augen führt. Während der Lektüre fühlt man sich an ein weiteres Geschwisterpaar –
            hier: der Literaturgeschichte – erinnert: Erika und Klaus Mann. Das Scheitern, die
            Tragik – Margrit Schriber schreibt sie mit leichter Hand, und doch gibt es an keiner
            Stelle die Anmutung einer Verklärung oder Überhöhung. Leny Bider hat gekämpft – sie
            hat gewonnen und verloren. Es gab etwas, das sie sich erkämpfen konnte – und es gab
            etwas, das mächtiger war als sie und sich allen Kämpfen von vornherein entzog. Der
            Verlust Oskars, ein weiterer Verlust nach dem frühen Tod erst ihrer Mutter, dann ihres
            Vaters, entzog ihr den Boden unter den Füßen und zerstörte den Willen, weiter für
            ihren künstlerischen Weg und ihr Leben als Frau zu kämpfen.
         

         „Das zweitbeste Glück“ zeichnet auch ein gelungenes Gesellschaftsbild sowie den Konflikt
            von „Kunst“ und „Leben“ nach. Es beschreibt den Weg einer Frau, die aus vorgegebenen,
            sie festlegenden Mustern ausbricht und sich von allen an sie gerichteten Erwartungen
            emanzipiert. Ruhig, stringent und klar hat Margrit Schriber einen lesenswerten Roman
            geschrieben, der, wenn auch verschleiert, ihre Sympathie für die tragische Heldin
            nicht verbergen kann: „Die Möglichkeit, mir ein anderes Schicksal zu geben“, scheint
            Margrit Schribers poetischem Statement verschwistert, dass das Schreiben sie ihre
            „Rolle als Sandkorn“ vergessen lasse: „Ich kann meine Existenz vervielfältigen und
            die Zeit durchmessen. Schreibend lebe ich tausend Leben. Und mein viel zu kurzer Tag
            wird lang“.
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         Magisches Masuren

         Artur Beckers grandioser Roman „Der Lippenstift meiner Mutter“ braucht keine Longlist

         
            	      			Von Klaus Hübner
         

         Auf der Longlist zum Deutschen Buchpreis, die zwanzig herausragende deutschsprachige
            Romane der Saison umfasst, fanden sich 2010 satte sieben Titel von Schriftstellern,
            deren Muttersprache eine andere als die deutsche ist. „Der Lippenstift meiner Mutter“
            war nicht darunter. Was merkwürdig ist, aber nicht schlimm, denn der jüngste Roman
            des 1968 in Bartoszyce geborenen, seit 1985 in Deutschland lebenden Artur Becker wird
            ohnehin seinen Weg machen. Polnische Literatur in deutscher Sprache schreibe er, sagt
            der auch als Lyriker hervorgetretene Romancier gern. Daran ist zumindest richtig,
            dass sein neues Buch in der nordöstlichsten Ecke unseres Nachbarlands spielt – wie
            „Kino Muza“ (2003), „Das Herz von Chopin“ (2006) oder „Wodka und Messer“ (2008), um
            nur einige der Texte zu erwähnen, für die Becker 2009 den Adelbert-von-Chamisso-Preis
            bekommen hat. Wie goldrichtig es war, ihn zum 25 Geburtstag dieses Preises auszuzeichnen,
            beweist „Der Lippenstift meiner Mutter“ auf beeindruckende Art und Weise.
         

         Mitten in der masurischen Seenlandschaft liegt Dolina Róz, und in diese bizarre Kleinstadt
            am Luna-Fluss mit ihren mehr als skurrilen Bewohnern, die einst den Namen Rosenthal
            trug, entführt uns Beckers Buch. Zwischen dem alten Kreuzrittertor mit seiner kaputten
            Uhr, dem Café Wenecja, dem Kino Zryw, dem Friedhof und dem Goethe-Denkmal herrscht
            eine von Milizeinsätzen oder Strom- und Wasserabschaltungen nicht immer ganz freie
            „sozialistische Ordnung“, die „der katholischen und mittelalterlichen sehr ähnelte“.
            Wir tauchen ein ins pralle Leben der Volksrepublik Polen in den späten 1970er-Jahren
            des vergangenen Jahrhunderts, als es zwar schon Pink Floyd zu entdecken gab, die großen
            Streiks in den Werften und die damit einhergehenden politischen Umbrüche aber erst
            am Horizont sichtbar wurden.
         

         Wir sehen diese Provinzwelt, die dem Zweiten Weltkrieg noch sehr viel näher ist als
            der Jahrtausendwende, mit den Augen des dort heranwachsenden Bartek, eines gewitzten
            und hellwachen Schülers am örtlichen Technikum, dem nach der Wahrheit ebenso dürstet
            wie nach der Liebe respektive dem, was er dafür hält. Sein großer Schwarm ist vorerst
            die Schauspielerin Meryl Streep, mit deren Geist er immer wieder Zwiesprache führt.
            Die schrägen Vögel, mit denen er es zu tun hat, angefangen beim versoffenen Vater,
            der besorgten Mutter und seinem jüngeren Bruder Quecksilber, sind allesamt vom grauenhaften
            Schicksalsjahrhundert Europas und speziell Polens gezeichnet, besser: versehrt bis
            zum Ende ihrer Tage und zugleich verdammt zum Weiterleben.
         

         Wie Becker das Panoptikum seiner Romangestalten entstehen lässt und in welcher Farbenfülle
            er es ausmalt, erinnert an beste Traditionen des magischen Realismus – die „Danziger
            Trilogie“ liegt geografisch nahe, an William Faulkner oder Julio Cortázar darf man
            denken und an andere große Autoren. Im Zentrum des Treibens der polnisch-deutsch-ukrainisch-jüdischen
            Mischpoke von Dolina Róz steht die fünfunddreißig Quadratmeter umfassende verstaubte
            Schusterwerkstatt – ein „privates Europa“, mehr noch: die ganze Welt in einer Nuss.
            Der Schuster Lupicki und sein Sohn, der Bucklige Norbert, die mannstolle Schusterstochter
            Mariola, die stets in Rot gekleidete stalinistische Dichterin Natalia, Opa Franzose
            und Oma Olcia, der beinamputierte Opa Monte Cassino und die vom „Dritten Reich“ schwärmende
            Oma Hilde und wie sie alle heißen – jede Romanfigur wird lebendig und glaubwürdig,
            das soziale Mit- und Gegeneinander aller Akteure tritt plastisch zu Tage, krass und
            gelegentlich auch etwas obszön.
         

         Aus all dem glänzend geschilderten, vom westdeutschen Alltag jener Jahre meilenweit
            entfernten trüben Erdendasein, in dem Männer Helden sein wollen, Frauen immer grell
            geschminkt und manchmal halbnackt herumlaufen und 15-Jährige mit Hosengürteln verdroschen
            werden, weisen immer wieder unübersehbare Spuren ins Metaphysische. Und der mütterliche
            Lippenstift, mit dem sich Bartek bisweilen im Badezimmer schminkt und dann ganz für
            sich tanzt, singt und raucht? Der ist Überlebenshilfe, Verheißung eines ganz anderen
            Lebens, Dingsymbol des Utopischen. Dolina Róz, das wird nach wenigen Kapiteln unaufdringlich
            klar, ist das menschliche Leben selbst, in all seiner Erbärmlichkeit und Größe, und
            nur die Ratte Schtschurek, der Sohn des Totengräbers, hat noch nicht begriffen, dass
            der Weltuntergang längst stattgefunden hat und „das Weltende im Grunde genommen jeden
            Tag von neuem anfing“. Artur Becker aber ist sein wortgewaltiger Chronist. „Der Lippenstift
            meiner Mutter“ ist sein bislang bester Roman. Uns aber muss um die Zukunft der deutschen
            Literatur kein bisschen bange sein.
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         Those were the days …

         Zsuzsa Bánk erzählt in ihrem Roman von „hellen Tagen“ mit dunklen Schatten

         
            	      			Von Klaus Hübner
         

         Seit ihrem grandiosen, zu Recht mit wichtigen Literaturpreisen ausgezeichneten Roman
            „Der Schwimmer“ (2002) hatte man wenig von Zsuzsa Bánk gehört. Ihr Erzählband „Heißester
            Sommer“ (2004) war kein großer Hit, und danach widmete sich die 1965 geborene Frankfurter
            Autorin erst einmal ihrer Familie. In den letzten dreieinhalb Jahren jedoch entstand
            ein neuer Roman: „Die hellen Tage“ erzählt von drei Kindern, die sich in den 1960er-Jahren
            des letzten Jahrhunderts in einer unweit des Neckarstroms gelegenen Kleinstadt namens
            Kirchblüt zusammenfinden und im Laufe der Jahre so etwas wie Freunde fürs Leben werden.
            Auf ihrer hellen Kindheitswelt aber liegen von vornherein dunkle Schatten. Das Thema,
            das die Autorin umtreibt, formuliert ihre Ich-Erzählerin so: „Ich habe mich oft gefragt,
            wann wir begonnen haben, die zu werden, die wir als Erwachsene sind“. Darum geht es
            in diesem immer auch von einem melancholischen „memento mori“ durchzogenen Buch.
         

         Drei Familiengeschichten werden zunächst parallel erzählt, und irgendwann greifen
            sie ineinander. Die spannendste ist die von Aja und ihrer Mutter, der aus einer ungarischen
            Artistenfamilie stammenden geheimnisvollen Évi, einer erst spät und mühsam das Lesen
            und das Schreiben lernenden Lebenskünstlerin, die „mit Aja anders als andere Mütter
            mit ihren Kindern“ umgeht. Durch sie bleibt das aus dem „Schwimmer“ bekannte Ungarn-Thema
            präsent. Sie leben in einer von einem wunderbaren Garten umgebenen Bruchbude am Rand
            des Städtchens, ohne Türschloss und mit stets schief hängendem Gartentor. Die Schatten:
            Aja hat seit einem Verkehrsunfall an einer Hand nur noch drei Finger. Und ihr Vater
            kommt nur einmal im Jahr zu Besuch, repariert das Nötigste, spielt mit seiner Tochter
            und verschwindet dann wieder. Wenn denn dieser Zigi, dessen Zirkuskunststücke die
            Kinder lieben, überhaupt Ajas Vater ist. Anders ist es bei Seri, der Ich-Erzählerin
            des Romans. Ihr Vater ist bereits kurz nach ihrer Geburt gestorben, ein früher Herzinfarkt
            nach einer Fahrradtour – die tapfere Witwe, Seris Mutter, muss und will sein Speditionsgeschäft
            weiterführen und ahnt noch nichts von den römischen Eskapaden ihres Mannes.
         

         Der dritte im Bunde heißt Karl. Das sein Leben bestimmende Ereignis ist das Verschwinden
            seines jüngeren Bruders, einfach so, an einem hellblauen Frühlingstag – eine unfassbare
            Katastrophe, viel schlimmer als der Alltag mit seiner traumatisierten Mutter. Alle
            drei also haben ein je eigenes Schicksal zu tragen, und auf ganz andere Weise gilt
            das auch für die drei Mütter, die sich allmählich miteinander anfreunden. Gerade die
            Schatten aber sind es, die Aja, Seri und Karl fest aneinanderschmieden: „Wir haben
            unser Dreieck in die Länge gezogen, wir haben die Orte gewechselt und uns voneinander
            entfernt, wie haben die Abstände neu abgesteckt und bemessen […] Wir haben einander
            verloren und doch wiedergefunden, ganz gleich, wohin wir uns bewegten, wohin es uns
            drängte“.
         

         Erst einmal wachsen sie heran – bundesdeutsche Provinz in prekären Friedenszeiten.
            Die Schwelle vom Kindsein zur Jugendzeit überschreiten sie noch relativ locker, doch
            als die drei Erwachsenen dann zum Studieren nach Rom gehen, wird ihre Freundschaft
            auf eine harte Probe gestellt. Aja, die angehende Ärztin, Seri, die Übersetzerin,
            Karl, der Fotograf – in der Ewigen Stadt, auch eine Art Gegenpol zum beschaulichen
            Kirchblüt, wäre fast alles auseinandergekracht. Amouröse Verwicklungen und vielerlei
            andere Missverständnisse entstehen zwischen Ostia und Termini, ganze Lügengebäude
            brechen zusammen. Am Ende aber kriegt die innige Lebensfreundschaft der drei Hauptfiguren
            doch noch die Kurve.
         

         Zsuzsa Bánk erzählt in einem ruhigen und beschaulichen Ton, manchmal fast ein wenig
            betulich und gelegentlich langatmig. Dass ihre Sprache im Vergleich zum „Schwimmer“
            etwas „schneller und direkter“ geworden sei, wie die Autorin behauptet, kann man nicht
            erkennen. Nota bene: An der handwerklichen Seite ihrer filigran durchwirkten Prosa ist wenig auszusetzen.
            Aber man wünscht sich, vom Gleichmaß dieses Schreibens eingelullt, immer wieder einmal
            spannende und dann auch sprachlich sichtbare Kaskaden, Strudel und Nebenströmungen
            im gemächlich dahintaumelnden Erzählfluss. Ein respektabler Roman für die berühmten
            langen Abende am Kamin ist das. Aber leider nur für sehr geduldige Leser. Alle anderen
            könnten auf dieser langen, in ihrem Sprachduktus nicht besonders abwechslungsreichen
            Erzählstrecke leicht verloren gehen. Und man könnte es ihnen nicht einmal verdenken.
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         Roman über ein Schicksal der Nachkriegszeit

         Georg Kreislers Roman „Ein Prophet ohne Zukunft“ handelt von der Hoffnungslosigkeit
            einer ganzen Generation
         

         
            	      			Von Manfred Orlick
         

         Der Schriftsteller, Musiker, Komponist und Chansonnier Georg Kreisler (Jahrgang 1922)
            ist vor allem durch seine satirischen Kabaretttexte bekannt geworden. Doch er selbst
            wollte nie in die alte „Taubenvergifter-Schublade“ gesteckt werden,und fürwahr Kreisler
            ist mehr als ein Kabarettist – als satirisches Multitalent ist er ein Sprachkünstler.
            Das bewies nicht nur seine Auszeichnung mit dem Friedrich-Hölderlin-Preis der Stadt
            Homburg im Vorjahr, sondern auch sein Gedichtband „Zufällig in San Francisco – Unbeabsichtigte
            Gedichte“, der 2010 ebenfalls im Verbrecher Verlag erschienen ist.
         

         Nun ist in dem Berliner Verlag mit „Ein Prophet ohne Zukunft“ ein Roman erschienen,
            der 1990 erstmals im Züricher Diana Verlag publiziert wurde. Es war vor 20 Jahren
            das Debüt von Kreisler als Romancier. Für die nun vorliegende Neuausgabe hat er den
            Roman noch einmal vollständig überarbeitet.
         

         Der Roman erzählt die Lebensgeschichte von Erwin Achler, der in den letzten Kriegstagen
            geboren wird. Sein Vater Franz wandert kurz nach der Heimkehr aus der Gefangenschaft
            nach Australien aus. Seine Mutter Elli ist mit dem Kleinkind überfordert, und so wächst
            der Kleine bei der Großmutter auf.
         

         Ohne Elternhaus schlägt sich Erwin im Wien der Nachkriegszeit durch. Als Halbwüchsiger
            sucht er sich Freunde, die ihn in die Geheimnisse des Alkohols einweihen. So vertreibt
            er seine Zeit in Kneipen und Kaffeehäusern und wird schon frühzeitig zum Kleinkriminellen.
            Bald macht er mit der Polizei Bekanntschaft und erhält ein Jahr Jugendstrafe.
         

         Erwin lebt in den Tag hinein, denn „das Leben kommt und geht“. Er trinkt zuerst, dann
            lebt er wieder abstinent, um sich anschließend wieder dem Alkohol hinzugeben – wie
            es eben gerade passt. Mitunter geht er einer Aushilfsarbeit nach, um seinen Alkoholkonsum
            zu finanzieren. Dann lungert er wieder herum. Ständig hat er wechselnde Frauenbekanntschaften
            (so tragen die meisten Kapitel des Romans auch Frauennamen).
         

         Der Roman berührt eine Reihe von Themen der Nachkriegszeit. Realistisch zeigt er die
            Hoffnungslosigkeit der Jugend, für die jeder Tag dasselbe bringt. Die junge Generation
            kann einfach nicht Fuß fassen. In der Perspektive des heranwachsenden Erwin wird die
            Schilderung zu einer wunderbaren Satire der Wirtschaftswunderjahre. Ein Buch, das
            von seiner Aktualität nichts verloren hat.
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         Ein wahres Sprachfeuerwerk

         Über Zsuzsanna Gahses „Donauwürfel“

         
            	      			Von Klaus Hübner
         

         Wer an einem Fluss aufgewachsen ist, vergisst ihn sein Leben lang nicht. Zsuzsanna
            Gahse, die in Budapest und später in Wien aufgewachsene Chamisso-Preisträgerin des
            Jahres 2006, lebt schon lange im schweizerischen Thurgau, also eine gute Autostunde
            von Donaueschingen entfernt. Die Wasser der angeblich aus dem Zusammenfluss von Breg
            und Brigach entstehenden Donau sind oft ungestüm, unberechenbar, so etwas wie das
            Gegenteil eines Würfels mit seinen klaren Kanten und seinen sechs gleich großen Seiten.
         

         Von „Donauwürfeln“ hatte man noch nie gehört. Zsuzsanna Gahses Wort-Neuschöpfung aber
            leuchtet dem Leser sofort ein: Zehn Silben mal zehn Zeilen bilden ein Quadrat, zehn
            Quadrate einen Würfel, und aus 27 solchen Sprachwürfeln besteht ihr Text. Das Wunderbare
            daran ist: Gerade wegen dieser strengen Vers- und Sprachform, in die man sich übrigens
            ohne Mühe einliest, fließt und mäandert diese aus Wörter und Sätzen geschaffene Donau,
            nimmt andere Flüsse in sich auf, beherbergt rätselhafte Tiere wie die Huchen, lässt
            Menschenschicksale, Brücken, Inseln, Fähren, Städte, Dörfer, Sprachen und Kulturen,
            ja ganze Vergangenheiten vorüberziehen, von ihrer Quelle bis zur Mündung.
         

         Vor allem aber lässt sie tausend Assoziationen zu – allein die Namen: „Neben der Donau
            gibt es andernorts / die Duena, die Dwina, den Dnepr, / den Don. Merkwürdig wie sich
            die Namen / ähneln, und am Ende heißen alle / Flüsse gleich, ursprünglich einfach
            nur Fluss.“ Leuchtende Erinnerungssplitter tauchen auf und wieder unter, Erzählinseln
            bilden sich und werden wieder überflutet. Die Würfel geben dem Fließenden, Zufälligen,
            Sich-Verändernden Form und Halt – und bleiben gleichzeitig so beweglich wie das Wasser
            selbst. Der den berühmten Donaustrudeln in Regensburg verwandte Sog der Sprache wird
            höchst poetisch kanalisiert, und die Frage „Lyrik oder Prosa?“ erübrigt sich bald.
            Denn beides verschlingt sich, ringt miteinander, bildet etwas Neues, nie Dagewesenes
            – und strömt und sprudelt, an Wien, Pressburg, Budapest oder Belgrad vorbei, durch
            die Eiserne Pforte bis zum Donaudelta und endlich zum Schwarzen Meer.
         

         Sprachspiele, Wasserspiele, mit ergreifenden Glitzernamen wie „Pfreimd“ oder „Dürrschweinnaab“ (beides real existierende Gewässer übrigens). Dass das Lektüreerlebnis zu bezaubernd
            oder gar idyllisch wird, verhindern die Würfel-Sujets: Da fordert das Hochwasser seine
            Opfer, die berühmten Donauwelse schnappen sich kleine Kinder, man fischt die Selbstmörder
            aus dem Strom und bestattet sie auf dem Friedhof der Namenlosen, Hunnenhorden brandschatzen
            die Ufersiedlungen, gewaltige Bomben zerstören serbische Donaubrücken, und im sechsundzwanzigsten
            Würfel ist sogar die Apokalypse nicht fern. Die Sprachvirtuosin Zsuzsanna Gahse brennt
            in ihren „Donauwürfeln“ ein wahres Sprachfeuerwerk zu Ehren einer europäischen Kulturlandschaft
            ab, und wäre die Rede vom „poetischen Kosmos“ nicht so überstrapaziert, müsste man
            sagen: Hier trifft sie zu, im wahrsten Sinne des Wortes! Sie möchten durch Lektüre
            klüger, beschwingter, ja glücklicher werden? Dann mal los: „Donauwürfel“ ist mit Sicherheit
            eines der umwerfendsten Bücher der letzten Jahre.
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         „Bremsen will ich nicht können“

         Alex Capus’ Roman „Léon und Louise“ erzählt vom Leben und der Liebe im Frankreich
            des kriegsgeschüttelten 20. Jahrhunderts
         

         
            	      			Von Frank Riedel
         

         Dem 1961 in der Normandie geborenen Schweizer Autor Alex Capus ist mit seinem für
            die Longlist des Deutschen Buchpreises 2011 nominierten Roman ein faszinierendes Werk
            deutschsprachiger Gegenwartsliteratur gelungen. Es entführt den Leser nach Frankreich
            und lässt ihn neben einer Lebensgeschichte auch das Befinden in unserem Nachbarland
            während, zwischen und nach den beiden Weltkriegen hautnah spüren.
         

         Léon Le Galls Geschichte beginnt mit seinem Begräbnis 1986 in der Kathedrale von Notre-Dame.
            Es wird zum Anlass, sein Leben Revue passieren zu lassen. 1901 kommt er an der Küste
            der Normandie zur Welt. Als während des Ersten Weltkrieges die Kriegswirtschaft jede
            fleißige Hand gebrauchen kann, verlässt er Schule, Heimatdorf und Meer und geht als
            Morseassistent in ein Städtchen „irgendwo zwischen Schnittlauch und Stangenbohnen“.
            Auf der dreitägigen Fahrradfahrt zu seiner neuen Arbeitsstelle wird Léon von einem
            jungen Mädchen überholt. Sie geht ihm nicht aus dem Kopf, wenngleich es fünf Wochen
            und drei Tage dauert, bis sie eines Abends endlich ins Gespräch kommen.
         

         Er ist hin und weg von der mysteriösen Louise, über deren Herkunft nie Klarheit herrscht.
            Was mit Necken beginnt, führt auf einer Radtour ans Meer zum ersten Kuss und wird
            auf der Heimfahrt im Bombenhagel bereits jäh beendet. Über zehn Jahre später gibt
            es ein überraschendes Wiedersehen, das den mittlerweile verheirateten Léon verwirrt.
            Doch er trifft Louise, die „Tippmamsel“ bei der Banque de France ist, eigentlich nur
            für ein paar Stunden, denn er hält sich an das von ihr eingeforderte Versprechen,
            keine Versuche zu unternehmen, sie zu sehen, zu treffen oder zu beobachten. Als die
            Wehrmacht Paris besetzt, muss Louise helfen, das Staatsgold in Afrika in Sicherheit
            zu bringen. Die Police Judiciaire, Léons Arbeitsplatz, wird von der Wehrmacht übernommen,
            so dass er nun missmutig für einen NS-Hauptsturmführer arbeiten muss, bis schließlich
            auch dieser Krieg vorbei ist.
         

         Die Idee, den Enkel die Geschichte seines Großvaters erzählen zu lassen, nutzt Capus
            für die faszinierende generationenübergreifende Darstellung der Familie Le Gall, die
            fest daran glaubt, „zwar nichts Besonderes, aber doch immerhin einzigartig“ zu sein.
            Die personale Erzählperspektive wird bisweilen vom Enkel durchbrochen: „Noch nie hat,
            soweit ich es überblicke, ein Le Gall etwas vollbracht, woran die Menschheit sich
            erinnern müsste.“
         

         Und Léon ist ein Paradebeispiel für seine Familie, ein verträumter, blasser Spießbürger,
            der nichts wirklich falsch, aber auch nichts wirklich richtig macht. Louise ist da
            belebend anders, lässt ihn ein ums andere Mal auflaufen, glänzt mit ihrem „raubeinigen,
            absichtslosen Charme“, zeigt Gefühle, Geschick, verrückte Ideen und stellt Léons „kleinbürgerlicher
            Dreifaltigkeit“ (Frau, Stelle, Wohnung) eine alternative Lebens- und Denkweise entgegen.
         

         Es sind die kleinen Geschichtchen, die flappsigen Dialoge der beiden Titelfiguren,
            die kulinarischen und sprachlichen Reminiszenzen, die das Herz jedes Frankophilen
            höher schlagen lassen, die kunstvoll eingefügten historischen Fakten und Hintergründe
            und die Leichtigkeit mit der erzählt wird, was den Roman so lesenswert macht. Die
            Zutaten sind eigentlich fast belanglos, die exakte Abstimmung, Harmonie, das perfekte
            Zusammenfügen, lässt eine Symphonie auf Papier entstehen.
         

         Das Kriegsgeschehen beider Weltkriege und die Weltwirtschaftskrise dazwischen sind
            Kulisse für die Geschichte, ohne martialische Schilderungen oder Märtyrertum. Es gab
            viele solcher Menschen, die gelitten, gehungert, geweint haben und doch irgendwie
            überlebten. Ähnlich ist Léons Ehe – ernüchternd alltäglich, ohne Streitereien, so
            liebevoll unspektakulär, wie es sie in der Realität wohl viel häufiger gibt, als in
            der Literatur. Der Lebensbund mit Yvonne, der Frau an seiner Seite, ist „getragen
            von einem geschwisterlichen Gefühl von Zuneigung, Wohlwollen und Respekt“, beide sind
            nicht skrupellos oder selbstbezogen genug, ein Ende auch nur in Erwägung zu ziehen.
         

         Und Louise, die Frau in seinem Kopf? Ist sie der Inhalt von Léons Denken und Sein
            oder eine Leerstelle, die er lebenslang auszufüllen sucht und die zu seinem Wesensmerkmal
            wird? „Ob es mit uns beiden geklappt hätte, wenn wir mehr Zeit miteinander gehabt
            hätten?“ fragt sie sich und ihn in einem Brief, denn physisch waren sie nicht einmal
            mehrere Tage zusammen. Verblüffend, aber wahr, dass man das beim Lesen völlig vergisst,
            und spürt, wie nah sich die beiden zu jeder Zeit in Gedanken sind: „Verwundert stellte
            er fest, dass seine Erinnerungen im Lauf der Wochen, Monate und Jahre nicht verblassten,
            sondern im Gegenteil kräftiger und lebendiger wurden.“
         

         Der Roman ist „mit charmanter Zurückhaltung, detailgetreu […] und glaubwürdig“ erzählt,
            so wie der Ich-Erzähler die Geschichte von seinem Großvater gehört hat. Die Lobeshymnen
            der Medien sind absolut gerechtfertigt. Ein Buch zum Verschlingen, das einem den Appetit
            nie vergehen lässt. Möge jeder Person, die einen Alltag wie Léon bewältigt, ein(e)
            Louis(e) das Leben versüßen, egal ob real oder nur erträumt.
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         Verwerfungen einer Familiengeschichte im 20. Jahrhundert

         Über Eugen Ruges Roman „In den Zeiten des abnehmenden Lichts“

         
            	      			Von Norbert Kuge
         

         Gleich vorweg, dies ist ein herausragender und brillant erzählter Roman dieses Herbstes.
            Eine Familiengeschichte, autobiografisch grundiert, über vier Generationen, erzählt
            von Eugen Ruge, Jahrgang 1954, also ein spätes Debüt. Es wird entlang wichtiger persönlicher
            Daten von 1952 bis 2001 abwechselnd erzählt. Höhe- und Kristallisationspunkt des Romans
            ist das Familienfest 1989 zum 90. Geburtstag des Patriarchen Wilhelm, an dem alle
            Generationen dieser illustren Familie zusammentreffen und die aus wechselnden Perspektiven
            erzählt wird.
         

         Die erste Generation, die der kommunistischen Urgroßeltern, lebt während des Zweiten
            Weltkriegs in Mexiko im Exil und kehrt nach dem Krieg in den östlichen Teil Deutschlands
            zurück, um mitzuhelfen, ihr Ideal, den Kommunismus, aufzubauen und zu verwirklichen.
            Die Großeltern lernen sich in der Sowjetunion kennen, wohin der Sohn Kurt vor den
            Nazis flieht, um nach dem Hitler-Stalin-Pakt wegen antisowjetischer Propaganda ins
            Lager und dann in die Verbannung nach Sibirien geschickt zu werden. Hier lernt er
            die Russin Irina kennen und heiratet sie. Dort wird auch der Sohn Alexander geboren.
            Nach dem Krieg kehren sie in den 1950er-Jahren in die DDR zurück, ohne jedoch jemals
            in ihr politisch heimisch zu werden. Der Sohn Alexander, russisch Sascha gerufen,
            flieht kurz vor der Wende aus der DDR, lässt seinen Sohn Markus und seine Frau zurück.
            Daneben gehört noch die Mutter Irinas, Nadjeshda Iwanowa, zur Familie. Sie wird in
            den 1980er-Jahren von der Tochter in die DDR geholt. Der in russischer Verbannung
            geborene Sohn Alexander scheint dem Autor Eugen Ruge zu gleichen, denn genauso wie
            Alexander wurde er in Sowa im Ural geboren, sein Vater war, ebenso wie der Vater Kurt
            im Roman, ein bekannter Historiker der DDR, der unter anderem einige Werke zur Geschichte
            der Arbeiterbewegung, zur Novemberrevolution 1918 sowie zu seinen Erlebnissen in der
            Emigration geschrieben hat und dessen Lenin-Biografie 2010 von Eugen Ruge aus dem
            Nachlass veröffentlicht wurde.
         

         Für 2012 sind die Erinnerungen Wolfgang Ruges an die Sowjetunion unter dem Titel „Gelobtes
            Land: Meine Jahre in Stalins Sowjetunion“ angekündigt. Ist dieser Roman nun ein DDR-Buddenbrook-Roman,
            wie eine Rezensentin schrieb, oder ein DDR-Roman? Nein, in ihm wird zwar auch eine
            Familiengeschichte über mehrere Generationen erzählt, aber hier geht es nicht um den
            exemplarischen Niedergang einer Kommunistenfamilie. Jedoch wird die aufgehende Sonne
            des Kommunismus zu Beginn des Jahrhunderts und der Familiengeschichte in deren Verlauf
            immer mehr zum abnehmenden Licht. Ganz gewiss spielt die Geschichte der DDR in diesem
            Roman eine wichtige Rolle, aber sie ist eher ein roter Faden, an dem die Schicksale
            der Figuren mit ihren geschichtlichen Implikationen erzählt werden.
         

         Es sind die Menschen, von denen aus erzählt wird, also eine von innen heraus erzählte
            Geschichte, keine von der politischen Außensicht dominierte. Wenn auch die Großeltern
            Charlotte und Wilhelm scheinbar ganz dem Klischee der unbelehrbaren Kommunisten entsprechen,
            so werden sie doch vor allem in ihren menschlichen Schwächen und Anschauungen gezeigt
            und damit politisch nicht denunziert. Gerade wenn der demenzkranke Wilhelm auf seinem
            Geburtstag nur noch „tschow“ murmelt oder dies als Etikett an die Vasen heftet, ist
            es evident, dass hier jemand nur noch zu bedauern ist, weil seine Utopie schon mit
            Nikita Chruschtschows Entstalinisierung und nun endgültig mit Gorbatschows Perestroika
            zerbrochen ist.
         

         Deshalb wirkt auch der 90. Geburtstag, an dem Wilhelm am Ende stirbt, wie eine Versammlung
            alter unbelehrbarer Greise und gleichzeitig als der erfolglose Versuch, die neue Zeit
            aufzuhalten. Die Verleihung der Orden, die Jubiläumsrede, das Ablehnen der Blumen,
            „ab auf den Friedhof“, sein gesummtes Lied, „Die Partei, die Partei, die hat immer
            Recht“, lassen das Fest zu einer grotesken Veranstaltung werden. Der Zusammenbruch
            des von Wilhelm aufgestellten Tisches ist der quasi symbolische Akt dazu. Danach brechen
            auch die Personen auf und zerstreuen sich. Der Sohn Kurt, jetzt in der DDR ein angesehener
            Historiker, wird samt seiner russischen Frau Irina nie in der DDR heimisch. Wie überhaupt
            fast alle Familienmitglieder entweder in der Gesellschaft der DDR oder in ihrer Ideologie
            nicht heimisch werden.
         

         Irina, die nie ihren russischen Akzent ablegen kann, deren Kochkünste immer an Kleinigkeiten
            scheitern, aber die dem Ganzen stets eine heitere Stimmung gibt, zerbricht an der
            Flucht Alexanders, verfällt dem Alkohol und dem Heimweh und stirbt einsam. Der Enkel
            Markus sieht von fern ihrer Beerdigung zu, wird vom Großvater und Vater, die hinter
            der Urne gehen, nicht erkannt. Irinas Mutter Nadjeshda bleibt gefangen in ihrer russischen
            Heimat und in ihren alten Gebräuchen und Sitten. Der Enkel Alexander streitet noch
            mit seinem Vater, wirft ihm Feigheit vor, weil er die kritischen Bücher erst nach
            der Wende geschrieben habe. Er entzieht sich der Familie, die zu den Feiertagen noch
            immer zusammenkommt und geht noch vor der Wende in den Westen, um schließlich an einem
            Provinztheater Regie zu führen.
         

         Auch dies ist eine biografische Übereinstimmung mit Eugen Ruge, der nach 1989 für
            das Theater arbeitete. Aber diese Diskussionen sind mehr persönliche Auseinandersetzungen
            als ideologische Differenzen. Dies liegt vor allem auch an dem knappen, aber trotzdem
            feinen und brillanten Stil von Eugen Ruge. Anfang und Ende des Romans zeigen noch
            einmal die Desillusionierung der Familiengeschichte. Im ersten Kapitel 2001 besucht
            Alexander seinen dementen Vater, der alt, gebrechlich und inkontinent allein in seiner
            Wohnung lebt. Er duscht den beschmutzen Vater, bekocht ihn, wischt den Urin auf und
            bringt ihn zu Bett.
         

         Als er danach vor der Bücherwand steht und den Regalmeter mit den Büchern seines Vaters
            betrachtet, sind sie für ihn nur Makulatur, Zeugnis für ein verfehltes Leben. Nur
            das letzte Buch des Vaters, über die Jahre im stalinistischen Gulag, lässt er gelten,
            dass dieser aber aus Feigheit erst nach der Wende geschrieben hat. Alexander selbst
            ist unheilbar krank, hatte einige Beziehungen mit Frauen, inszenierte einige Theaterstücke,
            ist in der Welt herumgereist, konnte aber außer einigen Beziehungen keine festen Bindungen
            mehr aufbauen. Am Ende hockt er in Mexiko, wo einst die Großeltern im Exil waren,
            und hört „das gleichgültige, ferne Rauschen des Meeres“.
         

         Es ist eine Ironie, dass ausgerechnet Alexander, der vor Familie geflüchtet ist, diese
            Familiengeschichte der gescheiterten Hoffnungen und Illusionen mit Hilfe von Aufzeichnungen,
            die er in Kurts Wohnung gefunden hat, erzählt. Die Zeit hat sich auch in Mexiko verändert,
            wurden die Schildkröten in der Bucht zu Zeiten der Großeltern noch geschlachtet und
            verzehrt, so werden sie heute geschützt und aufgezogen. Es ist letztlich ein versöhnliches
            Ende, das die Familiengeschichte der Ruges mit ihren einzelnen Schicksalen und Katastrophen
            sowie den geschichtlichen Begleiterscheinungen mit heiterer und ruhiger Gelassenheit
            abschließt. Nicht oft hat man einen Roman gelesen, dem es so gut gelingt, einen wichtigen
            Teil der deutschen Geschichte im 20. Jahrhundert mit dem Handeln der Personen auch
            erzählerisch überzeugend zu einem spannenden Ganzen zu gestalten. Es wäre nichts dagegen
            einzuwenden, wenn dieser Roman, der auf der Shortlist steht, den Deutschen Buchpreis
            2011 erhielte.
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         Krimi oder nicht Krimi?

         Sigfrid Gauchs zweiter Roman in zweiter, überarbeiteter Neuauflage

         
            	      			Von Veit Justus Rollmann
         

         Sigfrid Gauch verbindet verschiedene Sujets zu neuer Einheit, verkettet komplizierte
            und tragische Schicksale auf mehreren Zeitebenen und stellt dem Leser nicht nur die
            Frage nach dem Genre seines Romans auf ebenso fordernde wie unterhaltende Weise.
         

         Anna ist tot und Stefan trauert um sie. Das erste Bild zeigt eine junge Frau, deren
            nackter, lebloser Körper die Spuren schwerer, rätselhafter Misshandlungen zeigt und
            einen Mann, der fassungslos neben diesem Körper kniet, den er begehrt, berührt hat
            und der einer Frau gehört, die ihm viel bedeutet. Anna wurde geliebt und Anna wurde
            gefoltert. Sie wurde nicht nur mit zahlreichen Messerstichen verwundet; man hat ihr
            auch Runen ins Fleisch geritzt. Die Frage nach dem „Warum“ richtet der Autor durch
            den Mund des ebenfalls anwesenden Kommissars Matzenbacher nicht nur an Stefan Dorn,
            der den Leichnam im Winterhafen einer ungenannten Stadt am Rhein identifiziert, sondern
            gibt damit zugleich dem Leser eine Aufgabe, weckt sein Interesse, lässt ihn umblättern.
         

         Es ist, so hat es den Anschein, der klassische Auftakt eines Kriminalromans. Die Zugehörigkeit
            zu diesem Genre scheint „Winterhafen“ danach jedoch für lange Zeit zu vergessen. Niemand
            ermittelt, stellt von Berufswegen Fragen, trinkt schlechten Kaffee oder rast mit Blaulicht
            durch die Stadt. Ein Umstand, der manchen Kritiker dazu bewogen hat, die Analogie
            zwischen akribischer Selbstbeobachtung, -zergliederung und Spurensuche der Beteiligten
            in ihrer eigenen Psyche, deren Zeuge der Leser im ersten Teil des Romans wird, zur
            Spurensuche des Kriminalisten zu betonen. Irgendwie ist das ja auch eine Art von Krimi.
            Sicher nicht falsch, doch kaum von Belang. Gauch schreibt einen hochverdichteten,
            mit literarischer Verve komponierten Roman, der eben auch Aspekte eines Krimis beinhaltet
            und dessen Erzählstränge auch bei jenem rätselhaften Tötungsdelikt zusammenlaufen,
            das neben einem ebenso rätselhaften Suizid einen der Mittelpunkte des Romangeschehens
            darstellt.
         

         Gauch zeigt dem Leser seine Akteure en Detail und mit einem gerüttelt Maß an psychologischem
            Fingerspitzengefühl. Er lässt sie sich öffnen – in ihren Tagebucheinträgen, in Briefen,
            und in kleinen Gedichten, die über den einzelnen Abschnitten der Erzählung stehen
            – oder öffnet sie selbst vor dem Leser mit geradezu chirurgischer Präzision. Jeder
            Aspekt dieser schwierigen und facettenreichen Charaktere wird sichtbar – bis hinein
            in ihre Träume, deren Interpretation dem Leser überlassen bleibt. Gauch unterhält
            keine passiv kulinarischen Konsumenten, sondern aktive Leser, indem er beständig ihre
            Aufmerksamkeit einfordert.
         

         Im Mittelpunkt des Beziehungsgeflechts, welches Gauch stückchenweise wie ein Puzzle
            vor den Augen des Rezipienten zusammenwirkt, steht die Figur des Pädagogen Stefan
            Dorn. Er ist es, der die Leiche der Psychiaterin Dr. Anna Morgenstern, identifiziert;
            seiner Geliebten für kurze Zeit, die für ihn so viel mehr war als das. Und er ist
            der Vater von Patricia Dorn, deren Überreste nach ihrem Sprung aus dem 21. Stockwerk
            er nicht mehr identifizieren muss, ja nicht einmal mehr sehen soll, weil man ihm in
            aller Dringlichkeit davon abrät. Beide Frauen, deren Schicksal er erfährt und lange
            Zeit danach aufklärt, sind einander ähnlich. Beide sind hochkomplexe, schwierige Persönlichkeiten.
            Anna, die unstete, flirrende, schillernd schöne, androgyne Ärztin, von der sich Dorn
            gleich zweimal unter Schmerzen verabschieden muss. Patricia, das psychisch labile,
            beziehungsunfähige und politoxikomane Mädchen, das an der Kontingenz, die dem Menschen
            Entscheidungen abverlangt, deren jede tausendfaches Loslassen impliziert, ebenso zerbricht,
            wie an der eigenen charakterlichen Disposition, die sie als notwendig und schicksalhaft
            interpretiert.
         

         Ihre Geschichten werden entlang der Lebenslinie des erfolgreichen Pädagogen unchronologisch
            erzählt. Dabei bleibt jedoch – dies ist das wichtigste Charakteristikum dieses verwinkelten
            und mäandernden Romans – nichts rein zufällig. Ein Schlag regt auch hier tausend Verbindungen
            und alles hängt zusammen. Wenn Sigfrid Gauch im letzten Viertel von „Winterhafen“
            beginnt, die Stränge zu entwirren, ist der aufmerksame Leser derart angespannt und
            begierig auf die Auflösung, dass er sich gegen seinen Drang zum Innehalten zwingen
            muss, um nicht mit dem Querlesen zu beginnen, was dem Text Unrecht täte.
         

         Wahre Meisterschaft zeigt der Autor nicht allein beim Ver- und Entwirren der Handlungsstränge
            seiner Erzählung, sondern auch auf den (notwendigen, nicht nur zufällig eingestreuten)
            Nebenschauplätzen. Die kleinen Geschichten, die er um Patricias finalen Sprung gruppiert,
            um den Freitod zu illustrieren, sind in ihrer nüchternen Präzision grauenerregend.
            Am tiefsten vermag die Geschichte des eineinhalbjährigen David zu berühren, der sich
            am Fenster dem bergenden Griff seiner Mutter entwindet und zehn Meter tiefer auf den
            Waschbetonplatten (das am häufigsten gebrauchte Wort des Romans) zerschellt. Man hört
            die Mutter schreien, sieht das fluoreszierend weiße Gesicht des Vaters, der den Notarztwagen
            noch streichelt, nachdem in seinem Inneren das Licht und mit diesem jede Hoffnung
            verloschen ist. Auch die perfide, ekelhafte Grausamkeit von Patricias Freund Christian
            Wagner dürfte niemanden kalt lassen.
         

         Wer eine Buchkritik verfasst, deren Tenor allzu wohlmeinend daher kommt, stellt sich
            selbst unter Generalverdacht des Lobhudelns. Sucht man, um sich dieses Verdachts zu
            erwehren, nach dem Haar in der literarischen Suppe, was umso leichter fällt, wenn
            man die Suppe ob ihres Wohlgeschmacks bereits beinahe zu Ende gelöffelt hat, bleibt
            das Experiment Gauchs mit der Jugend- oder Schülersprache, oder dem, was er dafür
            hält. Wer Gelegenheit hatte, einen befreundeten Lehrer nach Inhalt und Duktus von
            während des Unterrichts im Verborgenen kursierender Zettelbriefchen zu fragen, deren
            lautes Vorlesen coram publico durch den Lehrer, der ihrer habhaft wurde, selbst ihrem
            Verfasser die Schamröte ins Gesicht treibt, kauft Gauch manche Sätze nicht wirklich
            ab. Auch Einsprengsel wie „Oioioi“, „Jodelidü“ oder Gebrauch fäkalsprachlicher Kraftausdrücke
            können nicht verhehlen, dass hier ein Pen-Vorstand und versierter Schreiber versucht,
            sich durch den Mund fiktiver Pubertierender mitzuteilen. Gerade im gruseligen Fall
            des fixenden Kindes Patricia und seines Tagebuchs zweifelt man zuweilen an der Authentizität.
            Wäre die Jugendsprache hingegen vollends authentisch, so wäre Authentizität gleichbedeutend
            mit Unleserlichkeit, womit Gauchs Versuch einer literarisch-hochsprachlichen Jugendsprache
            zugunsten der Lesbarkeit gerechtfertigt wäre. Überhaupt ist diese Kritik stark subjektiv
            gefärbt. Mancher Gymnasiallehrer mit einer sehr begabten Klasse wird vielleicht nichts
            auszusetzen haben.
         

         Sigfrid Gauchs Winterhafen ist ein ebenso anstrengender wie anregender Roman, dessen
            Autor auf der Klaviatur des Kriminalromans ebenso sicher zu greifen weiß, wie auf
            – je nach der Hauptperson um die es geht – jener des Entwicklungsromans, des Liebes-,
            Zeit- oder auch Gesellschaftsromans. Das mancher Leser an der Glaubwürdigkeit der
            jugendlichen Personen zweifeln mag, was ihren Grund in der Sprache hat, in der sie
            sich mitteilt, bleibt das sprichwörtliche Haar in der Suppe und ist nicht in der Lage,
            einen durchaus positiven Gesamteindruck ernstlich zu schmälern. Hat man atemlos zu
            Ende gelesen, möchte man die Lektüre wiederholen, um noch einmal jedem Faden nachzuspüren
            und erneut vom Anfang her auf dieses nunmehr bekannte Ende hin zu lesen. Für die Lektüre
            vieler Bücher auf dem Markt ist das Leben eindeutig zu kurz; ein paar Stunden davon
            für Sigfrid Gauchs Winterhafen zu nutzen, ist dagegen nachdrücklich anzuraten.
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         Grauburgunder

         Helke Sanders altersfrische Kurzgeschichten „Der letzte Geschlechtsverkehr“

         
            	      			Von Rolf Löchel
         

         Helke Sander ist in vielerlei Hinsicht zu einiger Bekanntheit, wenn nicht gar Berühmtheit
            gelangt, als (Mit-)Initiatorin der Frauenbewegung, als Filmschaffende, als Wissenschaftlerin
            und als Autorin nicht nur, aber sehr wohl auch äußerst unterhaltsamer Literatur. Als
            solche ist sie nun mit dem Kurzgeschichtenband „Der letzte Geschlechtsverkehr“ ein
            weiteres Mal an die Öffentlichkeit getreten. Bei dem titelstiftenden Geschehen handelt
            es sich nicht etwa, wie sich vielleicht vermuten ließe, um den letzten Akt angesichts
            des Weltuntergangs.
         

         Vielmehr sinniert eine „Angehörige der weiblichen sexuellen Pioniergeneration der
            Sechziger- und Siebzigerjahre“ über das – möglicherweise schon hinter ihr liegende
            – Ende ihres Sexuallebens und beginnt über Sex im Alter als Statussymbol zu räsonieren.
            Seit der Zeit des Aufbruchs sind also schon einige Jahrzehnte verstrichen, und heute
            zählt sie wie die meisten Protagonistinnen zu den „gebildeten Mitteleuropäerinnen
            der Mittelklasse, zwischen sechzig und siebzig“.
         

         Längst sind sie arriviert, doch haben sie ihren feministischen Elan darum keineswegs
            verloren. Das verbindet sie mit der Autorin, die für einige Zeilen ganz unauffällig,
            fast möchte man sagen: subversiv Fragmente des sich besonders revolutionär gerierenden
            Jargons einer ‚kämpfenden Truppe‘ der 1970er-Jahre einfließen lässt. So etwa wenn
            eine ihrer Protagonistinnen die gesellschaftliche „Befreiung aus dem Gefängnis der
            Ehe“ feiert, aber zugleich fürchtet, „Teil eines größeren gesellschaftlichen Problems,
            nicht dessen Lösung“ zu sein.
         

         Auch versteht es Sander immer wieder, in kaum mehr als einem Halbsatz die Lebenserfahrung
            und vielleicht auch -weisheit einer durch Wohngemeinschaften und Frauenbewegung sozialisierten
            und somit – wie man damals gesagt haben würde – politisierten Intellektuellen der
            Generation der ’68erInnen zu ventilieren, ohne dass sie je Gefahr laufen würde, dem
            agitatorisch-aufdringlichen Impetus der damaligen Zeit zu erliegen.
         

         Gelegentlich gehen die Figuren der Kurzgeschichten auch schon mal auf die Hundert
            zu wie jene alte Dame, die lieber einen Grauburgunder zum Geburtstag bekäme, als wieder
            einmal „neues Geschirr“ und die sich ansonsten als erstaunlich durchsetzungsfähig
            erweist. Andere wiederum sind auch schon mal ein oder zwei Jahrzehnte jünger als die
            meisten Figuren. Nie jedoch sind sie ganz jung. Und manchmal rückt die Autorin auch
            Männer ins Zentrum des Geschehens, in dem sie bekanntlich tatsächlich ja viel zu oft
            stehen. So schickt sie etwa einen gutsituierten älteren Witwer ganz lebensecht „auf
            die Suche nach einer Partnerin für den Lebensabend“, die ihm „die Alltagsanstrengungen
            endlich wieder abnehmen“ wird, „ohne Kosten zu verursachen“. Oder die Herren heiraten
            – sofern es sich um „Politiker oder sonstige Prominente“ handelt – „wenige Monate
            oder sogar Wochen“ nach dem Tod der Ehegattin „eine wesentlich Jüngere“, was eine
            der Protagonistinnen zu der berechtigten Frage veranlasst, wie die „Zweit- oder Drittfrauen“
            es nur über sich bringen, diese „alten Knacker“ zu ehelichen.
         

         Oft, aber keineswegs ausnahmslos handelt es sich um eher traurige Geschichten über
            nicht mehr ganz junge Menschen, die noch immer darauf hoffen, dem Leben etwas Lust
            und, ja vielleicht auch ein kleines Quäntchen Glück abzutrotzen oder doch wenigstens
            die letzte Wegstrecke in der dünnen Luft der Hochebenen des alternden Menschen durchzustehen,
            ohne durch Atemnot und Erstickungsängste hervorgerufene Panikattacken zu erleiden.
            Dennoch ließe sich von diesen Geschichten beinahe sagen, sie kämen heiter daher, hätte
            die Autorin neben anderen Schreibwerkzeugen nicht eine leicht sarkastisch zugespitzte
            Feder auf dem Schreibtisch liegen, zu der sie immer mal wieder greift. So führt sie
            etwa einen treffenden Seitenhieb gegen die katholische Kirche: „Um Missbrauch zu verhindern,
            propagierten fortschrittliche Diskutanten, die Gefährdeten zu verheiraten, damit sie
            eine Frau zur Triebabfuhr hatten und keine Kinder mehr missbrauchen mussten.“
         

         Wunderbar, wie hier die Täter zu den Gefährdeten werden und die reaktionäre Vorstellung
            einer Triebabfuhr zum Gedankengut des als fortschrittlicher geltenden Teils der Gläubigen.
            Noch schöner aber ist die Anmerkung, dass „Diakonissen, die ja ebenfalls zölibatär
            zu leben hatten, diese Vorschläge nicht gemacht werden“.
         

         In einer anderen Story lässt Sander eine Protagonistin angesichts des vermuteten „neu
            ausgebrochene Liebeslebens“ in ihrer Wohngemeinschaft eine Frauenphantasie geradezu
            erleiden.
         

         Die Geschichte „Zwei Männer im Zug“ hat hingegen ein ganz anderes Thema und setzt
            mit einem nur zu nachvollziehbaren Klagelied über das Generationenproblem zwischen
            Studierenden und ProfessorInnen ein, das zwei männliche Angehörige letzterer anstimmen.
            Fast darf man sich aus der Seele gesprochen fühlen, bis die beiden Hochschullehrer
            unvermittelt gegen „dieses ganze akademisch Gendergequake“ blank ziehen, was ihr Identifikationspotential
            denn doch ganz beträchtlich vermindert.
         

         Bei all dem wird durchaus nichts schön geschrieben. Das Alter nicht und auch nicht
            der Alterssex. Ganz abgesehen davon, dass über ihn weit mehr nachgedacht wird, als
            dass er ausgeübt würde. All jenen, die vermuten oder wissen, dass sie den letzten
            Geschlechtsverkehr schon hinter sich gebracht haben, kann das Buch wärmstens zur –
            nicht nur, aber auch heiter-melancholischen, jedoch keinesfalls altersversonnenen
            – Lektüre empfohlen werden. Vielleicht aber ist es noch mehr jenen, die den ersten
            noch voller Erwartungen herbeisehnen, als Aufklärung darüber ans Herz zu legen, was
            da noch so alles auf sie zukommen könnte.
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         „Spaltkopf“ als interkultureller Roman

         Zur Neuauflage des Romans „Spaltkopf“ von Julya Rabinowich

         
            	      			Von Natalia Shchyhlevska
         

         Der im Deuticke-Verlag erschienene Roman „Spaltkopf“ ist die Neuauflage des Erstlings
            von Julya Rabinowich, mit dem sie 2009 den Rauriser Literaturpreis gewann. Gelang
            der aus Russland stammenden und heute in Österreich lebenden Autorin mit diesem Buch
            der schriftstellerische Durchbruch, so konnte sie sich mit ihrer 2010 erschienenen
            „Herznovelle“ endgültig in der deutschsprachigen Gegenwartsliteratur behaupten. Neben
            Vladimir Vertlib und Lena Gorelik gehört Rabinowich zu jenen AutorInnen, die in der
            ehemaligen Sowjetunion geboren wurden, Russisch als Erstsprache erlernten und im Kindesalter
            mit ihren Familien auf Grund der jüdischen Zugehörigkeit gen Westen ausreisen durften.
            Wie Englisch für Gary Shteyngart, Lara Vapnyar, David Bezmozgis und Olga Grushin in
            den USA wurde Deutsch für Vertlib, Gorelik und Rabinowich zur Sprache ihrer Werke.
         

         Gleich anderer Erstlinge interkultureller AutorInnen weist Rabinowichs „Spaltkopf“
            viele autobiografische Züge auf. Carmine Chiellino erklärt dies durch die Notwendigkeit
            des sicheren Halts, der in Form des Eigenen, der biografischen Inhalte gegeben ist,
            angesichts der unsicheren Fremde, der neuen deutschen Sprache, der man sich im Prozess
            des Schreibens ausliefert. Dass dieses Werk als interkultureller Roman besprochen
            wird, beruht auf seinen zentralen Themen und Motiven (Emigration, Familiengeheimnis,
            Auseinandersetzung mit den Eltern und Reise in die ehemalige Heimat, Behinderung,
            Körperlichkeit) sowie sprachlich-strukturellen Besonderheiten (Figurenkonstellation,
            Präsenz der russischen Folklore, Sprachphänomene).
         

         Der Roman besteht aus drei ungleichen Teilen, von denen der erste „Abgebissen, nicht
            abgerissen“ mit gerade vier Seiten zwar der kürzeste, für den gesamten Text aber programmatisch
            ist. Vier äußerst knappe, zwar nummerierte, aber nicht in der chronologischen Reihenfolge
            platzierte Kapitel dieses Teiles kreisen um das Thema Reisen, beschrieben als „Tempelhüpfen
            von Land zu Land“. Bereits im ersten Absatz verortet sich das erzählerische Ich auf
            einer Überfahrt zwischen Irland und Schottland in einem mobilen Zustand, der mit der
            Feststellung „Ich bin eigentlich nie angekommen […]. Die Reise nimmt kein Ende […]“
            konstatiert wird.
         

         In zwei weiteren Teilen entwirft Rabinowich eine Familiensaga, die vier Generationen
            umfasst. Neben dem zentralen Thema der Emigration kommt dem Judentum eine wichtige
            Bedeutung zu. Wie in vielen anderen Werken der interkulturellen Literatur muss sich
            die Protagonistin im „Spaltkopf“ langsam an ihr Familiengeheimnis herantasten. Dieses
            ist in kursiv gedruckten Passagen verschachtelt, die sehr lyrisch komponiert und stellenweise
            mystisch angehaucht sind. Ausgehend von einem Abschiedstreffen der Familie, die bald
            ihre Ausreise aus der Sowjetunion antreten wird, spannt Rabinowich ein breites Erzählnetz,
            dessen Stränge sowohl in die Vergangenheit ihrer jüdischen Großmütter Ada und Sara,
            in die Wirren des Zweiten Weltkrieges und in die sowjetische Wirklichkeit mit ihren
            offenen und versteckten antisemitischen Angriffen reichen, als auch die Zukunft der
            in die USA emigrierten Cousine und des Cousins streifen. Im Zentrum der Erzählung
            steht aber das Emigrantenleben des Mädchens Mischka mit seinen Eltern und seiner Großmutter
            Ada in Wien. Bemerkenswert in dieser Migrantengeschichte ist die Tatsache, dass dem
            siebenjährigen Kind von den Eltern vorgetäuscht wird, nach Riga und nicht nach Wien
            zu fliegen. Dieses auf den ersten Blick unauffällige Detail steht für das fremde,
            nicht selbst entschiedene Lebensprojekt Mischkas. Der später ausgebrochene Konflikt
            zwischen der Protagonistin und ihren Eltern spiegelt die Auseinandersetzung der Migrantenkinder
            mit ihren Eltern wieder, die mittlerweile zu einem wichtigen Motiv der interkulturellen
            Literatur avancierte. Die Fortsetzung dieses Motivs ist die Reise der Protagonistin
            als Erwachsene und selbst Mutter einer Tochter in das Land ihrer Eltern. Diese Reise
            kann als Versuch ihrer Versöhnung mit der Entscheidung für die Emigration, die ihre
            Eltern für sie getroffen hatten, gedeutet werden. Wie sehr die Migrantenkinder der
            Emigration ausgeliefert sind, bringt folgende Feststellung zum Ausdruck: „Die Emigration
            ist ein langwieriger Prozess, der widersprüchlich, nämlich abrupt, beginnt, wie der
            Ausbruch einer Krankheit oder die Zeugung eines Kindes.“
         

         Gleich den Werken anderer auf Deutsch schreibender AutorInnen aus Süd- und Osteuropa
            (Alina Bronsky, Melinda Nadj Abonji, Marica Bodrožić, Jagoda Marinić) dominiert auch
            im Roman „Spaltkopf“ die weibliche Figurenkonstellation, während in Texten vieler
            aus der Türkei oder den arabischen Ländern stammenden AutorInnen (Yadé Kara, Abbas
            Khider, Sherko Fatah) die männlichen Figuren in den Vordergrund rücken. Das Schwinden
            der männlichen Figuren im „Spaltkopf“ – „Meine Großväter sind beide nicht mehr am
            Leben. Die Brüder meines Vaters sind […] kaum je präsent.“ – wird mit dem Tod des
            Vaters Lev auf die Spitze getrieben und lässt nach der Bedeutung dieser Konstellation
            fragen. Während die männlichen Protagonisten mit der (verdrängten) Vergangenheit und
            verlassenen Heimat assoziiert werden, stehen die weiblichen Figuren für das Ankommen
            in der Fremde. Auffällig in diesem Zusammenhang ist die Geburt der behinderten Tochter,
            denn die Behinderung und Krankheit zeichnen sich mittlerweile als ein neues Motiv
            der interkulturellen Literatur ab.
         

         Neben den bereits erwähnten Themen und Motiven sei auf die zur Sexualität hin sich
            steigernde Körperlichkeit verwiesen. In diesem Kontext korrespondieren viele Textstellen
            im „Spaltkopf“ mit Werken Yoko Tawadas und Emine Sevgi Özdamars. Einen für den Leser
            interessanten, gleichzeitig aber auch anspruchsvollen Aspekt stellt der Rückgriff
            der Autorin auf die russische Folklore dar, die sich bereits im Titel des Romans niederschlägt.
            Neben diesem merkwürdigen Fabelwesen, das die Gedanken der Kinder frisst und ihnen
            die Seelen aussaugt, rekurriert Rabinowich immer wieder auf Koschtschey und Baba Yaga
            sowie andere russische Märchen, Mythen und Aberglauben. Beachtenswert ist auch die
            Mystik der Zahl Drei, die an die Kabbala denken lässt.
         

         Sehr dezent und feinfühlig deutet Rabinowich das bei ihren Figuren zum Problem avancierte
            Thema der Sprache an. Es geht nicht so sehr um mangelndes Deutsch der Eltern, weniger
            um die Stummheit der behinderten Schwester, sondern viel mehr um das Schweigen, ja
            das Verschweigen: „Sprachlosigkeit breitet sich aus.“ „Wir alle wehren uns gegen die
            Sprache, uns allen geht die Luft aus. […] Wir verstummen.“
         

         Dies trifft aber nicht die Schriftstellerin Rabinowich. Sie ist eine Sprachkünstlerin.
            Immer wieder erkennt der Leser in dieser Prosa auch die Malerin Rabinowich, wie etwa
            in der Beschreibung des russischen Salats „Hering im Pelz“, mit der sie ein verbales
            Stilleben schafft. Stellenweise hat man den Eindruck, die Sprache und der Stil dieser
            Schriftstellerin vermögen das Lesetempo zu bestimmen: Mal sind es kurze abgehackte
            Sätze, die wie ein Staccato gehämmert sind, mal wiegt sich der Leser in die gleichmäßig-rhythmischen,
            melodischen und lyrisch anmutenden Passagen ein.
         

         „Spaltkopf“ ist ein empfehlenswertes Buch, das alte wie neue Themen anspricht und
            den Gemütszustand der Entwurzelten und Getriebenen in unserer globalisierten und reizüberfluteten
            Welt aufs Eindringlichste einfängt.
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         Erfahrung der Entschleunigung

         Zum sechsbändigen Brief-Monumentalwerk, „Rahel. Ein Buch des Andenkens für ihre Freunde“
            herausgegeben von Barbara Hahn
         

         
            	      			Von Natalia Shchyhlevska
         

         2011 jährte sich der 240. Geburtstag der in Berlin geborenen Rahel Varnhagen von Ense,
            einer herausragenden Frauenfigur der Romantik. Mit ihrem literarischen Salon war sie
            nicht nur eine begnadete Gastgeberin, sondern eine unermüdliche Netzwerkerin, die
            die intellektuelle Highsociety um sich versammelte. Unter ihren Gästen waren Clemens
            und Bettina von Brentano, Jean Paul, Prinz Louis Ferdinand von Preußen, Heinrich von
            Kleist, die Brüder Schlegel und Humboldt, Ludwig Tieck, Friedrich Schleiermacher,
            Heinrich Heine, Ludwig Börne sowie Mitglieder der Familie Mendelssohn. Die Korrespondenzen,
            die Rahel mit ihren Gästen führte, stellen ihr schriftstellerisches Werk dar. Nun
            liegt dieses in einer sechsbändigen Ausgabe in schönem Leineneinband des Wallstein
            Verlags vor.
         

         Dem interessierten Leser wurden durch die Herausgeberin Barbara Hahn, die verdiente
            Varnhagen-Forscherin und Herausgeberin der kritischen Edition Rahel Levin Varnhagen,
            rund 1600 Briefe und Aufzeichnungen, meist aphoristischer Art, in ihrer letzten von
            Rahels Ehemann, Karl August Varnhagen von Enses, konzipierten Fassung zugänglich gemacht.
            Diese kurzen Gattungsformen – Briefe, Tagebuchnotizen und Aphorismen – waren im 19.
            Jahrhundert das typische Format der Frauenliteratur und zeichnen das literarische
            Schaffen Rahel Varnhagens aus.
         

         Die aus vermögenden Verhältnissen stammende Rahel Varnhagen, geborene Levin, haderte
            mit ihrer Diskriminierung als Frau als auch mit ihrer jüdischen Herkunft und litt
            zeit ihres Lebens unter der Unmöglichkeit, ihrem Judentum zu entkommen. Durch den
            Umgang mit der geistigen Elite, die sie in ihren Salon einlud, versuchte sie ihre
            Gleichberechtigung und Akzeptanz auf der intellektuellen Ebene zu erreichen. Rahel
            Varnhagen wurde zur Vertrauten des Prinzen Louis Ferdinand und unterhielt Briefwechsel
            zu zahlreichen Dichtern, Naturforschern, Politikern und Aristokraten ihrer Zeit.
         

         Den ersten Brief dieser Ausgabe, an Markus Theodor Robert, ihren Bruder, schrieb Rahel
            mit 16 Jahren. Der letzte Brief ist mit 25. Februar 1833 datiert und an Ernestine
            Robert, Rahels Schwägerin, gerichtet. Dazwischen liegen 46 Jahre, in denen Rahel Varnhagen
            an etwa 130 Adressaten rund 1600 Briefe schrieb. Dazu kommen ihre Tagebuchaufzeichnung
            und Notizen aphoristischer Art. Eine Erzählung oder einen Roman hat sie nie geschrieben
            und verstand sich nicht als Schriftstellerin im eigentlichen Sinne. Brigitte Kronauer
            weist in ihrem einführende Essay zu dieser Ausgabe auf Rahels in Briefen „verschwendete“
            schriftstellerische Begabung.
         

         Der heutige Leser, der den knappen Email- und sms-Kontakt pflegt, wird angesichts
            der ausführlichen, sprachlich anspruchsvollen und thematisch vielfältigen Briefen
            staunen, wie ästhetisch anders die Kommunikation vor zwei Jahrhunderten sich entfaltete.
            Die Lektüre dieser Briefe ermöglicht neben dem informativen Ertrag einen ästhetischen
            Genuss und eine ganz besondere Erfahrung, die der Entschleunigung. Der Leser erspürt
            die Möglichkeit, die Hektik des modernen Alltags mit endloser Informationsüberflutung
            hinter sich zu lassen und in die Briefgespräche Rahels einzutauchen. Die stilistische
            Brillanz dieser „Schriftstellerin ohne Werk“, die psychologisch anmutende Struktur
            ihrer Briefe und die Vielfalt des Ausdrucks – mal schreibt sie höflich und ergeben,
            mal heiter und forsch, meistens vertrauensvoll und herzlich – sind ein willkommener
            Lesegenuss.
         

         Im Kommentar zur vorliegenden Ausgabe erläutert Barbara Hahn die Entstehung dieses
            Monumentalwerkes und skizziert die Stationen seines Zustandekommens. Neben Publikationen
            zu Lebzeiten Rahel Levins im „Morgenblatt für gebildete Stände“ (1812) und im „Schweizerischen
            Museum“ (1816) enthält der Band das Vorwort von Karl August Varnhagen von Ense zur
            Ausgabe von 1834. Sehr hilfreich für die Einordnung der Briefe in die Epoche ihrer
            Entstehung und deren kulturellen Kontext sind die biografischen Erläuterungen Hahns
            zum jeweiligen Briefpartner.
         

         Das über 140 Seiten umfassende Personen-, Werks- und Ortsregister ermöglicht einen
            schnellen und informativen Überblick. Das Verzeichnis der Briefe und Aufzeichnungen
            ist nach Bänden gegliedert und chronologisch konzipiert, was besonders für eine wissenschaftliche
            Auseinandersetzung mit dem Werk Varnhagens von Vorteil ist. Eine gute Möglichkeit,
            sich den ersten Eindruck über das Leben dieser außergewöhnlichen Frau zu verschaffen,
            bietet die Zeittafel in Band 6. Vom unermüdlichen editorischen Fleiß der Herausgeberin
            und ihres Teams zeugen auch knapp 10 Seiten mit versteckten, indirekten und nicht
            nachgewiesenen Zitaten in den Briefen Rahels, die sich als wahre Goldgrube bei der
            Erforschung der intertextuellen Bezüge erweisen werden.
         

         Die heute bei den Editionen selten anzutreffende und um so erfreulichere Faksimiles
            einiger Manuskripte Varnhagens, darunter der Briefe an Clemens Brentano, David Veit,
            Alexander von der Marwitz sowie einiger Aufzeichnungen stehen für das anspruchsvolle
            editorische Niveau, das diese Ausgabe und den Wallstein Verlag auszeichnet. Hier liegt
            eine Publikation vor, an der jahrelang mit notwendigen Fleiß und Geduld gearbeitet
            wurde. Das Ergebnis hat diese Mühen gelohnt!
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         Das Anti-Werk

         Ingeborg Bachmanns Skripte für die Radio-Serie „Die Radiofamilie Floriani“ liegen
            ein halbes Jahrhundert nach ihrer Ausstrahlung gedruckt vor
         

         
            	      			Von Rolf Löchel
         

         Dass Texte, die ein halbes Jahrhundert auf dem Buckel haben und als verschollen gelten,
            überraschend entdeckt und veröffentlicht werden, kommt gelegentlich schon einmal vor.
            Weit seltener aber ist es, dass sie ein großes – und fast ausnahmslos positives –
            Echo in den Feuilleton- und Rezensionsstuben hervorrufen. Dies gelingt derzeit Ingeborg
            Bachmanns Skripten für die in den 1950er-Jahren in Österreich ausgestrahlte Radio-Serie
            „Die Radiofamilie Floriani“, von der zwischen 1952 und 1960 über 330 Folgen ausgestrahlt
            wurden. Bachmann, die nur in den ersten Jahren für die Serie tätig war, trug allerdings
            nicht mehr als die 15 Skripte bei, die nun von Joseph McVeigh herausgegeben wurden.
         

         Bei den Florianis handelt es sich um ein Wiener Ehepaar aus bürgerlichen Kreisen,
            das mit einer pubertierenden Tochter und einem 12-jährigen Sohn gesegnet ist. Beigesellt
            sind den vieren einige Verwandte und Bekannte, unter denen insbesondere Guido, der
            Halbbruder des Familienvaters heraussticht, ein Luftikus mit tausend Ideen, einiger
            Überzeugungskraft und keinerlei Fähigkeiten. Zudem lastet auf ihm der Schatten seines
            Mitläufertums während des Anschlusses Österreichs an Nazi-Deutschland.
         

         Die von Bachmann beigesteuerten Episoden handeln von den Geldsorgen eben dieses Halbbruders,
            den unwägbaren Fährnissen einer Geburtstagsfeier, Besuchen von Theateraufführungen
            und Kunstausstellungen, dem einen oder anderen Geschwisterzwist, Schwärmereien der
            Tochter, ihren Jungmädchengesprächen, die mit dem Bubengeplauder ihres Bruders kontrastiert
            werden, und nicht zuletzt von der patriarchalischen Familienordnung, die sich etwa
            darin ausdrückt, dass Herr Floriani seiner Frau nach einem Gespräch mit dem Filius
            über dessen schwache schulische Leistungen bescheidet, das sei „eine Sache, die ich
            nicht mit dir erörtern möchte“.
         

         Manche dieser Dialoge sind auch heute noch einigermaßen unterhaltend, mindestens ebenso
            viele aber wirken reichlich angestaubt. Stammten die Radio-Skripte nicht von der großen
            Lyrikerin und Autorin des unvollendet gebliebenen „Todesarten“-Projekts, wäre ihnen
            der durch den Blätterwald rauschende Feuilleton-Erfolg schwerlich beschieden; vermutlich
            hätten sie es nicht einmal bis zur Druckpresse geschafft. Denn so bedeutend die Autorin
            auch ist, so unbedeutend sind die Skripte, für die der Herausgeber das Wort „Anti-Werk“
            erdachte. Mag das Feuilleton die Texte auch noch so loben, für ein breiteres Lesepublikum
            dürften sie kaum von Interesse sein. Etwas anders sieht es hingegen hinsichtlich der
            Bachmannforschung aus, gewähren sie doch durchaus Einblicke in einen bislang wenig,
            wenn nicht unbekannten Aspekt von Bachmanns frühem Schaffen. Mehr aber auch nicht.
         

         Der Herausgeber allerdings versucht, die Forschungsrelevanz der Radioskripte möglichst
            hoch zu hängen und neigt dabei zu mancher Übertreibung. Mit seiner Herausgabe von
            Bachmanns Beitrag zu der Hörspielserie, so versichert er, sei ein „erster Schritt
            zu einem neuen Verständnis der Dichterin und ihres Werkes in den frühen fünfziger
            Jahre[n]“ getan, denn mit ihnen habe er der Forschung „einen wertvollen Schlüssel
            zur Neubewertung dieser in der Biographie Ingeborg Bachmanns zu Unrecht vernachlässigten
            Periode“ überreicht.
         

         Zwar räumt McVeigh ein, dass es Bachmann bei der Mitarbeit an der Hörspielserie nicht
            so sehr um künstlerisch-literarische Betätigung, sondern vor allem um die Absicherung
            ihrer „materiellen Existenz“ ging, doch liegt der „literarische Wert“ der Skripte
            McVeighs zufolge „zuvorderst in den zahlreichen Bezügen zum Leben und zum übrigen
            Werk der Dichterin“. Obgleich der Herausgeber die Floskel bemüht „Parallelen zwischen
            der Dichterin und ihren Frauenfiguren“ bemüht, seien diese „nur mit Vorbehalt zu ziehen“,
            befleißigt er sich eines zweifelhaften Biografismus, der darauf beharrt, dass in Bachmanns
            Skripten „zahlreiche Bilder und Motive“ vorkommen, „die verschlüsselt und mit unterschiedlicher
            Ernsthaftigkeit auf Aspekte ihres privaten Lebens hinweisen“. Mehr noch: McVeigh schreibt
            der Arbeit an ihnen eine therapeutische Funktion für die Verfasserin zu, und meint
            beispielsweise, „der Humor“, mit dem sie die komische Figur Guido behandelt, habe
            „wohl auch die Funktion, das für Bachmann emotionell aufgeladene Thema“ Nationalsozialismus
            „zu entschärfen“. Außerdem nehme die Figur Guido „Aspekte der Vater-Figur in ‚Malina‘
            vorweg, allerdings mit positivem Vorzeichen“. In anderen Szenen wiederum glaubt der
            Herausgeber ein „leises Echo“ von „Bachmanns Enttäuschung über ihre gescheiterte Liebesbeziehung
            zu Hans Weigel und Paul Celan“ zu hören. Ist es schon fragwürdig, Bachmanns so unterschiedliche
            Verhältnisse zu den beiden Männern unter diesem einen Begriff zu vereinen, so ist
            der Singular „Liebesbeziehung“ gänzlich fehl am Platz.
         

         „Bachmanns öffentliches Schweigen über ihre Mitarbeit an der populären Sendereihe“
            ist dem Herausgeber zufolge „fraglos ein Indiz dafür, dass sie diese Texte als eine
            Art Experiment mit Themen und Motiven betrachtet hat“. So fraglos, wie McVeigh meint,
            ist das allerdings keineswegs. Es ist sogar nicht einmal sonderlich plausibel. Nachvollziehbarer
            ist da schon Ina Hartwigs jüngst in der Wochenzeitschrift „Die Zeit“ geäußerte Vermutung,
            Bachmann habe sie verheimlicht, weil sie fürchtete, ihre Mitwirkung bei der Zubereitung
            solch leichter Unterhaltungskost könnte ihrem Ruf als ernsthafter Dichterin schaden.
            Tatsächlich hätte der damalige Kulturbetrieb, der noch weit strenger zwischen ‚bloßer
            Unterhaltung‘ und ‚ernsthafter Kunst‘ unterschied, der aufstrebenden Lyrikerin wohl
            schwerlich den Broterwerb mittels massentauglicher Hörspielproduktionen verziehen.
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         Ein Moralist in unmoralischer Zeit?

         Bei Haffmans sind Erich Kästners Romane für Erwachsene in einer handlichen Ausgabe
            erschienen
         

         
            	      			Von Klaus Hammer
         

         Nach dem Band mit Gedichten, die Erich Kästner als „Gebrauchslyrik“ bezeichnet hat,
            legt der Haffmans Verlag nun einen weiteren Band mit Romanen für Erwachsene vor, der
            neben dem bekannten „Fabian“ auch die weniger bekannten „Drei Männer im Schnee“, „Die
            verschwundene Miniatur“ und „Der kleine Grenzverkehr“ enthält. Erstmals sind damit
            die vier abgeschlossenen Romanprojekte, obwohl von unterschiedlicher Qualität, vereint.
         

         Über „Fabian“ (1931) war man sich schnell einig: Die „Geschichte eines Moralisten“
            – so der Untertitel – bietet eine Satire auf die Zustände in Berlin zur Zeit der Weltwirtschaftskrise
            und ist einer der besten Zeitromane der ausgehenden Weimarer Republik. Sein Protagonist,
            Dr. Fabian, ein Germanist, der sich als Werbefachmann sein Brot verdienen muss, bald
            aber seine Arbeit verliert, versucht sich den Zeitkonflikten zu entziehen, indem er
            möglichst wenig handelt, ziellos herumstreunt, räsonniert und sich als Zuschauer im
            Zerstreuungsbetrieb abreagiert. Immer finden sich „gute (Gegen)Gründe“, um es, statt
            eine Entscheidung zu treffen, bei einem pointierten Aperçu über die Entscheidungsunmöglichkeit
            zu belassen. „Ich sehe zu und warte. Ich warte auf den Sieg der Anständigkeit, dann
            könnte ich mich zur Verfügung stellen“. Fabians Dilemma liegt in der Moral, in ihren
            Wertkriterien selbst, die sowohl Gehorsam und Anstand verlangen, als auch Leistung
            und Erfolg. Beides aber geht nicht zusammen.
         

         In diesem satirischen Spiegelbild finden sich mit Ehebruch, Arbeitslosigkeit, kapitalistischem
            Streben, unerfüllter Liebe, manipulierbaren Menschen und vor allem entfesselter, zügelloser
            Sexualität lediglich Ausschnitte von Symptomen des „kränkelnden Patienten Zeit“. Eine
            umfassende Krankheitsanalyse unterbleibt. Aus der Perspektive eines sich über die
            materielle Not und die nackte Existenzangst erhebenden Protagonisten wird die Welt
            transparent.
         

         Unter der Überschrift „Linke Melancholie“ hatte Walter Benjamin 1930 Kästners Gedichte
            rezensiert. Was er dort sagt, kann auch für den Roman „Fabian“ gelten: „Die Verwandlung
            des politischen Kampfes aus einem Zwang zur Entscheidung in einen Gegenstand des Vergnügens,
            aus einem Produktionsmittel in einen Konsumartikel – das ist der letzte Schlager dieser
            Literatur“. „Fabian“ ist keine Warnung vor der kommenden Katastrophe. Sein Protagonist
            Fabian verharrt in der beobachtenden Rolle des Moralisten. Seine einzige Aktion –
            die Rettung eines Kindes aus dem Wasser – geht schief. Während der Junge ans Ufer
            zurückschwimmt, ertrinkt Fabian: „Er konnte leider nicht schwimmen.“ In einem Gefilde
            der Rat- und Hilflosigkeit besitzt der Roman durchaus chronikalischen Charakter, doch
            die Chronologie der deutschen und europäischen Geschichte hat er nicht vorausgezeichnet.
            Als Zeitkritiker und Zeitpropheten sollte man Kästner nicht bezeichnen, so hat schon
            Andreas Drouwe 1993 konstatiert, man müsste ihn eher als einen „Zeitschreiber“ ansehen.
            Das mag wohl in der Weise stimmen, dass in der Tat moralische Empörung bei Kästner
            gegenüber einer entschiedenen politischen Analyse dominiert.
         

         Die drei anderen, zur Zeit des „Dritten Reiches“ entstandenen Romane werden zu den
            Unterhaltungsromanen gezählt. Kästner musste seit 1933 in weniger verfängliche literarische
            Gebiete ausweichen, wenn er wenigstens noch im Ausland publizieren wollte. Aber müssen
            diese Romane nur deshalb qualitativ schwächer sein, weil sie Kästners humoristischer
            Seite Rechnung tragen, so hatte schon Renate Benson vor 35 Jahren gefragt. Und sie
            hatte damals aus Kästners Aufsatz „Die einäugige Literatur“ zitiert: „ Von der heiteren
            Muse, vom Humor gar, dem höchsten Kleinod der leidenden und dichtenden Erdkrustenbewohner,
            sprechen die deutschen Dichter und Denker allenfalls am 29. Februar, sonst nicht.
            Sie verachten solche Kindereien, sie nehmen nur das Ernste ernst. Wer ins deutsche
            Pantheon hinein will, muss das Lachen an der Garderobe abgeben.“
         

         Die drei Romane unterscheiden sich zwar durch die Handlung voneinander, weisen aber
            größere Ähnlichkeiten auf. Dabei wird die Sprache zum fast alleinigen Bedeutungsträger.
            Den Zweck, den Kästner mit seiner Hinwendung zum humoristischen Sprachstil verfolgt,
            gibt er in seinem Vorwort zu dem 1936 veröffentlichten Gedichtband „Erich Kästners
            Lyrische Hausapotheke“ an, worin er den Humor als ein Medikament oder Antitoxin gegen
            Krankheiten seiner Leser bezeichnet, die nicht mit Pillen geheilt werden können: „Es
            tut wohl, den eigenen Kummer von einem andren Menschen formulieren zu lassen. Formulierung
            ist heilsam“.
         

         Fritz Hagedorn („Drei Männer im Schnee“) wie Joachim Seiler („Die verschwundene Miniatur“)
            und Georg Rentmeister („Der kleine Grenzverkehr“) sind nur Varianten eines Typs wie
            auch die weiblichen Kontrahenten Hilde Tobler, Irene Trübner und Konstanze. In Fritz
            Hagedorn und seinen geistigen Brüdern erscheint Fabian wieder, doch ohne dessen Probleme,
            die zu seiner Selbstaufgabe führten. Die Charaktere aber sind dieselben. Ebenfalls
            kann Hilde Tobler ohne Schwierigkeiten als der Typ erkannt werden, den Cornelia, Fabians
            unglückliche Freundin, darstellt. Auch verfolgt Kästner in allen drei Romanen wieder
            sein Ziel der Gesellschaftskritik, wenn auch nicht so offenkundig wie in anderen seiner
            Werke. Am ehesten ist sie noch – wenn auch nicht durchgängig, so doch in einigen Partien
            – in „Drei Männer im Schnee“ verwirklicht. Die Helden dieser Unterhaltungsromane haben
            mit Fabian gemeinsam, dass sie von Situationen beherrscht oder geleitet werden und
            sich ihnen oft genug beugen müssen. Ihr eigenes Handeln trägt fast nie zu einer Situationsänderung
            bei, so hat schon Benson festgestellt. Es handelt sich hier um eine latente Ausdrucksform
            von Kästners Kritik an der Gesellschaft. Das ist nicht nur in seinen Erwachsenenromanen
            der Fall, auch die Helden seiner Kinderbücher sind nur das Glied einer Gesellschaft,
            gegen die sie sich behaupten müssen.
         

         Am gehaltvollsten sind noch die „Drei Männer im Schnee“: Als ein reicher Geheimrat
            – Tobler – sich auf einer Reise als armer Mann ausgibt und ein Armer – Fritz Hagedorn
            – für einen Millionär gehalten wird, beginnt hier eine turbulente Verwechslungskomödie.
            Fritz Hagedorn hat zwar das Preisausschreiben gewonnen, und somit ist ihm die Möglichkeit
            gegeben, Geheimrat Tobler und dessen Diener Johann Kesselhuth kennenzulernen. Aber
            er hat nicht die Wahl des Ferienortes und wird bis zuletzt über die Herkunft seiner
            beiden Freunde und seiner Braut im Unklaren gelassen. Die Beschreibung der Freundschaft
            zwischen Tobler und Hagedorn ist für Kästner ein Mittel, Hagedorns ideale Charaktereigenschaften
            zu unterstreichen. Diese Eigenschaften, die Hagedorn als fast fehlerlosen jungen Mann
            schildern, überwinden schließlich alle Hindernisse, die ihm von der Gesellschaft in
            den Weg gelegt worden waren, und der Roman kommt zu einem glücklichen Ende.
         

         In allen drei Romanen gibt es eine zweigeteilte Gesellschaft: Mal eine hirnlose, vergnügungssüchtige
            Masse, die ehrlichen Menschen wie Geheimrat Tobler, seiner Familie und seinen Bediensteten
            feindlich gegenübersteht, dann eine Verbrecherbande, von Joachim Seiler erfolgreich
            verfolgt, und schließlich die Machthaber des „Dritten Reiches“ auf der einen und Georg
            Rentmeister und sein Freund Karl auf der anderen Seite. Der Humorist Kästner arbeitet
            hier mit den Mitteln der Übertreibung, und so sind die einen besonders gut und vom
            Glück begünstigt, während die anderen besonders dumm oder lächerlich böse erscheinen.
            Dass die Guten schließlich belohnt werden, mag zwar dem Idealisten Kästner gutgeschrieben
            werden, aber der Idealist muss sich dann auch gefallen lassen, dass diese Romane der
            Gattung des Unterhaltungsromans zuzurechnen sind. Denn bezeichnenderweise gehört zum
            guten Ende eines jeden der drei Romane auch der finanzielle Aufstieg der Helden. Fritz
            Hagedorn wird Geheimrat Toblers Nachfolger. Joachim Seiler bekommt einen Direktorenposten
            in seiner Versicherungsanstalt und Georg Rentmeister heiratet eine begüterte Grafentochter.
            Das ist so ganz nach dem Geschmack von Lieschen Müller.
         

         Aber dennoch ist das Spiel der Täuschungen und Verwechslungen nicht so ganz ohne.
            Geheimrat Tobler begibt sich als armer Eduard Schulze in ein vornehmes Hotel nach
            Bruckbeuren, um „das Glashaus [zu] demolieren, in dem ich sitze“, und diese Doppelrolle
            behält er auch dann noch bei, als man ihn schließlich aus dem Hotel hinauswirft. Joachim
            Seiler nimmt als eigenmächtiger Detektiv den Namen seines Freundes an, um eine kostbare
            Miniatur vor dem Gestohlenwerden zu bewahren, und im „Kleinen Grenzverkehr“ spielt
            eine ganze Grafenfamilie in den Rollen der Dienerschaft Theater für reiche amerikanische
            Touristen. Die Figuren verändern sich in diesen Rollen zwar nicht (Kästner ging es
            nicht um einen vielschichtigen psychologischen Aufbau der Charaktere), aber das Verhalten
            der Gesellschaft den „gedoppelten“ Figuren gegenüber hat Kästner hier wohl mehr interessiert
            als das aktive Handeln der Helden selbst. Selbst in seinen humoristischen Romanen
            – so hat es Renate Benson formuliert – spürt man wieder das Interesse des Satirikers
            an der „condition humaine“. Kästners Art von Humor ist anerzogener Widerstand gegen
            Resignation und Zynismus, und es ist nicht ohne Bedeutung, dass gerade in den dunkelsten
            Jahren seiner schriftstellerischen Laufbahn seine humorvollsten Werke entstanden.
         

         Zudem finden sich in allen drei Romanen die Wesensmerkmale dieser Art von Humor sprachlich
            realisiert, etwa in der Gesellschaftskritik, deren Ton durch die humorvolle Behandlung
            so verschieden von der satirischen Kritik im „Fabian“ ist. Gefährliche Fehler der
            Menschen, die in Fabian als unkorrigierbar verurteilt werden, bekommen hier durch
            die Art der Beschreibung den Anschein von entschuldbaren menschlichen Schwächen. Wie
            Kästner von einer normalen, im Alltagsstil geschriebenen Unterhaltung ohne Übergang
            in eine gehobene beziehungsweise niedere Sprachschicht überwechselt, wie ihm die Änderung
            einer ernsthaften in eine heitere und komische Situation gelingt, wie er der Gefahr,
            ins Sentimentale abzugleiten, durch Ironie begegnet, das bereitet dem Leser ausgesprochenes
            Vergnügen. Der humoristische Effekt ist hier vor allem sprachbedingt, das Verfahren
            des Überwechselns in verschiedene Sprachschichten, die gezielte Unlogik im Sprachgebrauch,
            die Umformulierung von Sprichwörtern oder Redensarten und so weiter werden um der
            humoristischen Effekte willen eingesetzt. Humor als Schlüssel zum Verständnis des
            Menschen –  dem Leser soll er zur Selbsterkenntnis verhelfen. Beim „Kleinen Grenzverkehr“
            kommt noch hinzu, dass er in Form eines Tagebuches gehalten ist, ein durchgehendes
            Zwiegespräch bildet hier den Rahmen für die Handlung.
         

         Der Autor hat in „Kästner über Kästner“ (1952) in heiterem Eigenlob seine während
            des Berufsverbots geschriebenen humoristischen Unterhaltungsromane extra hervorgehoben,
            die „in manchen Krankenhäusern verordnet werden wie Zinksalbe und Kamillenumschläge“.
            Er arbeitete sie auch in den 1950er-Jahren zu Drehbüchern um, nach denen die Filme
            „Die verschwundene Miniatur“ (1954, Regie: Carl Heinz Schroth), „Drei Männer im Schnee“
            (1955), Regie: Kurt Hoffmann) und „Salzburger Geschichten“ (1956, Regie: Kurt Hoffmann;
            es handelt sich hier um ein Remake des bereits 1943 verfilmten „Der kleine Grenzverkehr“)
            entstanden.
         

         So zeigen die vier in diesem Band vereinigten Romane den Autor Kästner als satirischen
            Zeitkritiker (als bloßer „Zeitschreiber“ wird er wohl unterbewertet), als Moralisten
            – mit einem Touch romantischer Sensibilität – in einer unmoralischen Zeit und als
            unterhaltsamen Humoristen, der seinen Humor aber durchaus auch zu instrumentalisieren
            weiß.
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         Nichts als Katzen-Content

         Der Katzenkulturkenner Detlev Bluhm gibt „Kater Paul – Das Facebook-Tagebuch“ heraus

         
            	      			Von Werner Friebel
         

         Der Katzenliebhaber Kurt Tucholsky beschwerte sich einmal, die Katze sei das einzige
            Tier, das dem Menschen eingeredet hat, er müsse es erhalten, es brauche aber nichts
            dafür zu tun. Dabei wusste er natürlich sehr wohl, was er an ihr hatte, denn wie vielen
            anderen Literaten und Künstlern schnurrte die Katze auch ihm als Muse ins Handwerk,
            gern trat er auch mal als Theobald Tiger oder Peter Panter unter ihrem Namen auf.
            Seinem Kater Mingo schrieb „Tucho“ gelegentlich launige Briefe, etwa über Axel Eggebrechts
            damals gerade erschienenes Buch „Katzen“.
         

         Ihre beneidenswerte gesellschaftliche Stellung hat sich die Katze, wie ein Blick in
            die Kulturgeschichte der Felis silvestris catus zeigt, aber erstmal hart erarbeitet, indem sie die Menschheit jahrtausendelang als
            Schädlingsbekämpfer vor unermesslichem wirtschaftlichen Schaden bewahrte. Und seit
            der kultischen Verehrung der Katzengöttin Bastet, der Gemahlin des ägyptischen Sonnengottes Re, schöpft jede Katze dieser Welt ihr gelassenes Selbstbewusstsein aus jener göttlichen
            Genealogie, was sie nicht selten mit der schläfrig blinzelnden, stillen Verachtung
            einer anarchistischen Aristokratin für das armselig Menschliche ausdrückt.
         

         Mit diesem elitären Selbstverständnis geht auch der Berliner Hauskater Paul ans Werk,
            als er sich im Februar 2010 ein eigenes Profil auf Facebook zulegt, wobei er von Anfang
            an keinen Zweifel daran lässt, dass er, der die Katzen-Weltliteratur kennt wie kaum
            einer, damit die legitime Nachfolge des legendären Kater Murr antritt, dessen literarisch-philosophisches
            Gesamtwerk seinerzeit von einem gewissen E.T.A. Hoffmann herausgegeben wurde. Und
            um sich von der gemeinen Usermasse auf Facebook gleich mal abzugrenzen, stellt Paul
            nicht nur seine Lieblings-Katzenzitate von Petrarca und Mark Twain in sein Persönlichkeitsprofil,
            sondern als Lieblingsmotto und damit als Hinweis auf seine über Allem erhabene Weltbetrachtung
            auch eine Strophe aus den überlieferten Gesängen des Katers Hiddigeigei: „Menschentum ist ein Verkehrtes / Menschentum ist Ach und Krach; / im Bewusstsein
            seines Wertes / sitzt der Kater auf dem Dach.“
         

         Flott dreht sich von nun an das tägliche Posting-Karussel, mal übers Fressen und Faulenzen,
            mal über Katzenkultur und Lebensphilosophie, wobei sich Paul seinem geistigen Ziehvater
            Murr als durchaus ebenbürtig erweist: mit Seitenhieben auf Kulturbetrieb, Politik
            und die bürgerliche Menschen-Gesellschaft frozzelt er über Gott und die Welt, wobei
            er auch gerne Zitate alter Meister in popliterarischen Höhenflügen weiterspinnt, wenn
            ihm etwa bei einem seiner „Nachtgedanken am Fensterbrett“ zu Arthur Schopenhauers
            „Seit ich die Menschen kenne, liebe ich die Tiere“ spontan einfällt, „dass der Mensch
            die Krone der Schöpfung sei, ist die Concorde unter den Hirngespinsten.“ Da sich seine
            Facebookfreunde bei solchen Postings aber nicht immer sicher sind, ob Paul gerade
            denk-blödelt oder philo-tiefschürft, kommt auch schon mal eine vorsichtige Nachfrage
            wie: „Liest du gerade Heidegger?“ – „Nein, Woody Allen…“.
         

         Ob derartig geistreicher Kalauer geht’s bald aufwärts mit Pauls Freundesanzahl, nach
            zwei Monaten feiert er schon den 500sten, darunter auch Detlef Bluhm, Pauls Untermieter
            und Dosenöffner, von dem noch zu reden sein wird. Als dann über Paul schließlich das
            Fernsehporträt „Der erste Kater auf Facebook!“ gezeigt wird, scharen sich auch mehr
            und mehr Freunde aus Felidenkreisen um Paul, vom obersten Katzen-Gourmet Garfield
            kommt gar eine Autogrammanfrage aus Amerika.
         

         Als angehender Star der zeitgenössichen Cat-Lit erweitert Paul nun sein Spiel in der
            medialen Wertschöpfungskette und legt sich ergänzend zum Facebookprofil einen Blog
            mit Beiträgen zur Kulturgeschichte der Katze sowie einen Twitter-Account zu, auch,
            um seine immer vielfältigeren kulturellen Aktivitäten optimal zu kommunizieren: etwa
            die von ihm organisierte Katzen-Krimi-Nacht in Berlin nebst Vergabe des Deutschen
            Katzen-Krimi-Preises durch ihn höchstpersönlich oder seine Ausschreibung zum Fotowettbewerb
            „Katzen machen was mit Büchern“.
         

         Da in der Selbstbespiegelungs-Halbwelt von Facebook ohnehin nichts peinlich sein kann
            und die Qualitätsbescheinigung für Postings ausschließlich über den „gefällt-mir“-Button
            ausgestellt wird, wedelt Paul dabei gern wie seinerzeit Murr selig mit seiner literarischen
            Kultiviertheit; ein Distinktionsgewinn, der sich bei der Social-Web-Kommunikation
            vorzugsweise durch geschicktes name-dropping erzielen lässt, und so stolpern Namen
            und Zitate von Charles Baudelaire, Peter Huchel, Charles Bukowski, Raymond Chandler
            und etlichen anderen wie in einer loriotesken Persiflage der bürgerlichen Bildungshuberei
            durcheinander, von ebenso beifälligen wie sinnfreien Kommentaren der Freunde goutiert.
         

         Nicht immer jedoch verlaufen Pauls Dialoge im facebooktypischen harmonischem Ausstausch
            von digitalen Streicheleinheiten; so muss er etwa sein unbedachtes „gefällt-mir“ auf
            der Fanseite des Papstes („Pope2You“) wieder zurücknehmen, da einige seiner Felidenfreunde
            ansonsten mit Kündigung ihrer Freundschaft drohten – Katzen, vor allem schwarze, haben
            seit ihren negativ besetzten Nebenrollen während der Hexenverfolgungen ein eher gespanntes
            Verhältnis zur Kirche.
         

         Pauls zunehmende Popularität bleibt denn auch den Agenten des deutschen Buchverlagswesens
            nicht verborgen und bald klopft Artemis & Winkler bei ihm an mit der Idee, eine Auswahl
            seiner Facebook-Konversation nebst zugehörigen Fotos zu veröffentlichen. Hier kommt
            nun der schon erwähnte Detlev Bluhm wieder ins Spiel, der von Paul kurzerhand zum
            Privatsekretär und Herausgeber ernannt wird, nicht nur, um ihn zum Dank fürs Fressnapfbefüllen
            an seinem literarischen Ruhm teilhaben zu lassen, sondern auch aus ganz pragmatischen
            vertriebstechnischen Erwägungen, da dieser Herr Bluhm in seiner analogen Existenz
            einer der Geschäftsführer des Börsenvereins des Deutschen Buchhandels ist und sich
            nebenbei als Autor mehrerer Katzenbücher schon einen veritablen Namen als Katzenkulturkenner
            gemacht hat.
         

         So kam es also, wie Paul bereits auf seinem Blog im selbstverfassten Klappentext angekündigt
            hat, zu diesem „Geschenkbuch für alle Katzenliebhaber, gleichzeitig ein Buch für alle,
            die sich ein Leben ohne digitale Netzwerke nicht mehr vorstellen können.“
         

         Und weil das Projekt vor dem Hintergrund der aktuellen Entwicklung des Buchmarkts
            einen antizyklischen Weg beschreitet, indem es aus einer digitalen Kommunikation ein
            analoges Produkt macht, wird Paul als Hoffnungsträger auf die Leipziger Buchmesse
            2011 eingeladen, wo er das Erscheinen seines Werks zwar noch erleben, aber nicht überleben
            wird: denn mittendrin, am 18. März 2011, verlassen den doch schon 18-jährigen auf
            diesem „Jahrmarkt der Eitelkeiten“ die Kräfte und mit einem letzten miau-mioh beendet er sein analoges Daseins – für seine aktuell 4458 Facebook-Freunde verfasst
            er allerdings immer noch fast täglich schnurrige Statusmeldungen aus dem virtuellen
            Katzenhimmel.
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         „Über Grenzen“ – die 61. Ausgabe der Literaturzeitschrift „Am Erker“ versammelt Geschichten,
            Essays und Kritiken zum vielschichtigen Thema der Transgression
         

         „Über Grenzen“ lautet das Motto der neuen Ausgabe der Literaturzeitschrift „Am Erker“.
            Passend dazu wird darin die 1967 in Ostberlin geborene Schriftstellerin Jenny Erpenbeck
            interviewt und zu ihrer Meinung über das leidige Thema der DDR-Mauer befragt. Zuletzt
            hatten ja gewisse Bemerkungen der linken Politikerin Gesine Lötzsch zu hysterischen
            antikommunistischen Debatten geführt, die den Eindruck erzeugten, eine stinknormale,
            längst ‚verbürgerlichte‘ und koalitionserprobte Partei wie „Die Linke“ setze sich
            aus einer Horde verfassungsfeindlicher Terror-Stalinisten zusammen.
         

         Dazu Erpenbeck: „Beinahe mechanisch wird die DDR überall mit dem Zusatz ‚Unrechtsstaat‘
            versehen. Dinge komplex zu bewerten, ist eben zu jeder Zeit schwer.“ Gewiss löse man
            mit Mauern keine Probleme: „Aber für den Mauerbau hat es Gründe gegeben, die mit dem
            Faschismus und dem Kriegsende zusammenhängen, und darüber nachzudenken, wäre gerade
            heute interessant, wo die Mauer nun zwischen Afrika und Europa verläuft. Auch eine
            interessante Frage, ob es schlimmer ist, Leute einzusperren als Leute auszusperren.“
            Erpenbeck wünscht sich am Ende des Gesprächs jedenfalls vor allem, das „Berlusconi
            verschwindet“. „Verschwinden sollte auch FRONTEX“, also jene paramilitärische Organisation,
            die an den Südgrenzen Europas einen unerklärten High-Tech-Krieg gegen hilflose Asylsuchende
            führt, ohne dass dies irgendjemanden bei uns im Alltag auch nur annähernd so sehr
            beschäftigen würde wie die ständigen Beschwörungen der DDR-Mauer als dem schlimmsten
            Verbrechen der Weltgeschichte: „Es ist doch klar, dass die afrikanischen Flüchtlinge
            nur deshalb ihr Leben riskieren, weil sie sich in großer existentieller Not befinden.
            Ich würde mir also wünschen, daß sich das Denken in Bezug auf Grenzen ändert.“
         

         Darüber hinaus enthält das Heft einen illustrierten Beitrag Beatrix Langners über
            den „Universalpoeten“ einer „Ästhetik der visionären Entgrenzung“, Ulrich Holbein,
            einen Essay von Gerrit Confurius über „Vermeers Blick“ sowie Prosatexte von dem Schriftsteller
            Marcus Jensen, dem 2005 in Darmstadt verstorbenen Autor Heinrich Schirmbeck sowie
            den multitalentierten Literaturwissenschaftlern Gerald Funk und Kai Köhler. Funk ist
            übrigens zufällig Verfasser einer Dissertation über Schirmbeck (erschienen 1997) und
            arbeitet seit vielen Jahren in der Marburger Georg-Büchner-Forschungsstelle, während
            sich Köhler vor kurzem an der Philipps-Universität habilitierte und gleichzeitig seit
            Jahren als Dozent im koreanischen Seoul wirkt.
         

         Grenzüberschreitungen also auch hier: Es gibt tatsächlich Germanisten, die literarische
            Texte verfassen – und nicht zuletzt solche, welche fern des ‚Brunnquells deutschen
            Geistes‘ arbeiten, um das Schlagwort der ‚Interkulturalität‘ nicht nur als modische
            Phrase zu verstehen, sondern diese auch zu leben.
         

         Georg D. Henn

         Anmerkung der Redaktion: literaturkritik.de rezensiert grundsätzlich nicht die Bücher
               von regelmäßigen Mitarbeiter / innen der Zeitschrift sowie Angehörigen der Universität
               Marburg. Deren Publikationen können hier jedoch gesondert vorgestellt werden.
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         Nach dem Crash ist vor dem Crash

         Thomas Wolfes Porträt der feinsten und feisten Gesellschaft Manhattans im Jahr vor
            der Großen Depression
         

         
            	      			Von Almut Oetjen
         

         Thomas Wolfe (1900-1938), weltberühmt geworden durch sein Debüt „Schau heimwärts,
            Engel“ aus dem Jahr 1929, erzählt in „Die Party bei den Jacks“ eine ebenso faszinierende
            wie ernüchternde Geschichte über Manhattans Upper Class und deren Dienerschaft.
         

         Unterbrochen von Rückblicken auf Fredericks Leben wird der Ablauf eines einzigen Tages
            im Leben der Jacks erzählt, vom morgendlichen Aufstehen, den Vorbereitungen für die
            große Party, dem Eintreffen der Gäste, dem Auftritt des Drahtpuppenspielers Piggy
            Logan, dem Ausbruch eines Feuers im Kellergeschoss des Hochhauses, der Evakuierung
            des Gebäudes, dem Tod zweier Menschen. Die Gäste, das sind drei Dutzend Privilegierte
            aus der Welt des Geldes, Geistes, Glamours. Manikürt und unerschütterlich gefallen
            sie sich in ihrer Exklusivität und entfalten ein breites Spektrum an Gefühlen, Eigenschaften
            und Bedürfnissen: Liebe, Verzweiflung, Eifersucht, Hass, Neid, Grausamkeit, Stolz,
            Witz, Liebreiz, Frivolität, Schamlosigkeit. Korrupte Polizisten schleppen kistenweise
            konfiszierten Alkohol an, Debütantinnen in halbseidener Begleitung geben sich die
            Ehre ihres unangekündigten Besuchs. Für Esther besteht der Höhepunkt der Party in
            dem – wenngleich unwilligen– Erscheinen ihres Geliebten. George ist das Alter Ego
            von Thomas Wolfe, eine groteske Randfigur, die das Treiben distanziert betrachtet
            und sich fragt, was sie noch mit der Geliebten verbindet.
         

         Das Leben der Jacks, kartiert, kontrolliert und auf der Erfolgsskala nach oben hin
            offen, ist eine durchritualisierte, niemals gefährdete Karrieremaschine. So scheint
            es zumindest. Wäre da nicht Fredericks anfänglicher Alptraum, in dem er nach Koblenz
            zurückgekehrt ist und seinen ehemaligen Schulfreunden von seinen Erfolgen vorschwärmen
            will, aber angesichts ihres Elends verstummt. Oder die Vibrationen, die durch das
            Gemäuer ziehen und von der U-Bahn verursacht werden, die das Gestein Manhattans aushöhlt.
            Die Jacks fürchten keinen Kollaps, weder den des Gebäudes, noch den ihrer gesellschaftlichen
            und finanziellen Positionen. Wie ihre Freunde ignorieren sie die Vorboten des Börsencrashs
            und ihres tiefen Falls, über den der Leser in Kenntnis gesetzt wird.
         

         Die Welt der Jacks mutet fantastisch, fast utopisch an mit ihrer nach oben strebenden
            Architektur aus Glas und Stahl, glanzvoll, sicher und harmonisch. Doch aus Sicht der
            kleinen Leute ist Manhattan eine eher trostlose Angelegenheit. Sieht man genau hin,
            könnten die himmelstürmenden Gebäude jederzeit einbrechen wie die spekulativ aufgeblähten
            Aktienkurse.
         

         Thomas Wolfe liefert das Porträt einer Gesellschaft, die er aus eigener Anschauung
            kannte. Präzise und lebhaft schildert er bekannte Celebrities, lässt sie reden, in
            Worten, Gestik und Mimik. Da ist beispielsweise die exaltierte Erbin, die an beiden
            Enden brennt und ein Leben am Rande des Selbstmords führt. Oder der führende Kopf
            des Finanzwesens, Lawrence Hirsch, der sich als selbstloser Anwalt der Unterprivilegierten
            medienwirksam von der Öffentlichkeit feiern lässt, aber seine Millionen durch Ausbeutung
            eben jener Klasse scheffelt und bedenkenlos auf streikende Arbeiter schießen lassen
            würde.
         

         Im Kernstück des Romans lässt Wolfe zwei Fahrstuhlführer, die in dem Hochhaus arbeiten,
            eine politische Diskussion darüber führen, ob die Reichen ihre Freunde oder Feinde
            sind. Der unüberbrückbare Abgrund zwischen den gesellschaftlichen Schichten, der Groll
            der Kleinen auf die Großen, wird nochmals deutlich durch das Hausmädchen Molly, das
            frustriert und alkoholisiert nach 20 Jahren im Dienst der Jacks kurz vor dem Rausschmiss
            steht.
         

         Ein Glanzstück des Romans bildet die herrlich respektlose Offenheit und Gnadenlosigkeit,
            mit der Wolfe die Mechanik des Feuilletons am Beispiel des zum großen Künstler und
            Publikumsliebling hochgejubelten Piggy Logan verdeutlicht, der sich auf der Party
            der Jacks doch nur als armseliger Stümper erweist.
         

         Thomas Wolfe arbeitete zwischen 1930 und 1937 an „Die Party bei den Jacks“. Es war
            eines von vielen Projekten, die er in den 1930er-Jahren verfolgte. Die editorische
            Notiz der Manesse-Ausgabe schildert die schwierige Aufgabe, nach dem Tod des Autors
            1938 den Text, der sich in verschiedenen Textstufen und -varianten im Nachlass fand
            und teilveröffentlicht wurde, zu rekonstruieren. Die Originalausgabe erschien 1995,
            2011 veröffentlichte Manesse nun die erste Ausgabe auf Deutsch. Ergänzt wird das Buch
            durch ein Nachwort von Kurt Darsow.
         

         Der Roman ist aus vier Gründen lesenswert: der eindeutigen Haltung des Erzählers,
            der Aktualität der Themen, der genauen Beobachtungsgabe sowie der Präzision und Opulenz
            der Sprache.
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         Vom Wohnen in der Möglichkeit

         Richard Powers’ Debüt „Drei Bauern auf dem Weg zum Tanz“ erscheint nach 26 Jahren
            endlich in deutscher Übersetzung
         

         
            	      			Von Holger Wacker
         

         Eine Arbeit des Fotografen August Sander, datiert auf 1914, abgebildet auf dem Schutzumschlag
            des Romans, zeigt drei fein angezogene „Jungbauern im Sonntagsstaat, Westerwald“.
            Sie ist Bestandteil einer Fotoserie Sanders, „Menschen des 20. Jahrhunderts“, die
            aus 619 Tafeln besteht.
         

         Im ersten Kapitel sieht der Ich-Erzähler aus Boston das Foto im Detroit Institute
            of Arts, während er auf seinen Anschlusszug wartet. Er spürt eine seltsame Nähe zum
            Foto und macht es sich zur Aufgabe, möglichst viel über das Bild, den Fotografen und
            die drei Männer herauszufinden.
         

         Das zweite Kapitel, auktorial erzählt, greift das Fotomotiv Sanders auf und beginnt
            wie eine erweiterte, interpretierende Bildbeschreibung. Dann erfolgt ein Wechsel in
            die Stadt Limburg am Vorabend des Ersten Weltkrieges, zum Ausgangspunkt einer fiktiven
            Geschichte über die drei Männer. Zwei von ihnen waren als Soldaten im Krieg, der dritte
            wurde durch einen Identitätstausch zum Kriegsreporter.
         

         Das dritte Kapitel, dessen Perspektive ebenfalls auktorial ist, beginnt mit Peter
            May, der am 29.10.1984 in der Redaktion der Micro Monthly News in Boston sitzt und
            aus seinem Fenster der Parade am Veterans Day zuschaut. Er sieht eine rothaarige Klarinettistin,
            die seine Aufmerksamkeit fesselt. Fortan versucht er die Identität der Frau festzustellen.
            Auf dieser Suche erfährt er viel über sich selbst.
         

         Powers bewegt sich in seinem Roman in drei erzählerischen Paralleluniversen, die er
            in den 27 Kapiteln im strengen Dreierrhythmus alternierend aufsucht. Dabei stellt
            er zu Beginn wenige kleine Gemeinsamkeiten her (wie die Verwendung der Namen Petje
            und Schreck), die sich im Fortgang der Erzählung mehren. Auf diese Weise webt Powers
            eine Struktur, die sich sukzessive verdichtet und zum Ende des Buches transparent
            offenbart.
         

         Der Ich-Erzähler durchsetzt seine Gedanken mit einer Reihe von Essays zu „großen Persönlichkeiten
            aus der Ära des Ersten Weltkrieges“ und zu gesellschaftlichen Themen. Einige der Kapitel
            handeln von historischen Persönlichkeiten wie Henry Ford, Sarah Bernhardt und Gabriele
            D’Annunzio, den Wirkungen dieser Personen auf die Hauptfiguren des Romans und ihrer
            Beziehung zum Foto Sanders. Die geschätzte Sarah Bernhardt wird im ersten der drei
            erzählerischen Paralleluniversen biografisch und reflektierend erfasst, im zweiten
            hat sie den Wunsch, vor Soldaten aufzutreten, im dritten wird die Qualität der Darstellung
            ihrer Person durch die Schauspielerin Kimberley Greene am Theater in Boston diskutiert.
         

         In einem umfangreicheren Essay macht der Ich-Erzähler sich Gedanken über Foto und
            Film, Illusionen, darüber, was wir sehen und was wir suchen, wenn wir Bilder betrachten.
            Diese Gedanken setzt er in Beziehung zu Walter Benjamins Aufsatz „Das Kunstwerk im
            Zeitalter seiner technischen Reproduzierbarkeit“.
         

         Richard Powers hat mit „Drei Bauern auf dem Weg zum Tanz“ einen Ideenroman vorgelegt,
            in dem er die Grenze zwischen Sachtext und Belletristik zerfließen lässt. Er entwirft
            keine Charaktere, die sich als Identifikationsfiguren eignen oder uns im traditionellen
            Sinn durch eine Handlung begleiten oder führen.
         

         Die Erzählung gibt sich in Momenten autobiografisch. Man sollte jedoch vorsichtig
            sein in dem Bemühen, dahinter Powers zu finden, auch wenn der Schriftsteller Elemente
            seiner Biografie einfließen lässt, so seinen Universitätsabschluss, die vorübergehende
            Arbeitslosigkeit und den Weg nach Boston über Detroit. Der Roman ist, indem Powers
            ihn geschrieben hat, Teil der Biografie seines Autors, wie es einmal im Text heißt.
         

         Powers fragt, wie Menschen und ihre Biografien zusammenhängen. Ob jedes Ereignis,
            über wie viele Umwege auch immer, Verbindungen zu allen anderen oder bestimmten anderen
            Ereignissen aufweist. Welche Rolle Vergessen und Erinnern, Realität und Abbild dabei
            spielen. Ein weiteres Thema ist die Mehrgesichtigkeit des technologischen Fortschritts,
            was zu den Dauerfragen im Werk von Powers zählt. Hier interessiert ihn besonders der
            Fortschritt, der Kunst für die Massen hervorgebracht hat, wie Film und Fotografie,
            aber auch Technologien für die Massenvernichtung, ausdrücklich für den Ersten Weltkrieg.
            Worin besteht die Natur solcher Technologien? Machen Menschen sich angemessen Gedanken
            über die Folgen der Entwicklung und des Einsatzes von Technologien?
         

         Richard Powers’ Roman erweckt im Titel den Eindruck, drei Bauern würden zum Tanz gehen.
            Aber sie gehen nicht, noch tanzen sie. Leser, die von einem Roman erwarten, dass er
            ihnen zeigt, ob er in der Lage ist, sie zu unterhalten, dürften von Powers’ Buch enttäuscht
            sein, den anderen ermöglicht er, ihn auf eine der faszinierendsten gedanklichen Reisen
            zu begleiten, die uns seit langer Zeit ein Roman anbietet – ein Roman, der im Original
            vor 26 Jahren erschienen ist.
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         Ein grotesker Sonderling

         John Kennedy Tooles Roman „Die Verschwörung der Idioten“ präsentiert einen der originellsten
            Helden der amerikanischen Literatur
         

         
            	      			Von Manfred Orlick
         

         „Der Fettwanst mit der grünen Mütze“ – das ist Ignatius Reilly für die braven Bürger
            von New Orleans. Der kugelrunde Kopf mit der viel zu kleinen grünen Jagdmütze ist
            für die Leute das Signal für Ärger und Wutanfälle. Ignatius, der sich mit jedem streitet,
            ist bekannt für seine Ausraster. Selbst mit der Polizei legt er sich an und beschimpft
            Gott und die Welt.
         

         Der „Wirrkopf von Gottes Gnaden“ schreibt beleidigende Pamphlete und führt ein „Tagebuch
            eines Jungproletariers“. Allein seine verwitwete Mutter hält zu ihrem pedantischen
            und überheblichen Sohn. Doch ausgerechnet von ihr wird er gezwungen, sich endlich
            nach einem Job umzusehen.
         

         Reillys berufliche Odyssee beginnt zunächst im Büro einer heruntergekommenen Hosenfabrik,
            wo er allerdings die anfallenden Büroarbeiten mit Hilfe des Papierkorbs erledigt.
            Außerdem zettelt er unter den schwarzen Fabrikarbeitern eine Revolte an. Die nächste
            Station seiner „Berufslaufbahn“ ist ein fahrbarer Würstchenstand, mit dem er Hotdogs
            im French Quarter von New Orleans verkauft. Doch das Geschäft läuft mehr schlecht
            als recht, denn als Nimmersatt ist Ignatius selbst sein bester Kunde.
         

         Nach dieser Bruchlandung wechselt Ignatius ins politische Fach und gründet eine Partei,
            die Partei der Sodomiten, mit der er Sex und Politik auf einen Nenner bringen will.
            Dabei gerät er in einen kriminellen Handel mit pornografischen Bildern. So stolpert
            er auch hier von der einen grotesken Situation in die nächste. Kein Wunder also, dass
            er scheitert, schließlich ist er nur von Idioten umgeben. Ein Teufelskreis, aus dem
            ihn schließlich Fortuna befreit.
         

         John Kennedy Toole (1937-1969) schrieb „Die Verschwörung der Idioten“ 1963 während
            seines Militärdienstes. Innerhalb eines halben Jahres tippte er den Roman in einem
            atemberaubenden Tempo in eine geliehene Schreibmaschine. Der 25-jährige Toole, der
            ebenfalls egozentrisch war und jahrelang unter Übergewicht litt, war bei der Niederschrift
            recht optimistisch.
         

         Und tatsächlich interessierte sich ein großer New Yorker Verlag für das Manuskript,
            doch der (jüdische) Lektor wollte grundlegende Änderungen vornehmen. Daraufhin begrub
            Toole das Manuskript in einer Schublade und holte es nie wieder hervor. Der werdende
            Autor war am Boden zerstört, er ergab sich seinem verletzten Stolz. Das Scheitern
            seiner „Idioten“ führte er schließlich auf eine jüdische Verschwörung zurück. Zusätzlich
            kamen heftige Streitereien mit seiner Mutter und so setzte Toole am 26. März 1969
            seinem Leben ein Ende.
         

         Fünf Jahre später entdeckte Tooles Mutter das Manuskript und schickte es an zahllose
            Verlage. Mit ihrer Hartnäckigkeit wurde sie bald zum Schrecken aller Verlagsleute.
            Erst 1980 veröffentlichte ein kleiner Verlag, der eigentlich auf wissenschaftliche
            Fachliteratur spezialisiert war, den Roman. Bereits ein Jahr später wurde „Die Verschwörung
            der Idioten“ mit dem Pulitzer-Preis ausgezeichnet. Es war das erste Mal, dass ein
            Autor diese wichtigste literarische Auszeichnung der USA posthum erhielt.
         

         Danach traten „Die Verschwörung der Idioten“ und sein origineller Hauptheld Ignatius
            Reilly, der oft als fetter Don Quijote bezeichnet wird, ihren Siegeszug an. Bisher
            wurde der Roman in fast zwanzig Sprachen übersetzt und weltweit in über 1,5 Millionen
            Exemplaren verkauft. Darüber hinaus zählt John Kennedy Toole heute zu den Klassikern
            der sogenannten Südstaaten-Literatur. Nun liegt dieser moderne Schelmenroman, der
            deutlich autobiografische Züge trägt, auch in deutscher Sprache vor. Ein rasanter
            Lesespaß.
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         Engelstagung am Auschwitz-Fluss

         Zwei Bücher des polnischen Schriftstellers Marian Pankowski liegen in deutscher Erstausgabe
            vor
         

         
            	      			Von Fabian Kettner
         

         Über Marian Pankowski ist in Deutschland nur wenig bekannt. Er lebte von 1911 bis
            2011, in Polen und in Belgien. Tätig war er als Schriftsteller, Literaturhistoriker
            und Übersetzer. 1938 begann er das Studium der polnischen Philologie in Krakau. Zu
            Beginn des Zweiten Weltkriegs leistete er seinen Militärdienst. Dabei geriet er in
            deutsche Kriegsgefangenschaft. Zwischen 1942 und 1945 war er in den Konzentrationslagern
            Auschwitz, Groß-Rosen und Bergen-Belsen. Nach seiner Befreiung ließ er sich in Belgien
            nieder. Dort arbeitete er zunächst als Übersetzer und begann dann ab Mitte der 1950er-Jahre
            seine schriftstellerische Karriere. Für zwei seiner Bücher war er für den Nike-Literaturpereis
            nominiert, den bedeutendsten Literaturpreis Polens. Die ersten deutschen Übersetzungen
            seiner Bücher liegen schon länger zurück: 1972 erschien „Matuga kommt“ und 1985 „Der
            Kosak und Betty“. Nun sind in kurzer Zeit bei zwei verschiedenen Kleinverlagen gleich
            zwei schmale Bändchen in deutscher Erstausgabe erschienen.
         

         „Planet Auschwitz“ ist eine autobiografische Schrift, aber es ist keine Autobiografie.
            Pankowski erzählt von seiner Zeit in verschiedenen deutschen Konzentrations- und Vernichtungslagern,
            aber es ist kein typischer Überlebendenbericht. Einen solchen zu schreiben, gerade
            damit hätte er Probleme: „Seit fünfzig Jahren lehne ich Interviews ab und reagiere
            nicht auf Befragungen der Forscher über die deutschen Konzentrationslager: Sie wollen
            Fakten, immer dieselben […]. Wurden Sie gefoltert? – Aber ja doch, und wie!, wäre
            man versucht zu antworten.“ Antworten zu geben scheint ihm auch überflüssig, denn
            „im übrigen wusste man schon alles, und diese Kenntnis der Lager ließ sich in einem
            Wort zusammenfassen: ‚schrecklich‘.“ Resigniert Pankowski hier? Zumindest weiß er,
            wie wenig dieses Resüme besagt. Und dann ist da diese Distanz zwischen dem, der da
            war, und dem, der nicht, die man auch als Nicht-Überlebender bemerkt, wenn eine gewisse
            Elisabeth ihn fragt: „Da […] in Auschwitz […] hast Du Dich da nicht unglücklich gefühlt?“
         

         Pankowski initiiert seine mehr oder minder chronologisch angeordneten Assoziationen
            seiner Zeit in und nach den Lagern mit einem Erinnerungssplitter. Als er als (katholischer)
            Gast bei einer jüdischen Taufe ist, fällt ihm Szymek ein, sein ehemaliger Mitgefangener
            aus Auschwitz. Er hat ihn nicht mehr gesehen, seitdem dieser bei einem Transport mit
            musste, von beide nicht wussten, ob er zu den Gaskammern fährt oder nicht. Viele Jahre
            später erhält er von ihm eine Einladung und er geht ihn in München besuchen. Die Beschreibung
            der ersten Minuten ihres Zusammentreffens, all der Assoziationen und „Implikationen“
            (Lawrence L. Langer) gehören zum beeindruckendsten Stück Literatur zu diesem Thema.
         

         Zum einen geht es um die sofortige überwältigende Gegenwart der gemeinsamen Vergangenheit.
            Szymek, „dieser immer noch nach Tod riechende Lazarus“, kommt auf Pankowski zu, „aber
            immer langsamer, weil er von seiner beigen Alpaka-Jacke die Asche des Krematoriums
            streift“. Dabei kreiert Pankowski sprachliche Bilder, die sich mit den gemalten von
            Samuel Bak messen können: „Beide stehen wir auf einer glatten Schwelle, anscheinend
            zu dem Hier, wo die Sonne scheint und die Lerche fliegt, doch ohne Zweifel eher zu
            dem Dort, zu der Asche, die in unseren Träumen unaufhörlich über eine Wüste voller
            Namen zu uns herüberbrüllt.“
         

         Zum zweiten geht es um die Kluft, die zwischen Überlebenden und Nicht-Überlebenden
            liegt, so sehr zweitere erstere auch zu verstehen sich mühen. Hier kann sich Pankowski
            mühelos mit dem sehr empfehlenswerten Buch „Vater“ von Carl Friedman messen. Ohne
            getrennt sein zu wollen, sehen sich Pankowski und Szymek in den Augen von Szymeks
            Familie: „Sie haben dort das erlebt.“ Es gibt nur dieses Das, kein Wort dafür, außer „Planet Auschwitz“, „Flammeninsel“,
            „ein Abgrund in ihrer Erdenzeit, ein von unseren bloßen Körpern und unserem Geruch
            nach verbranntem Fleisch gerissener Abgrund, den sie in keine Metapher kleiden können.“
            Alle fühlen sich unwohl, und die beiden Verbündeten fühlen sich am unwohlsten, weil
            sie wissen, dass sie der Grund für die unangenehme Situation sind.
         

         Ein ähnlich großer Abgrund liegt auch zwischen „Planet Auschwitz“ und „Der letzte
            Engeltag“. Auschwitz wird kurz genannt, spielt aber keine Rolle in dem Buch. Was ist
            eine Silve? Das Internet weiß die Antwort nicht. Es muss so etwas Ähnliches wie ein
            Textstück sein. Denn an einer Stelle, am Ende dieser kapitelartigen Einheiten, da
            verwendet Pankowski das Wort selber: „Komisch ist die heutige Silve geraten“. Und
            er bedauert, dass niemand sei, dem er „die heutige Silve jetzt ganz frisch vorlesen
            könnte.“ Komisch im Sinne von „merkwürdig“ ist freilich das Buch geraten. Es stammt
            nämlich aus der Zukunft. „Sechs Tage aus der Handschrift einer Silve von Marian Pankowski,
            ausgewählt und herausgegeben von Piotr Marecki. Krakau, den 9. November 2050“, so
            heißt es wie als Widmung, bevor der Text beginnt. Aber damit hat der Text bereits
            begonnen! Denn das Buch gliedert sich in sechs Abschnitte, denen jeweils ein Datum
            aus den kommenden 30 Jahren zugeordnet ist. Somit enthält es quasi einen Rückblick
            aus einer Zukunft, in die Pankowski den Leser versetzt.
         

         Aber einen Rückblick worauf? Hierauf weiß nicht nur das Internet keine Antwort. Hangeln
            wir uns weiter an der Überschrift entlang: Auf Engel, im übertragenen wie im wörtlichen
            Sinn, trifft der Ich-Erzähler in jedem Kapitel. Die Einladung zum letzten Engeltag
            erhält der Erzähler im vorvorletzten Eintrag, als er in seiner Heimat zu einer großen
            Engelversammlung hinzustößt. Dort wird er Zeuge einer philosophischen Debatte und
            eines literarischen Wettbewerbs. Nicht nur bei dieser „Sitzung zur ungehobelten Poesie“
            widmet sich Pankowski auf ausgesprochen dümmliche Weise der – wie er es nennt – „Unterleibsthematik“.
            Hier lässt er der ungelenken Lustischkeit, die sein gesamtes Buch durchzieht, freien
            Lauf. Man könnte meinen, dass er die Beiträge der Wettbewerbsteilnehmer nur wiedergäbe,
            wie beispielsweise diesen Vierzeiler: „Scheißt ein Weib ins Töpfchen / dass Donnerhall
            erklingt! / Steckt in den Arsch den Daumen / damit es nicht so stinkt!“. Aber die
            Beobachtungen des Erzählers treffen den gleichen Ton, so wenn er „Weinberge voll dicker
            Traubentitten“ und Klarinetten „so geil sich aufrichtend“ erblickt. Die Heimat seiner
            Mutter ist ihm „das Land, wo Milch und Honig meiner Mutter fließen“, und er selber
            sei an einer Stelle „rot wie ein Pimmel nach einem Bad im Mai“. Gerhard Zwerenz hätte
            es nicht schöner sagen können.
         

         Dieser altväterlichen Frivolität – die neu und jung auch nicht besser geriete – korrespondiert
            eine abgegriffene lederne Lebendigkeit, so wenn der Erzähler durch die Natur wandert:
            „Der gewöhnliche, alljährliche Eisstau – hopp! Von Scholle zu Scholle! Und wieder
            – hopp! Von Eis zu Eis wir spielen Himmel und Hölle in Weiß… uuund schon sind wir
            drüben!“.
         

         Es erinnert an Günter Grass’ sachliche Unfähigkeit aus der „Blechtrommel“, die sich
            als Ironie tarnt, in der es zu Anfang heißt: „Ich erblickte das Licht der Welt in Form einer 60-Watt-Glühbirne.“ Kichernd wird bei Pankowski der eigene Körper in
            einander fremde technische Einheiten zerlegt: „Ich schließe halb die Augen und hefte
            mir ein Lächeln in die Mundwinkel, um meine Zufriedenheit zum Ausdruck zu bringen.“
            Bei der Morgentoilette verwendet er „ein paar Tropfen Eau de Toilette, damit mein
            Gesicht spürt, dass ich es gut mit ihm meine.“ So reden heutzutage gebildete pädagogisch
            bewusste Elternteile: ‚Mein Kind spielt das, damit es bestimmte Kompetenzen entwickelt‘
            – nicht aus Spaß. „Schon nutzt der nächste Gedanke den lockeren Betrieb hinter meiner
            Stirn aus“? Schön wär’s! Einzig die „Generalmobilmachung des Gedächtnisses“ würde
            an anderer Stelle etwas taugen, nämlich als Kommentar zum deutschen Umgang mit der
            NS-Vergangenheit. Aber von der sind wir hier weit entfernt.
         

         A propos: Liest sich „Planet Auschwitz“ anders, nachdem man „Der letzte Engeltag“
            gelesen hat? Fällt etwas von diesem auf jenes zurück? Im ersten Kapitel, dem zum 22.
            Dezember 2006, taucht das Lager Auschwitz als Erinnerung einmal kurz auf. Der Zusammenhang
            bleibt unklar, und die Nennung spielt später auch keine Rolle mehr. Pankowskis Obszönität
            aber ist in „Planet Auschwitz“ nicht fehl am Platze. „Ich erhebe mich, nackt und ohne
            durch die Entlausung gegangen zu sein; die Hände über mein unbeschnittenes katholisches
            Glied gekreuzt“, so imaginiert er sich am Tisch seines Verbündeten Szymeks. Aber hier
            ist Obszönität die, zu der die Deutschen ihre Opfer zwangen: Immer wieder mussten
            sie sich nackt präsentieren. Bei der Aufnahme in ein Lager wurden ihnen alle Haare
            abgeschoren und wurden sie einer Pseudo-Entlausung unterzogen. Und auch das Detail
            des beschnittenen Glieds ist wichtig, denn ob jemand beschnitten oder unbeschnitten
            war, war im Zweifelsfall Kriterium dafür, ob einer ermordet wurde oder nicht. Auch
            Pankowskis lapidare Beschreibung von sich einschmutzenden Lagerinsassen ist hier passend:
            Sie erfasst den „excremental assault“ (Terrence Des Pres), mit dem die Deutschen ihren
            Opfer mitteilten, was diese angeblich seien – und mit dem sie Auskunft über ihren
            Volkscharakter gaben. Wer die Vulgarität, die Obszönität und Perversion auslässt,
            die das „Deutschtum von Auschwitz“ ausmachen, der verfehlt das Grundsetting, in dem
            die Judenverfolgung inszeniert wurde.
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         Die unerschöpfliche Fantasie autobiografischer Natur

         „Strichcode“ ist Krisztina Toths atemberaubendes Debüt als Prosaschriftstellerin

         
            	      			Von Frank Riedel
         

         Wenn es ein Glück für die deutsche Literatur war, dass Terézia Mora Heimat und Sprache
            verlassen hat, so ist es ein Glück für die ungarische Literatur, dass Krisztina Toth
            geblieben ist. Es scheint, dass erfolgreiche ungarische Schriftstellerinnen der Gegenwart
            ihre bemerkenswerten Debüts der seltsamen Materie ihrer Kindheit widmen.
         

         Krisztina Toth, Jahrgang 1967, eine in Ungarn sehr bekannte Lyrikerin, hat in der
            Heimat mit ihrem ersten Erzählband 2006 großen Erfolg gehabt. Mit dem renommierten
            Sándor-Márai-Preis steht sie in einer Reihe mit Imre Kertész oder Péter Esterházy.
            Nun sind die 15 erzählten Begebenheiten aus dem Leben als „Strichcode“ endlich auch
            für das deutschsprachige Publikum zu erlesen.
         

         Eine jede Geschichte steht für sich allein, geht von einer skurrilen Begebenheit aus
            und erzählt dabei das Leben und seine Zusammenhänge. Die autobiografisch inspirierten
            Momentaufnahmen sind nicht chronologisch geordnet und reichen von der Kindheit über
            die pubertierende Jugend und das Studentinnenleben bis in die Gegenwart. Meisterhaft
            dynamisch reißt jeder Episodenanfang mit, man begibt sich in medias res. Die Mischung aus einer außergewöhnlichen Beobachtungsgabe und der Kunst mit Worten
            mehr sagen zu können, als ein Bild oder Film, lässt den Leser eine Episode nach der
            anderen verschlingen. Dabei spürt man, wie Toth Geräusche und Gerüche mit Worten noch
            unerträglicher, ekliger, lauter schreiben kann, als sie wohl wirklich sind. Wie viel
            Fantasie dabei ist, erscheint unwichtig. Der Beginn der Geschichte „Lauwarme Milch
            (Strichcode)“ könnte auch als Credo der Autorin gelten:
         

         „Die ganze Story habe ich in meinem Kopf ersonnen und abgespielt. Ich amüsierte mich
            übrigens oft auf diese Weise: konstruierte die Szenen, verfasste die Dialoge, und
            dann brauchte ich nur noch darauf zu warten, dass sich in der Realität mit mehr oder
            weniger kleinen Pannen das abspielte, was ich erdacht hatte.“
         

         Auch die anderen Überschriften sind meist banal wie „Federmäppchen“, „Der Zaun“ oder
            „Ich tanze gern“, denen in Klammern mysteriöse Beschreibungen zugeordnet werden. So
            erweist sich die „Linie“ – „Trennlinie“, „Richtlinien“, „Hotline besetzt“ oder eben
            „Strichcode“ – als roter Faden des Erzählbandes.
         

         Krisztina Toth erzählt von Schuldisziplin, dem Verlieben, der Trennung, dem Altwerden
            und Sterben. Sie lässt in „Schwarzer Schneemann (Liniennetz)“ die sozialistische Plattenbausiedlung
            zum Märchenland werden, wenn sie deren Legenden, Mythen, Geräusche, Charaktere und
            Kommunikationsstruktur so liebevoll wie präzise, mit den Augen eines Kindes, beschreibt.
            In „Kalter Boden (Höhenlinie)“ erkennt die Ich-Erzählerin auf einer Japanreise zu
            einem Literaturkongress „[w]ie schwer es ist, alte Wünsche loszuwerden“. Eine andere
            überrascht den Leser in „Take five (Bruchlinie)“ mit hemmungslosem Sex mit dem namenlosen,
            verhassten Nachbarn in ihrer Pariser Studentenbude. Nur eines ist allen Episoden gemein:
            Sie sind verblüffend. Mal machen sie einen nachdenklich, mal bringen sie einen zum
            Schmunzeln:
         

         „‚Where are you from? ‘, fragte sie, ihr Vogelköpfchen zur Seite geneigt.

         ‚Hungary‘, antwortete sie zurücklächelnd.

         ‚Me too‘, nickte die junge Frau verständnisvoll und holte sich einen Mars-Riegel heraus.“

         Es gibt in den Geschichten eine Welt von Persönlichkeiten, aber auch eine Ziege, die
            Selbstmord begehen will, und einen Schäferhund, der mit dem Kopf in der Katzenklappe
            des Garagentores so verkeilt ist, dass die Kettensäge geholt werden muss – natürlich
            nur um das Garagentor zu zersägen – und eigentlich, um etwas über Vaters großes Geheimnis
            aus der Vergangenheit zu erfahren.
         

         Die Sprache der Autorin ist individuell und rücksichtslos lakonisch, immer dem Alter
            der Protagonistin entsprechend: Der erste Bikini ist „das rote Oberteil aus zwei Dreiecken
            und hinter den Dreiecken nichts“, über alte Menschen bemerkt sie, „ihre Fersen sind
            wie der Rand beim Käse“. Und über die nächtliche Beobachtung ihrer Protagonistin im
            Ferienlager heißt es augenzwinkernd, „Ági-Néni lag auf der anderen Seite nackt am
            Boden, mit leidendem Gesichtsausdruck, auf allen vieren, unmittelbar hinter ihr der
            Arzt, so als hätte er beim Schubkarrenfahren gerade erst ihre Beine losgelassen.“
         

         Doppelbödig sind die Aussagen der einzelnen Geschichten, auf den ersten Blick nicht
            zu erschließen. Der Leser sieht sich gezwungen, über das Gelesene nachzudenken. Jeder
            hat in seiner Kindheit oder Jugend solche Begebenheiten erlebt, sie aber vergessen,
            oder konnte –mangels Talent und erzählerischer Kraft einer Krisztina Toth – sie nicht
            lebendig werden lassen.
         

         Wenn Peter Nádas im Nachwort zur deutschen Ausgabe lobend feststellt, dass es ein
            solches erzählerisches Talent in der ungarischen Literatur lange nicht mehr gegeben
            hat, kann man dem nur erweiternd hinzufügen: nicht nur in der ungarischen.
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         Essen, Einfühlen, Leiden

         Aimee Benders Roman „Die besondere Traurigkeit von Zitronenkuchen“ handelt vom Erwachsenwerden
            und ist überzuckert mit magischem Emotionalismus
         

         
            	      			Von Bernd Blaschke
         

         Familienromane boomen nun schon länger. Nicht nur in Deutschland, sondern auch in
            den USA und anderswo erfreut sich das Erzählen von innerfamiliären Beziehungsmustern
            und von genealogischen Traditionslinien großer Nachfrage. Das Thema Essen ist ein
            gleichfalls beliebter Buch- und Fernseh-Gegenstand. Allerdings findet die Zurschaustellung,
            Reflexion und Anleitung des Kochens, Essens und Genießens bisher eher im Medium des
            Sachbuchs oder der Koch-Show statt. Zwar gab es in der Nachfolge von Tania Blixens
            ‚Babettes Fest‘ einige Romane und Erzählungen, die um die Abläufe der produktiven
            oder rezeptiven Kulinarik kreisen, doch scheint der große Roman des Kochens und Schlemmerns
            noch nicht zubereitet worden zu sein. Emotionen schließlich, die intensiven Gefühle
            von Liebe und Hass, von Trauer und Glück, von Ekel und Scham, vor allem aber auch
            die heikle Sozialität von Gefühlen – das Mitgefühl im Guten und Bösen – diese Triebkräfte
            menschlichen Handelns befeuern nicht nur die Künste seit langem. Sie sind seit einer
            Dekade auch ein gewichtiger Forschungsschwerpunkt der Natur- und Kulturwissenschaften.
         

         Was herauskommt, wenn man diese drei trendigen Themenfelder verbindet, das hat nun
            die kalifornische Erzählerin Aimée Bender ausprobiert. Um es vorweg zu verraten: Der
            versuchslesende Rezensent empfand das Ergebnis keineswegs als faden Eintopf, gleichwohl
            auch nicht als Spitzenprodukt subtil strukturierter und balancierter Kunst. Denn Benders
            Roman „Die besondere Traurigkeit von Zitronenkuchen“ lebt allzu sehr von seinem zentralen,
            der Fantastik entliehenen Grundeinfall: der übernatürlichen Begabung seiner Protagonistin
            und Ich-Erzählerin Rose, die das Talent besitzt, in jedem Bissen die Herkunftsgeschichte
            der Zutaten und die Gefühlszustände der Köche zu schmecken. Anstelle eines leicht
            antiquierten, allwissenden Erzählers haben wir nun eine allschmeckende und dadurch
            (wenigstens was die Gefühle betrifft) allwissende Ich-Erzählerin. Während Prousts
            Erzähler durch seine Madeleine mit Lindenblütentee die eigene Kindheit wiederauferstehen
            sieht, empfindet und durchleidet Benders Erzählerin Rose gar die Gefühle aller ihrer
            Mitmenschen, die hier im Gegensatz zu Prousts subtil ausschweifender und sezierender
            Gefühlssemantik freilich meist nur knapp benannt werden, etwa als Mischung aus Trauer
            und Wut. Benders Grundidee ist so originell wie ästhetisch-epistemisch abgeschmackt.
            Denn um der narrativen Spannungs-Lähmung durch besagte Allwissenheit, die alles Gefühlte
            einfach benennt, zu entkommen, werden weitere rätselhafte, übernatürlich Fähigkeiten
            auf einige Familienmitglieder verteilt. Eine Inflation des Magischen ereignet sich,
            die wohl das Ziel verfolgt, die Besonderheit jedes Einzelnen zu unterstreichen und
            zudem die existentielle Gefährlichkeit solcher empathischen Sonderbegabungen zu verdeutlichen.
         

         Ihre übernatürliche Fähigkeit, durchs Essen die Gefühle der Zubereitenden nachzufühlen,
            stellt sich für Rose (und schließlich auch für den Leser) freilich eher als Fluch
            denn als Segen heraus. Denn das Wissen um die meist traurig depressiven Gefühle ihrer
            nahen Mitmenschen oder auch unbekannter Arbeiter der Lebensmittelbranche belastet
            die Protagonistin. Sie hätte vieles lieber nicht gewusst und vieles lieber nicht mitfühlen
            mögen. So rettet sie sich im Verlauf der Geschichte dadurch vor der Zudringlichkeit
            fremder Emotionen, dass sie sich möglichst weitgehend von gefühlsneutralen Industrieprodukten
            ernährt – und schließlich selber Kochen lernt und dies zu ihrem Beruf macht.
         

         Die Geschichte hebt an mit der Schilderung des ersten Auftretens der ambivalenten
            Sonderbegabung. An ihrem neunten Geburtstag nascht Rose vom titelgebenden Zitronenkuchen
            und schmeckt dabei die niederschmetternde Traurigkeit und Einsamkeit ihrer Mutter.
            Dieser ‚neue Sensor‘ begleitet sie nun durch ihren Schul- und Familienalltag. Weder
            ihren Eltern, noch ihrem quasi-autistischen Bruder noch der Schulkrankenschwester
            vermag die Erzählerin ihre schmerzhafte Begabung und ihr somit erlangtes Geheimwissen
            zu vermitteln. Einzig George, der beste Kumpel ihres Bruders, interessiert sich für
            ihre idiosynkratische Wahrnehmungsfähigkeit. George zeigt Verständnis; Rose huldigt
            ihm mit einer kindlichen Liebe, die sie nie recht aufgibt, auch wenn der schließlich
            ins College und in die Ehe (mit einer anderen) entschwebende junge Mann die wechselseitige
            Zuneigung zwar pflegt, jedoch nicht intensiviert. George mit seinem Talent als Naturwissenschaftler
            und seiner Offenheit für andere Menschen unternimmt regelrechte Versuchsreihen mit
            ihr – und er buttert ihr Toasts „voll freundlicher Konzentration“.
         

         Wie es sich für einen Familienroman und eine Geschichte vom Erwachsenwerden gehört,
            erfahren wir einiges über die eher unglücklich und distanziert verlaufenden Beziehungen
            zwischen den Eltern, über die mal oberflächlichen, mal depressiven Jugendfreundinnen
            der Erzählerin, und schließlich über ihren Bruder, dem eine noch bedrohlichere Begabung,
            eine noch tiefere Einsamkeit und eine noch konsequentere Weltflucht eignet. Das Schicksal
            und Ende des Bruders, wie auch die überraschenden, späten Einsichten in familiär-genealogische
            Erblinien magischer Sonderbegabungen seien hier nur erwähnt, nicht en detail verraten.
            Sie tragen einiges zur Lektürespannung dieses lebendig erzählten Romans bei, der freilich
            im Rückblick etwas schematisch konzipiert wirkt. Der Vater der Erzählerin, ein stets
            leicht distanzierter, scheinbar gefühlsarmer Mann, offenbart erst am Ende des Narrativs,
            dass seine Haltung ein Schutzpanzer sein könnte, mit dem er die geerbte und weitergegebene
            Empfindlichkeit unter Kontrolle hält: „Trotz seiner nicht gerade überragenden Vaterqualitäten
            war Dad ein sehr anständiger Mensch. Er arbeitete für eine mittelgroße Anwaltskanzlei,
            so dass er den kleinen Mann nicht übers Ohr hauen musste, und er vertiefte sich in
            seine Fälle, weil er seine Sache gut machen wollte. Er verdiente ordentlich, gab aber
            mit seinem Geld nicht an. Er war in Chicago aufgewachsen und hatte eine litauische
            Jüdin zur Mutter, die in ärmlichen Verhältnissen groß geworden war und oft Geschichten
            davon erzählte, wie ein Huhn für die ganze Großfamilie reichen musste. […] Er war
            ein Mann, der ziemlich genau wusste, was er wollte, er war intelligent, im Grund seines
            Herzens aber ganz einfach und hatte ausgerechnet drei hochkomplizierte Menschen als
            Familienmitglieder abbekommen“.
         

         Die Mutter der Erzählerin kocht, wenn sie wegen ihrer Affäre mit einem Schreiner-Kollegen
            ein schlechtes Gewissen hat, für den Vater seine italienischen Lieblingsgerichte –
            und nur die Erzählerin bekommt von alldem etwas mit. Roses Mutter liebt ihren kauzigen,
            als Kind hochbegabten, doch im Leben scheiternden Sohn über alles, was die Erzählerin
            fast eifersuchtsfrei vermerkt.
         

         Aimee Benders Talent, leicht surreale Geschichten zu erfinden, deren parabelhafte
            oder allegorische Sinnhaftigkeit mal dezenter, mal plakativer daherkommt, zeigte sich
            schon in ihrem von der Kritik weithin gelobten Erzählband „Das Mädchen, das Feuer
            fing“ (1999). In ihrem Zitronenkuchen-Roman blitzt diese Neigung zur allegorisch verdichteten
            Sinngeschichte auf, wenn Rose ihrem Vater vom Leben eines beinahe blinden Jungen erzählt,
            der irgendwann spät eine Brille bekommt, erstmals alles sehen kann und endlich lesen
            lernt. Doch möchte dieser sehbehinderte Junge die Erschöpfung seiner Mutter und ihr
            verkommenes Zuhause lieber nicht sehen. Also zertrampelt er seine Brille und lebt
            als offiziell Sehbehinderter weiter. Man kann in dieser kleinen, eingeschobenen Geschichte
            eine mise-en-abyme-Spiegelung des Romans und seines Zentralthemas erkennen: Nutzen und Kosten, Glück
            und Schmerzen der Sensibilität werden hier verhandelt. In Aimee Benders Erzählkosmos
            tendiert die Moral freilich ziemlich deutlich in Richtung Atharaxie und Gefühlsvermeidung.
            Denn die Wahrnehmung eigener und fremder Gefühle bedeutet hier fast immer Leid und
            Unglück.
         

         Ein starkes Stück Literatur ist schließlich das Ende des Romans, wo sich die enthüllten
            Spezialfähigkeiten der Familie vervielfachen. Versöhnlich ist die späte Berufswahl
            der Erzählerin, die bedrückt von den sich ihr aufdrängenden Gefühlen der Anderen,
            ihren Weg ins Leben erst nicht recht zu finden schien. Nachdem sie lange als Tellerwäscherin
            in ihrem französischen Lieblingsbistro jobbte, enthüllt sie den staunenden Patrons
            ihre sensationellen Geschmackstalente und darf diese nun bei ihrer Ausbildung zur
            Köchin anwenden. Dass ihre ersten Kochversuche ihren Eltern überaus gut schmecken,
            wird berichtet. Wie und wonach aber ihre eigenen Kreationen schmecken, das verrät der Text allerdings nicht.
         

         Beschreibungen von Speisenuancen und sensuellen Valeurs gehören bekanntlich zu den
            größten Herausforderungen der Sprache. Essen und Trinken sind, trotz aller Feinschmecker-
            und Weintrinker- Magazine ästhetische Erfahrungen, deren sprachliche oder auch philosophisch-ästhetische
            Erfassung und Erforschung noch in den Kinderschuhen stecken. Jürgen Dollase, der vielleicht
            nicht nur in Deutschland scharfsinnigste und philosophischste Gastrokritiker, hat
            dies in seinen Kolumnen (unter anderen in FAZ und FAS) und Essays wiederholt vermerkt
            und Abhilfe vorgeschlagen. Aimee Bender trägt nicht wirklich Neues oder sprachkünstlerisch
            Bedeutsames zur Sprache des Essens und des Schmeckens bei. Sie umgeht diese Herausforderung,
            indem sie ihre Protagonistin schlicht die Gefühle der Köche benennen lässt, und indem
            sie sie – wie auf einem Packungsaufdruck – die Herkunftsorte und Produktionsarten
            der Zutaten aufzählen lässt. Bei der Entschlüsselung der Zutaten einer Quiche Lorraine,
            die Rose im Dialog mit einem Amateur-Gourmet dialogisch entfaltet, liest sich das
            etwa so: „Es sind zwei verschiedene Milchprodukte, sagte ich und beugte mich vor.
            Das eine ist Sahne, aus Nevada, glaube ich, wegen der Pfefferminznote, und dann ist
            da auch noch normale Milch drin, aus Fresno.“
         

         So verlagert Benders Roman die Magie in das Spezialwissen der Protagonistin. Sprachmagie
            oder (weltlicher gesprochen) prononcierte Ausdruckskraft kennzeichnen diesen einfallsreich
            konzipierten, flüssig erzählten und gut übersetzten Roman eher nicht. Nuancierte Beschreibungen
            sinnlicher Geschmackserfahrungen, Strukturanalysen des Kochens und Genießens raffinierter
            Kreationen finden sich mithin eher in den Büchern und Aufsätzen Jürgen Dollases als
            in diesem Roman, der einem magischen Emotionalismus huldigt.
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         Menschsein im stand by

         Über Luc Boltanskis Kantate „Die Vorhölle“

         
            	      			Von Cathrin Nielsen
         

         Die geschichtliche Lage Europas, so der französische Moralsoziologe Luc Boltanski
            im Nachwort zu seiner 2006 in Paris uraufgeführten Kantate für mehrere Stimmen, ist
            „gewiss keine Hölle, aber doch weit entfernt davon, ein Paradies zu sein“. Sie gleicht
            eher einer Art Warteschleife, aber einer, in der den Wartenden das Ziel, ja die Sehnsucht
            insgesamt abhanden gekommen sind. Dabei meint Sehnsucht mehr als Bedürfnisse haben;
            was jedoch dieses ‚Mehr‘ sein könnte, ist vage geworden, ja der konsumatorischen „Herzmitte
            unserer Lebensweise“ entglitten. So ist es ein Warten ohne Hoffnung, welches die in
            provisorischen Unterkünften – Zeitungspapier, ein zusammengestauchtes Puppenhaus,
            ein Nest aus Autoreifen – hausenden Insassen dieser Vorhölle zeichnet. Als „Stimmen
            der Vergessenen“ werden sie lautbar: jede für sich endlos sich ihrer selbst versichernd,
            Splitter oder Fragmente eines tonlosen Selbstgesprächs, denen erst die Stimme des
            Wanderers einen Ort, ein Gesicht, eine Deutung von Hoffnung und Schmerz verleiht.
         

         Wie fast 700 Jahre vor ihm der Dichter der „Göttlichen Komödie“, der sich an der Seite
            Vergils aufmachte, die jenseitige Welt zu erkunden, durchstreift auch der Wanderer
            dieser Kantate ein Jenseits. Freilich nicht jenes von Hölle, Purgatorium und Paradies,
            sondern eben die „Vorhölle“, lateinisch limbus, ursprünglich der Ort einer onto-theologischen Verlegenheit. In ihm verharren die
            Seelen derer, die ohne persönliches Verschulden aus der Offenbarung ausgeschlossenen
            sind, also vor allem ungetauft verstorbene Kinder und abgetriebene Föten. Sie müssen
            zwar keine Höllenqualen leiden, sind jedoch vom Zustand der Gnade exkludiert, was
            ihren eigentümlichen Zwischenzustand, ja ihre gespenstische Schwebe zwischen Existenz
            und Nicht-Existenz ausmacht. 2007 hat der Vatikan von diesem seit jeher angefochtenen
            Konzept als einer „unangemessenen, restriktiven Sicht von Rettung“ endgültig Abstand
            genommen. Und nun kommt ein französischer Soziologe und erklärt, kein anderer Begriff
            als der jenes limbus infantium treffe die geschichtliche, geistige und soziale Lage im heutigen Europa besser: Ort
            des ungeborenen bzw. ungetauften Lebens zwischen Himmel und Hölle.
         

         „Von der Welt getrennt, aufenthaltslos, unbeteiligt

             Gegenwartslos außer ihrem zeitlosen Warten

             Meine Brüder: Ohne Sünde, ohne Heil, unverloren.“
         

         Ein früheres Buch Boltanskis trägt den Titel „Soziologie der Abtreibung. Zur Lage
            des fötalen Lebens“ (2004). Hier hatte Boltanski den Fötus, dieses „ungewisse Wesen“
            am Rand der Welt, in den Mittelpunkt seiner Überlegungen gestellt und damit auf die
            keineswegs selbstverständliche Frage nach dem „Zutritt zum Menschsein“ hingewiesen.
            Sie beruhe auf der im Zuge der Abtreibungsdebatte zutage getretenen Spannung, gesellschaftlich
            einerseits gleich und austauschbar zu sein, also ein unterschiedsloses Sein-für-andere,
            andererseits, als Sein-für-sich, singulär, und als singuläres Wesen bestrebt, in die
            Wahrnehmung und das Gedächtnis der anderen Eingang zu finden. Diese unaufhebbare Spannung
            berühre unser Menschsein selbst: Die condition fœtale als condition humain? In der Tat kommt das Schweben zwischen dem Sein-für-sich und dem Sein-für-andere
            wahrscheinlich nirgendwo drastischer zum Ausdruck als in der „Lage des fötalen Lebens“,
            jener Zwittergestalt zwischen tumoraler und personaler Existenz. Man darf dabei zweifellos
            auch an die Ortlosigkeit der sogenannten überzähligen Embryonen denken, in denen Verwertbarkeit
            und Verwerfbarkeit unmittelbar zusammenfallen.
         

         Worum geht es also? Es geht um das Warten im Sinne einer totalen Auslieferung. Das
            schiere, ziellose Stehen-auf-der-Liste paart sich mit der „Selektion“ als einem Instrument,
            das einem den Zugang zu den Lebensbedingungen verschaffen soll, einem Instrument freilich,
            dessen Kriterien dunkel bleiben und von denen ungewiss ist, ob es sie überhaupt gibt.
            Denn wer oder was ist es eigentlich, der oder das da selektioniert? „Les limbes“,
            la „vaste zone“: Ein riesiges Lager? Eine riesige Petrischale? Ein riesiger Schoß?
         

         Wie auch immer: In der Vorhölle hat der Begriff der Selektion, auf die man wartet,
            einen positiven Klang, einen Klang von Erwähltwerden, Es-geschafft-haben, wenn auch
            nur für den Moment. Er gehört weniger in den Horizont der Lager als in den der cité par projet, der Welt als Projekt, wie es der „neue Geist des Kapitalismus“, der die Grenzen
            zwischen dem Privaten, dem Öffentlichen und dem Ökonomischen gezielt einreißt, propagiert.
            Ihm obliegt es, das Gegebene in die Vorläufigkeit des Projektes umzuwandeln, die Wirklichkeit
            zur überholbaren Möglichkeit, das Seiende zum immer weiter optimierbaren Werden. Unter
            dem Diktat der reinen Optimierbarkeit bezieht sich die Selektion somit auf jedwede
            Form der Bestimmtheit; sie verfährt stets so, dass sie den Indikativ zugunsten seiner
            konjunktivischen Überhöhung überprüft und aushöhlt: Wann bin ich gerechtfertigt? Wann
            beginnt das gute Leben? Wie kann ich es schaffen? Warum habe ich es nicht geschafft?
         

         „Beim Versuch, unsere Eigenart zu definieren,

             Wähnen manche tatsächlich, dass wir eins sind

             Ein Netz; Fluktuationen

             Andere: Ein Leib; und wieder andere

             Zahlen; oder manchmal: eine Sprache

             Oder: schwimmende Festkörper im Äther

             Verrate ihnen nicht, dass wir nichts als Schatten sind“
         

         So ist der Limbus heute kein Ort einer onto-theologischen Verlegenheit mehr, sondern
            ein Ort, der in seiner neutralen, gesichtslosen Potenz zunehmend alle anderen Orte
            überwuchert: eine Schranke, ein checkpoint ins Leben als Projekt, an dessen Pforten Techniken der Überprüfung ihr Unwesen treiben,
            die selbst „niemand“ mehr überprüft, zumindest niemand, der aus Fleisch und Blut ist,
            aus Schuld und Hoffnung, aus Anteilnahme und Schmerz, oder wie sonst das Leben in
            seiner, auch moralischen, Vollgültigkeit genannt werden mag. Von hier aus ließe sich
            fragen, ob mit dem, was Boltanski hier auf eindrückliche Weise zur Sprache bringt,
            nicht auch eine Grenze der Soziologie erreicht ist, wenn die Soziologie sich traditionell
            mit dem Zusammenleben von Menschen befasst. Denn handelt es sich wirklich um Randexistenzen
            und Ausgegrenzte, um Namenlose, denen der Soziologe in Form des klagenden und deutenden
            Wanderers und Sängers begegnet? Um das Dispositiv eines Systems der Ungleichheit,
            in dem Selekteure von zu-Selektionierenden getrennt sind, nach dem Schema von Mächtigen
            und Untergebenen? Boltanski selbst stößt an diese Grenze vor, wenn er die Vorhölle
            als eine „geschichtliche Lage“ bezeichnet, die heute „die unsrige“ sei, in „diesem
            unserem Europa, in dem wir leben müssen“. Wer ist dieses ins Warten gebannte Wir, dessen Stimmung nicht die der „Sehnsucht“ ist, sondern die der „Vergessenheit“?
            Die Frage nach dem „Zutritt zum Menschsein“ hat auch eine ontologische Dimension sowie
            eine theologische, wie Boltanski zumindest inversiv deutlich macht, wenn er einer
            sich als säkularisiert begreifenden Gesellschaft einen explizit theologischen Topos
            wie den der Vorhölle als Spiegel vorhält.
         

         Diese Kantante ist schön. Sie ist erschreckend, beteiligt, auf ihre Weise tief, vieldeutig
            und streitbar. Es ist zu bewundern, über welche sprachlichen Register, und das heißt
            ja immer auch: über welche Register der Einsicht und Berührbarkeit der Autor verfügt.
            Jean Greisch, derzeitiger Inhaber des Guardini Lehrstuhls in Berlin, hat eine schöne,
            ganz adäquate Übersetzung angefertigt und in einem instruktiven Nachwort die Übersetzungsarbeit
            wiederum in eine Lektüre übersetzt, eine ergänzende, auf zahllose Gespräche mit Boltanski
            zurückgreifen könnende Lektüre. Weiter wird das Buch ergänzt durch einen ausgezeichneten
            theologisch-philosophischen Essay des Herausgebers Rolf Schieder. Es befasst sich
            mit den kritischen Begriffen des „Rechtfertigungsimperativs“ und „Projektzwangs“ im
            Werk Boltanskis und erweitert damit den Deutungshorizont der Kantate um eine Einbettung
            in elementare Grundzüge der Boltanskischen „Soziologie der Kritik“. Diese begnügt
            sich nicht damit, aus der Warte der Distanz gesellschaftliche Verblendungszusammenhänge
            zu durchschauen, sondern nimmt sich selbst „als soziale Praxis im Modus einer deskriptiven
            Wissenschaft wahr“. Und nicht zuletzt wird das Gewebe der Stimmen von einer weiteren,
            lautlosen, aber überaus wirkmächtigen Stimme begleitet: Fotografien Christian Boltanskis
            (dem Bruder des Autors) von Händen, von ruhenden, fassenden, berührenden, sinkenden
            Händen. Aus dem Dunkel emportauchend greifen sie auf ihre Weise in das Stimmengewirr
            ein, ordnen, führen und besänftigen das Wort.
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         Flaschenpost mit Anekdoten aus dem pittoresken Paris

         Guillaume Apollinaires Flaneurbüchlein erscheint nach beinahe 100 Jahren auf deutsch

         
            	      			Von Bernd Blaschke
         

         Das Werk des modernen Klassikers Apollinaires ist ähnlich vielfältig wie seine Herkunft.
            Als unehelicher Sohn einer polnisch-russisch-italienischen Kleinadeligen und ihres
            hochadeligen italienische Geliebten 1880 in Rom geboren, kam er über Monaco nach Paris.
            Dort schlug er sich mit Brotjobs als Bankgehilfe, Ghostwriter, Chefredakteur einer
            Rentiers-Zeitschrift oder Porno-Autor durch. Er befreundete sich 1905 eng mit Picasso,
            verkehrte mit Alfred Jarry und anderen Avantgardisten. Und er verfasste Lyrik und
            Prosatexte. Die machten ihn, leider erst nach seinem frühen Tod 1919, zu einem weithin
            verehrten Klassiker der Moderne. Als französischer Patriot zog der erst spät mit der
            vollen französischen Staatsbürgerschaft Versehene freiwillig in den Ersten Weltkrieg,
            wo er sich eine kaum heilende Kopfverletzung zuzog. Die Gedichte der Sammlung „Alcools“
            gehören ebenso zu den bahnbrechenden lyrischen Werken der Moderne wie seine typografisch
            reizvoll arrangierten Bildergedichte, die „Calligrammes“. Apollinaire schrieb nicht
            nur avanciert, absurd und grotesk fürs Theater („Die Brüste des Tiresias“), sondern
            auch als Kunst- und Literaturtheoretiker über den Kubismus oder den Geist der modernen
            Poesie.
         

         Zudem ersann er unter Pseudonym heftige erotische Romane, die heute freilich auch
            im Klassikerschrein der Bibliothèque de la Pléiade stehen (oder auf französisch im
            Netz, und zwar hier und hier). Diese pseudonym veröffentlichten, in vielen Ländern
            lange indizierten und erst 2010 vom Europäischen Menschenrechts-Gerichtshof europaweit
            vom Verbot freigesprochenen und als Klassiker ausgerufenen pornografischen oder erotischen
            Romane sind in ihrem Fach ähnlich eklektisch und polymorph, verfasst mit augenzwinkernder
            Freude an der Abwechslung und am Bizarren, wie seine Feuilletons über abseitige Stadtecken
            oder Käuze der Boheme. Das hier zu besprechende Büchlein ist freilich ganz und gar
            jungendfrei.
         

         Apollinaires letztes vollendetes Buch, „Les Flaneurs des deux rives“, erschien erstmals
            kurz nach seinem Tod 1919. Damals wurde es wenig beachtet. Die 1928 bei Gallimard
            publizierte Neuauflage seiner zu einem Flaneur-Buch überarbeiteten Stadt-Kolumnen
            erregte mehr Aufmerksamkeit. Walter Benjamin besprach den Band in der Frankfurter
            Zeitung in seinem Text „Bücher, die übersetzt werden sollten“ und ernannte in seiner
            Rezension von Franz Hessels „Spazieren in Berlin“ Apollinaire zum „Klassiker der Flanerie“.
            Nahezu 100 Jahre nach ihrer Erstpublikation in den Zeitschriften „Mercure de France“
            und „Marges“ sind die von Apollinaire unter anderem auf Wunsch Jean Cocteaus überarbeiteten
            und zu zehn Kapiteln gefügten Ankedoten über pittoreske Orte und Persönlichkeiten
            der Pariser Bohème nun endlich auf deutsch erschienen.
         

         Die meisten der beschriebenen Orte sehen längst ganz anders aus. Viele der porträtierten
            Künstler, Gastronomen oder Buchhändler sind nahezu vergessen. Die Neuheit seines offenen
            Blicks aufs Abseitige, Skurille und Exzentrische mag einem heutigen Leser – mithin
            nach Surrealismus, neuer Sachlichkeit, New Journalism und 100 Jahren moderner Reportagekunst – keinesfalls unmittelbar deutlich werden.
            Doch spürt man in den aufmerksam beobachteten und elegant fabulierten Feuilletons
            doch, dass hier ein urbaner Meister des Schauens, Staunens und Schreibens am Werk
            war. Apollinaires Büchlein ist ein Vorläufer der weit berühmteren Flaneur-Bücher der
            Surrealisten, etwa André Bretons „Nadja“ oder Louis Aragons „Le Paysan de Paris“.
            Übrigens war der nach einer Kriegsverletzung 1918 an der spanischen Grippe jung verstorbene
            Dichter nicht nur der Namensgeber des Surrealismus; diesen Stil-Begriff prägte er
            im Programmzettel zum Ballet „Parades“ und im Vorwort seines Dramas „Les Mamelles
            de Tirésias“. Walter Benjamin erklärte ihn darüber hinaus zum Schöpfer oder mindestens
            zum Propagator aller zu Apollinaires Lebzeiten entstandenen neuen Literaturtrends: „Mit Marinetti gab
            er, in seinen Anfängen, die Losungen des Futurismus aus, dann propagierte er Dada;
            die neue Malerei von Picasso bis zu Max Ernst; zuletzt den Sürrealismus“.
         

         Es ist das hoch zu rühmende Verdienst des Übersetzers Gernot Krämer und der so kleinen
            wie zielsicher nach Preziosen schürfenden Friedenauer Presse, diesen Text nicht nur
            endlich auf deutsch vorgelegt zu haben, sondern ihn durch ein kundiges Nachwort und
            gründlich recherchierte Anmerkungen auch heutigen Lesern zu erschließen. In seinen
            Vermittlungsbemühungen erläutert Krämer zahlreiche Lebenszusammenhänge Apollinaires
            und viele eher unbekannte Namen. Die deutsche Ausgabe ist dabei so kühn und umsichtig,
            von der maßgeblichen französischen Buchpublikation (im dritten Band der Pléiade-Ausgabe
            der Prosaschriften Apollinaires 1993) abweichend auf die Erstpublikation im „Mercure
            de France“ zurückzugreifen, um dessen Bemerkungen über neue Berliner Literaturtrends
            (von Albert Ehrenstein über Paul Zech und andere bis zu Alfred Döblin) in den Essay
            über „Die Quais und die Bibliotheken“ zu integrieren. Der Herausgeber begründet dies
            triftig damit, dass Apollinaire diese Abschnitte beim Redigieren der Buchfassung in
            den letzten Monaten des Ersten Weltkriegs strich, weil Deutschland zu jener Zeit anders
            gesehen wurde, als bei seinem Berlin-Besuch (auf Einladung Herwarth Waldens) 1913.
         

         Im damaligen Pariser Vorort Auteuil, heute als Teil des 16. Arrondisments von der
            Stadt aufgesaugt, spaziert der Dichter durch seltsame ‚Museen‘ des Städtebaus, Arsenale
            in denen etwa verschiedene Gaslaternen oder sich ständig wandelnde Pyramiden von Pflastersteinen
            versammelt sind. Eher lakonisch und auflistend als biblioman schwelgend gerät seine
            Liebeserklärung an schöne Bibliotheken in Paris und in Lyon, in Quimper, Nizza, Oxford
            und darüber hinaus in New York und Petersburg oder in der transsibirischen Eisenbahn
            (wobei der Dichter diese Räume und Sammlungen nicht alle selbst gesehen haben dürfte).
            Unüberbietbar findet er freilich einen stundenlang ausdehnbaren Spaziergang auf den
            Pariser Quais von der Gare d’Orsay bis zum Pont Saint Michel – wo man damals wie heute
            mit Blick auf den Louvre bei den Bouquinisten stöbern kann.
         

         Doch nicht nur die Bücher, die Buchhändler und Verleger (wie der legendäre Monsieur
            Lehec) werden mit ihren Liebenswürdigkeiten oder Schrullen charakterisiert. Die Kaffeehäuser,
            Kellerrestaurants und Künstlertreffpunkte waren für die Kunst und Leben engführenden
            Bohemiens mindestens ebenso prägende Arbeits- und Festplätze. Einem damals berühmten
            Autor und Kuriositätensammler, Ernest la Jeunesse ist ein köstliches Portrait gewidmet,
            das diesen zum Pariser Original und zum ‚letzten Boulevardier‘ erklärte, der neben
            seinem kleinen Hotelzimmer zahlreiche Kneipen als Wohnzimmer und Möbellager nutze
            und in spezifischer Eleganz auf den Straßen flanierte und kommunizierte. Es sind nicht
            die heute bekannten, großen Namen (etwa Blaise Cendrars, Alfred Jarry, Pablo Picasso,
            Max Jacob oder Robert Delaunay) unter Apollinaires Künstler-Freunden, denen diese
            Anekdotenschrift ein Denkmal setzt. Es sind die Unbekannteren, die wie Ernest La Jeunesse
            schon damals auf der Schwelle zum Vergessen Werden standen – auch wenn sie in ihrer
            Zeit und an ihrem Ort Ruhm und Einfluss genossen.
         

         Das vielleicht am wenigsten kommensurable Kapitel dieser Bummeleien versammelt schräge,
            teilweise frivole Weihnachtslieder, die der Autor in der Rue de Buci gehört haben
            will und die der tadellose Übersetzer wegen ihrer Anspielungsdichte erst gar nicht
            ins Deutsche zu übertragen versucht, sondern nur einige Pointen in seinen Anmerkungen
            erläutert. Eine willkommene, anschauliche und intermediale Ergänzung zu den Texten
            des Flaneurs findet man im Internet übrigens auf dem „Site Officiel Guillaume Apollinaire“,
            die aus dem fernen Western Illinois neben vielen anderen Materialien auch einen bebilderten,
            mit Werkverweisen und Stadtplan versehenen Spaziergang durch Apollinaires Paris zu
            bieten hat.
         

         Wie eine gut bewahrte Flaschenpost aus der fernen Zeit der klassischen Moderne erscheinen
            diese kurzen Texte, die zwischen 1910 und 1918 geschrieben und am Kriegsende für die
            Buchpublikation ausgewählt und von Apollinaire mit Überleitungen versehen wurden.
            Häufig besteht ein Buchkapitel aus drei oder vier der kurzen Zeitschriften-Kolumnen,
            die in Frankreich als „Chroniques“ bezeichnet werden. Diese Mitteilungen aus der Hauptstadt
            der Künste wirken heute charmant anachronistisch – dabei jedoch keinesfalls obsolet.
            Sie laden ein, kleine Ausflüge durch Topografie und Sozial-Milieus einer reizvollen
            Epoche zu unternehmen; einer Zeit die den Übergang der als Belle-Epoque bezeichneten
            Jahrhundertwende in den Ersten Weltkrieg bedeutete. Die Friedenauer Presse von Katharina
            Wagenbach-Wolff bringt das Büchlein in der schön gestalteten, luftig gesetzten Reihe
            Wolffs Broschur, die wie gemacht scheint für die weiten Jacken- oder Manteltaschen
            eines Stadtbummlers und Kaffeehaus-Lesers.
         

         Und diese kleinen Schilderungen und Erlebnisse machen Lust auf mehr Apollinaire. Auf
            einen Dichter, der in Deutschland wohl nie (oder: noch nicht) so ganz angekommen ist.
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         Vom Erzählen und Jagen

         Leo Tuor erklärt in seinem Roman „Settembrini. Leben und Meinungen“ die beiden wichtigsten
            Künste
         

         
            	      			Von Daniel Henseler
         

         Das offizielle Graubünden wirbt mit dem Steinbock um Touristen: Seine Hörner sind
            in die Vermarktung integriert worden und erscheinen in Broschüren und auf Plakaten
            als die Striche über dem Ü im Namen des Kantons. Die enge Beziehung zu Steinböcken
            oder auch Gämsen, die man in Graubünden pflegt, nimmt jedoch jeweils im Herbst etwas
            andere Formen an. Dann wird nämlich die Jagdsaison eröffnet, und die Tiere werden
            zum Abschuss freigegeben. Leo Tuor (geboren 1959) hat die Jagd einmal als heiligste
            Kuh Graubündens bezeichnet. Der Autor ist selbst leidenschaftlicher Jäger, doch ist
            es gerade nicht seine Absicht, diese Heiligkeit der Jagd pauschal und unhinterfragt
            zu bestätigen. Seinen dritten Roman hat der Autor zwar dem „Ruhm der Bündner Jäger“
            gewidmet, was zunächst durchaus aufrichtig gemeint ist, doch muss hier eben auch Ironie
            mitgelesen werden, wie dann die Lektüre zeigt.
         

         „Settembrini“ ist ein Buch übers Jagen und Töten, über Trophäen und Geschichten. Settembrini
            ist der übergeordnete Name für die beiden Hauptfiguren, die eigentlich Gion Battesta
            Levy und Gion Evangelist Silvester heißen. Die beiden sind Brüder, genauer gesagt
            Zwillinge, die man immer wieder miteinander verwechselt, so dass sie in den Augen
            der Mitmenschen bisweilen zu einer einzigen Person verschmelzen. Die Wurzeln ihrer
            Familie liegen in Italien, und es ist daher vielleicht kein Zufall, dass sie in Graubünden
            etwas aus der Reihe tanzen. Sie sind eigenartige, schräge Kerle, die stets im Clinch
            mit der Obrigkeit sind, die aber auch überaus belesen sind, was sie zu eigentlichen
            Philosophen der Jagd und des Lebens macht. Ihre Sprache ist dabei eine ebenso mächtige
            Waffe wie das Jagdgewehr. In Geschichten und mit Hilfe von Zitaten aus der Weltliteratur
            deuten und erklären sie die Welt.
         

         Ich-Erzähler des Romans ist ein Neffe der Settembrinis, der von den beiden in die
            – wie sie meinen – wichtigsten Künste, das Erzählen und die Jagd, eingeführt wird.
            Das bedeute, „ein Redner von Worten und ein Täter von Taten zu werden“. Der Roman
            hat daher manches von einem Bildungsroman, zumal Gion Battesta und Gion Evangelist
            für den Erzähler auch ein wenig die Stelle eines Vaters einnehmen. Letzterer ist nicht
            mehr am Leben; er ist als Wilderer oder Wildhüter – wer kann das so genau wissen –
            erschossen worden. Der Roman bildet allerdings auch die Leserschaft. „Settembrini.
            Leben und Meinungen“ ist nämlich in erster Linie ein Plädoyer für das selbstständige
            Denken, das sich nicht einfach aus Bequemlichkeit nur an bestehenden Autoritäten und
            Gurus orientiert. Tuor wirbt im Verbund mit den Settembrinis für ein Denken, das man
            sich nicht von den anderen abnehmen lassen soll – auch nicht von den herrschenden
            Großwetterlagen und Moden, und schon gar nicht von denjenigen, an die man das Politisieren
            via Wahlzettel delegiert hat. Das ist gewiss der schwierigere Weg, doch bewahrt man
            dafür seine Würde als Mensch.
         

         Wenn Tuor seine beiden Settembrinis philosophieren lässt, schreibt er gegen die „senkrechten
            Quadratschädel“ an und stellt dabei die offiziellen Diskurse aus Politik und Gesellschaft
            mehr als nur einmal bloß. Er tut dies mit Humor und Schalk, manchmal aber durchaus
            auch mit einer Portion Wut und Sarkasmus. Der Roman ist denn auch weit davon entfernt,
            gemütliche und idyllische Heimatliteratur zu sein. Schon eher müsste man Tuors Buch
            in eine Traditionslinie der Schweizer Literatur einschreiben, die sich das Aufbegehren
            gegen die Vorstellung von der Normalität als Norm auf die Fahnen geschrieben hat.
            Settembrini, als Jäger zwar durchaus kein untypischer Bündner, steht mit seinen eigenwilligen
            Auffassungen erfrischend quer in der Landschaft.
         

         Leo Tuors Roman besteht aus meist eher kurzen, bisweilen auch fragmentarischen Abschnitten,
            die in Großkapiteln zusammengefasst sind. Häufig spitzt sich die Sprache aphoristisch
            zu. Etwa dort, wo sich Settembrinis Gedanken zu Weisheiten oder zu Ratschlägen an
            den Neffen verdichten. Dann entstehen bemerkenswerte Sätze wie: „Der Philosoph hat
            einen weiten, der Jäger einen starren Blick“, oder: „Der Jäger verwechselt dauernd
            Töten und Tod. Tod verschweigt die Schuld des Jägers. Töten reißt ihm die Maske ab“,
            die einen Großteil vom Reiz dieses Buchs ausmachen. Tuor mischt verschiedene Stilregister,
            die ein breites Spektrum von volkstümlich bis hin zu philosophisch abdecken. Die vermeintlich
            enge Bündner Bergwelt wird gerade durch diese Sprache stets mit frischer Luft versorgt.
            Den leeren Worthülsen provinzieller Politiker und Jagdaufseher stellt Tuor den Tiefgang
            im eigenständigen Denken der Settembrinis entgegen.
         

         Leu Tuor hat mit „Settembrini“ nach „Giacumbert Nau“ (1988) und „Onna Maria Tumera“
            (2002) seinen dritten Roman vorgelegt, der wiederum von Peter Egloff aus dem rätoromanischen
            Original ins Deutsche übertragen worden ist. Tuor darf inzwischen als einer der wichtigsten
            Schweizer Autoren bezeichnet werden. Zwei seiner Markenzeichen muss man dabei besonders
            herausstreichen: Seine Sprache, die ein breites stilistisches Spektrum umfasst und
            dabei besonders in Humor und Ironie stets überaus erfrischend und souverän wirkt,
            sowie die gelungene Verbindung von regionalen Schauplätzen mit einem universellem
            Gehalt. Auf seine ganz eigene Weise sieht das auch Settembrini so, wenn er prophylaktisch
            schon mal festlegt, welches seine letzten Worte gewesen sein werden: „Dem Himmel meine
            Seele, dem Kanton meine Knochen“.
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         Die literarische Spiegelung der Gesellschaft

         Ein Plädoyer für das Lesen und die Literatur von Alberto Manguel

         
            	      			Von Ulrike Koch
         

         Welche Bedeutung hat Literatur in einer Zeit, in der jegliche Information binnen Sekunden
            aus dem Internet zu holen ist? Einer Zeit, in der zwar mehr Bücher denn je verkauft
            werden, aber niemand mehr Zeit zum Lesen hat? Ob die Menschheit durch die schnelle
            Erreichbarkeit von Wissen mehr davon ansammeln kann, oder viel Wissen verloren geht,
            sei dahin gestellt. Dass die Literatur jedoch einen unglaublichen Wissensstand birgt
            und selbst Texte aus dem Mittelalter und der Antike noch heute geltende Weisheiten
            und Diskussionen der Gesellschaft tradieren, sind die zentralen Themen Alberto Manguels.
            Der Kosmopolit, Autor, Übersetzer und Redakteur hat im Rahmen einer Vorlesungsreihe,
            den CBC Massey Lectures, im Jahr 2007 seine Gedanken zu Literatur und der ihr eingeschriebenen
            Wissensschätze Vorträge gehalten, die auch als Buch erschienen. Für die Spanische
            Ausgabe hat Manguel seine Texte überarbeitet und ergänzt. Diese erweiterte Ausgabe
            wurde nun auch ins Deutsche übertragen und im S. Fischer Verlag veröffentlicht.
         

         Alberto Manguels Texte bestechen durch seine ungemeine Belesenheit. Zu fast jedem
            Thema findet er das passende Zitat oder den passenden Verweis in der Literatur. Ob
            er nun das Gilgamesh-Epos heranzieht oder auf Don Quijote verweist, die Auswahl der
            Werke ist jedes Mal passend und erhellt seine Thesen. Dabei wirkt Manguel nie belehrend,
            sondern eher wie ein großer Geschichtenerzähler, der die LeserInnen mitnimmt in seine
            Welt der Bücher. Thematisch kreist die Vorlesungsreihe um das menschliche Zusammenleben.
            Manguel zeigt, dass die Gesellschaft, so wie wir sie heute auch noch kennen, in literarischen
            Texten gespiegelt wird.
         

         Erhellend ist vor allem seine an den Philosophen Georg Lukács angelehnte These, dass
            „Wert und Identität nicht durch Imagination und Geschichten“ erschaffen wird, „sondern
            allein gemäß dem, wie viel etwas kosten soll und was man bereit ist, dafür zu bezahlen“.
            Anstatt dass Menschen zu Büchern oder auf Geschichten zurückgreifen, ist der Konsum
            der geltende Maßstab. Selbst die Buchindustrie ist nach diesem Schema aufgebaut. Die
            Relevanz eines literarischen Textes wird nicht mehr an dessen Inhalt gemessen, sondern
            einzig und allein durch die Marketingmaschinerie bestimmt. VerlegerInnen und Marketingmenschen
            entscheiden darüber, wie viel Erfolg ein Buch hat, wie viel PR Arbeit hineingesteckt
            wird und wie die Reaktion in den Feuilletons auszusehen hat.
         

         Abseits dieser düsteren, aber der Realität entsprechenden Sicht zeigt Manguel, wie
            viel Wert in Geschichten stecken kann. Er erinnert an das Gilgamesh-Epos, das die
            Geschichte des Herrschers Gilgamesh erzählt, der, seine Macht ausnützend, die Menschen
            der Stadt Uruk unterdrückt, vergewaltigt und ungerecht behandelt. Die Götter, von
            den EinwohnerInnen um Hilfe gebeten, erschaffen daraufhin Enkidu, der das direkte
            Gegenbild von Gilgamesh darstellt. In einem Traum erscheint Gilgamesh die Prophezeiung,
            dass er einen Freund, Enkidu, finden werde. Beide können nicht ohne einander existieren.
            Sie erinnern an Platons Vorstellung des Menschen, die/der nach der zweiten Hälfte
            suchen muss, um glücklich zu werden.
         

         Zugleich verweist die Dualität von Gilgamesh und Enkidu auf die beiden Seiten, die
            jeder Mensch in sich hat; oder anders formuliert auf das Gute und das Böse, zu dem
            Menschen fähig sind. So ist jede Seite legitim und wichtig, wie auch die Marketingmaschinerie
            gebraucht wird, um Bücher zu vermarkten. In seinem Werk lehrt uns Manguel, das wir
            die Dinge nicht einseitig betrachten dürfen. Alles hat zwei Seiten. Das kann für die
            einen positiven ausfallen und für andere wieder negativ.
         

         Um das beurteilen zu können und den für sich selbst richtigen Weg einzuschlagen, empfiehlt
            es sich, zu einem Buch zu greifen und die darin enthaltene Geschichte auf sich einwirken
            zu lassen. Lesen ist ein identitätsstiftendes Moment, das uns dabei hilft, unsere
            Persönlichkeit zu entfalten und über uns und unsere Gesellschaft zu reflektieren.
            Geschichten erweitern unseren Horizont und helfen uns dabei, die andere Seite zu betrachten.
            Diese Botschaft gibt uns Alberto Manguel mit und regt auch dazu an, sie weiter zu
            geben.
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         Von Maschinen und ihren Menschen

         Meir Shalev erzählt in seinem neuen Roman „Meine russische Großmutter und ihr amerikanischer
            Staubsauger“ israelische Geschichte und Geschichten
         

         
            	      			Von Bastian Schlüter
         

         Von Anton Tschechow stammt die Regel, dass ein Erzähler, der zu Beginn seiner Erzählung
            einen Nagel in der Wand beschreibe, am Ende den Helden sich an eben diesem erhängen
            lassen müsse. Am Beginn von Meir Shalevs famosem Roman nun steht ein weitaus moderneres
            Haushaltsutensil, nämlich ein chromglänzender Staubsauger auf vier imposanten Gummirädern.
            Es muss aber, glücklicherweise, am Ende niemand an ihm zu Schaden kommen.
         

         Dieses Gerät, motivischer Dreh- und Angelpunkt im jüngsten Roman des israelischen
            Schriftstellers, ist ein Geschenk eines amerikanischen Schwagers an seine ferne Schwägerin.
            Verpackt in eine gut gepolsterte Holzkiste macht der Staubsauger in den 1930er-Jahren
            eine weite Reise: von der amerikanischen Westküste über den Ozean nach Europa und
            von dort aus nach Palästina, wo er sein Ziel erreicht im Dorf Nahalal. Hier, unter
            den jüdischen Siedlern der zweiten und dritten Einwanderungswelle in das Heilige Land,
            soll er sein segensreiches Werk tun und gegen Staub und Dreck kämpfen. Dies aber bleibt
            ihm verwehrt. Denn die besagte Schwägerin und Empfängerin des beeindruckenden Geschenks
            hat einen guten Grund, das moderne Gerät schon nach kurzer Zeit in das wohl verschlossene
            Geheimzimmer ihres penibel und blitzblank geputzten Hauses zu verbannen. Was schließlich,
            diese Logik ist bezwingend, gibt es Dreckigeres als das Innere eines Staubsaugers?
            Ein Beutel, gefüllt mit nichts anderem als Schmutz und Unrat. Viel zu viel des größten
            Übels für die Beschenkte.
         

         Dieser Frau von eminenter Reinlichkeit hat Meir Shalev seinen Roman gewidmet. Sie
            ist seine Großmutter Tonia, die mit ihrem späteren Mann in den 1920er-Jahren aus der
            Ukraine kommend nach Palästina eingewandert war. Großmutter Tonia, aus jeder Zeile
            des Romans spricht es, war eine gleichermaßen resolute wie überaus liebenswerte Frau,
            deren skrupulöse Sauberkeit wahrlich nicht das einzig Erzählenswerte über sie ist.
            Auch ist sie gar nicht allein die Hauptfigur des Romans, ihr Mann und ihre Geschwister,
            ihre Kinder und sonst noch allerlei Anverwandte haben ebenfalls genug erlebt und viel
            zu erzählen. Auf den Staubsauger, dem Großmutter Tonia das Saugen verboten hat, kommt
            dennoch immer wieder alles zurück. Zu einem fulminanten Mythos scheint er in der Familie
            des Autors geworden zu sein, über sein sonderbares Schicksal hinter Schloss und Riegel
            kursieren mehrere Versionen.
         

         Und so durchstreift Shalev mit Humor und Sensibilität seine Familiengeschichte über
            mehrere Jahrzehnte, kommt von einer Erinnerung zur anderen und bietet den Lesern ein
            buntes und breites Panorama der israelischen Geschichte vor und nach der Staatsgründung
            von 1948. Das Zentrum macht dabei immer wieder das Dorf Nahalal aus, in dem auch Tonia
            mit ihrer Familie lebte. Nahalal war der erste Moschaw im späteren Israel, neben den
            bekannteren Kibbuzim die zweite Siedlungsform der frühen Jahre, die genossenschaftlich
            angelegt war.
         

         In diesen Geschichten aus Israel, die Shalev aus der Erinnerung seiner Familie erzählt,
            kommen dabei weder Verfolgung noch Krieg und Auseinandersetzung mit den Palästinensern
            vor. Das mag für die Leser außerhalb des Landes vielleicht zunächst bemerkenswert
            sein, es macht aber doch den besonderen Reiz von Shalevs Roman aus. In ihm kommt eine
            ganz eigene Geschichte Israels zum Ausdruck, die nicht von der Bedrohung durch andere berührt
            und beeinflusst ist. Geprägt ist die Fabulierlust über diese eigene Geschichte nicht
            zuletzt von einer ins Legendenhafte, ins skurril Anekdotische tendierenden jüdischen
            Erzähltradition Osteuropas, der Herkunft seiner Großeltern, der Shalev damit die Ehre
            erweist. Was am Ende allerdings mit dem legendären amerikanischen Staubsauger geschieht,
            darüber haben die Familienmitglieder wieder einmal unterschiedliche Versionen zu berichten.
            Er scheint auf wundersame Weise nach Großmutter Tonias Tod sein jahrzehntelanges Gefängnis
            verlassen zu haben. Wo er ist, weiß niemand. Oder doch: er ist zusammen mit seiner
            Besitzerin zur Erzählung geworden. Und die zu lesen macht großen Spaß.
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         Der Dazwischen-Roman

         In Léda Forgós Buch „Vom Ausbleiben der Schönheit“ sucht Lále aus Ungarn Liebe in
            Deutschland
         

         
            	      			Von Klaus Hübner
         

         Für ihren ersten Roman „Der Körper meines Bruders“ (2007) war die 1973 in Ungarn geborene
            Léda Forgó reichlich gelobt und zu Recht mit dem Chamisso-Förderpreis bedacht worden.
            „Sprachliche Expressivität, wie sie in der zeitgenössischen deutschen Prosa nur selten
            vorkommt“, attestierte ihr berühmter Landsmann György Dalos dem Erstling dieser seit
            1998 in Berlin lebenden Schriftstellerin. Nun hat die bei aller Zartheit und Zierlichkeit
            ihrer äußeren Erscheinung enorm tatkräftige Autorin, die nebenbei drei kleinere Kinder
            zu versorgen hat, ihren zweiten Roman in deutscher Sprache vorgelegt. Der zweite Roman
            nach einem erfolgreichen ersten: Das ist, man weiß es aus der Literaturgeschichte,
            nicht immer ganz einfach, und die Erwartungen im rasanten heutigen Literaturbetrieb
            sind hoch. Léda Forgó, um es nur gleich zu sagen, hat ihre Sache gut gemacht – trotz
            gelegentlicher, nicht zu übersehender Sprachschludrigkeiten.
         

         Lále heißt ihre Protagonistin, jedenfalls seit sie in Deutschland lebt. Vorher hieß
            sie Lábán Lenke. Wir treffen sie gleich zu Beginn in einer Kreuzberger Arztpraxis:
            „Sie hatte einen Termin, um ein Stück von sich loszuwerden […] Sie hatte einen Termin,
            aber noch keine Entscheidung“. Mit ihrem Ex-Mann Pável, der sie zur Abtreibung gedrängt
            hatte, ist es endgültig aus. Die an Geschichte und Sprachen interessierte Studentin
            will sich rächen, irgendwie. Mehr aus Verlegenheit gerät sie an den biertrinkenden
            Mützenträger Pit, der anfangs noch für eine kleine Windkraft-Firma arbeitet und aus
            Cottbus stammt. Recht bald lernt sie auch dessen Vater kennen und nach und nach die
            Familie, mit der sie sich in den nächsten Jahren abmühen wird. „,Ach, Ungarn‘, sagte
            der Vater, während er den grauenhaften Kaffee ohne Zaudern schluckte, ,Ungarn!‘, setzte
            er die Tasse ab. Lále sah, dass seine Züge sich verkrampften. ,Dobri djen!‘, rief
            er dann plötzlich, als ob er soeben persönlich nach langer Unterdrückung die Demokratie
            proklamiert hätte. Sie schwieg höflich, und als die Erwartung im triumphierenden Blick
            des Vaters nicht nachließ, sagte sie: ,Das ist kein Ungarisch‘“.
         

         Und schon sind wir mitten drin im binationalen Dilemma und ahnen bereits, dass ein
            Leben mit Pits Spießerfamilie nicht gut ausgehen kann, unter anderem weil diese von
            Ungarn keine Ahnung hat und auch keine haben will. Immerhin setzt die Tochter eines
            jüdischen Vaters durch, dass ihr Sohn, den sie gleich als „Vollblutlábán“ erkennt,
            Nathan heißt und nicht Hermann. Doch als sie Pit heiratet, um einen Kredit für ein
            renovierungsbedürftiges Häuschen in Cottbus zu bekommen, nimmt das Unglück endgültig
            seinen Lauf. Léda Forgó erzählt so nüchtern wie schräg, mit einleuchtenden Rückblenden
            auf Láles ungarische Jahre, genau beobachtend und meist in einem bezaubernd schwebenden
            Deutsch. Schiefe Sprachbilder und verrutschte Metaphern gibt es allerdings auch, was
            sicher vermeidbar gewesen wäre.
         

         Der zweite Teil des Romans führt, manchmal ein wenig langatmig, letztlich nicht lösbare
            „Knoten der Missverständnisse“ vor Augen. Ausweglos an Cottbus gebunden, sieht Lále
            ihren Nathan in sozial trostloser Umgebung heranwachsen. Und selber geht sie ein wie
            eine Primel. Dann die Katastrophe: Der dröge Pit hat irgendwann genug von seiner Ehefrau,
            und zusammen mit seiner Schwester entreißt er ihr den Sohn. „Die Welt hätte untergehen
            müssen“. Tut sie aber nicht. Stattdessen entführt die verzweifelte Mutter den Sohn
            nach Berlin, und natürlich kommt zu ihren Existenzsorgen jetzt auch noch ein bitterer
            Streit ums Sorgerecht. Das Schlusskapitel, in dem „Tamama“, Láles ungarische Großmutter,
            tatkräftig mitmischt, scheint zunächst auf eine Art Showdown zuzulaufen. Das Familiengericht
            gibt Pit recht, Láles Enttäuschung steigert sich zu Hass und Wut: „Schade. Was für
            eine Parabel das für internationale Zusammenarbeit gewesen wäre, wenn sie ihn mit
            einem Cottbusser Chinesenmesser niedergemetzelt hätte. Cottbus, Chinesen – und das
            alles in Berlin von einer Ungarin. Ihre Lebensgeschichte auf den Punkt gebracht“.
            Aber nein, das Leben geht weiter. Am Ende will Lále nach Budapest fliegen, kommt aber,
            unübersehbar symbolisch, nur bis nach Wien: „Nicht Deutschland und nicht Ungarn, aber
            etwas dazwischen. Alles ein wenig anders, aber doch ähnlich und zu verstehen. Fremd
            und selbstverständlich. Zwischenland. Zwischenlandung im Zwischenland“. Irgendwo dort
            lebt wohl auch Léda Forgó, die einen nicht durchgehend makellosen, aber immer hochinteressanten
            und aufwühlenden interkulturellen Liebes-, Ehe-, Familien- und Gesellschaftsroman
            vorlegt und damit ihr Erzähltalent erneut bestätigt.
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         Wohl bekomm’s!

         Über das Elend der Autorenhonorare für wissenschaftliche Texte

         
            	      			Von Dirk Kaesler
         

         Ab dem 12. Oktober 2011 wird es wieder fröhlich zugehen auf den Ständen der großen
            und in den Kabinen der kleinen Verlage, wenn auch meistens erst am späten Nachmittag.
            Die Prosecco-Korken werden knallen, die kleinen Snacks und die Nussmischung werden
            herumgereicht, der Lärmpegel der Gelächter steigt, man vereinbart direkt oder per
            Handy, wohin man mit wem zum feinen Abendessen gehen soll. Wie in jedem Jahr wird
            sich auch dieses Mal die Branche auf der Frankfurter Buchmesse selbst feiern.
         

         Nach außen hin werden sie gewiss wieder über die schlechten Geschäfte und die elende
            Konkurrenz durch die elektronischen Medien von iPad, Kindle und Konsorten klagen,
            die Damen in den Kostümen und die Herren in den Anzügen, vor allem dann, wenn einer
            der Autoren sich dem Stand eines der wissenschaftlichen Verlage nähert.
         

         Dabei gibt es hinreichend Anlass zum Feiern, mit oder ohne Prosecco! Der aktuelle
            Marktreport des Börsenvereins des Deutschen Buchhandels gibt soeben bekannt: Umsatzplus
            beim Sachbuch, leichte Rückgänge bei der Belletristik und den Ratgebern. Insgesamt
            gibt es keinerlei ernsthafte Gründe zum Klagen.
         

         Aus gegebenem Anlass werde ich mich für meine Oktober-Glosse auf den Bereich „Sachbuch“
            konzentrieren, auch in eigener Sache.
         

         Der Sachbuch-Markt

         Fangen wir mit den Fakten an: Nach dem Marktreport des Börsenvereins kommt die „Warengruppe
            Sachbuch im Herbst 2011 auf einen Umsatzanteil von 11,6 Prozent. Dabei hat sich der
            Umsatz positiv entwickelt und um 16,3 Prozent zugelegt. Deutlich mehr als ein Drittel
            des Umsatzes von Sachbüchern kommt aus dem Bereich Politik, Wirtschaft, Gesellschaft.
            Das Segment weist aktuell einen Umsatzanteil von 37,9 Prozent (Vorjahr: 32 Prozent)
            an dieser Warengruppe auf und behauptet mit einem starken Umsatzwachstum von 38,6
            Prozent seine prominente Stellung innerhalb der Sachbücher. Ebenfalls stabil sind
            die Warengruppen Lexika/Nachschlagewerke mit einem Umsatzanteil von 15,1 Prozent (Vorjahr:
            17,7 Prozent) sowie Geschichte (13 Prozent; Vorjahr: 14,3 Prozent).“
         

         Explizit genannt werden als die drei meistverkauften Bücher der letzten zwölf Monate
            im Bereich Sachbuch: „Deutschland schafft sich ab“ von Thilo Sarrazin (DVA), „Ach
            so!“ von Ranga Yogeshwar (Kiepenheuer & Witsch) und „Empört euch!“ von Stéphane Hessel
            (Ullstein).
         

         Ich bin nicht Autor eines dieser Bestseller. Als einer derjenigen jedoch, die seit
            vielen Jahren dabei mitwirken, dass die Segmente diverser deutscher und ausländischer
            Verlage sowohl bei Monografien im Bereich Gesellschaft als auch von Lehrbüchern, Lexika
            und anderen Nachschlagewerken florieren, beschäftigt mich derzeit und zunehmend mehr
            die Frage, wer mit welchen Anteilen an diesen insgesamt sehr erfreulichen Entwicklungen
            profitiert. Es geht ums Geld, auch wenn es für so manchen von uns Wissenschaftlern
            immer noch als geradezu anstößig gilt, davon zu reden.
         

         Das Autoren-Honorar

         Beginnen wir auch hier mit den – vermeintlich – ganz einfachen Fakten: Als „Autorenhonorar“
            wird jene „Zuwendung“ bezeichnet, die der Autor eines Textes für dessen Nutzung durch
            andere erhält. Es ist ein „Honorar“ – also ein „Ehrengeschenk“ –, durch das der Erwerber
            des Textes – zumeist ein Verlag von Druckerzeugnissen – mit diesem Text ein Geschäft
            machen kann, indem er ihn veröffentlicht und damit – in aller Regel – Geld verdient.
         

         Die frühesten Formen der Autorenhonorare im Bereich der Texterstellung und -bearbeitung
            lassen sich bis in das 15. Jahrhundert zurückverfolgen. Im 16. Jahrhundert war es
            übliche Praxis, die Autorenhonorare in Form von „Dedikationen“ – also beispielsweise
            Widmungen an den regierenden Fürsten oder Bischof – einzufordern. Diese wurden im
            Regelfall im Vorfeld nicht befragt und erhielten erst nach dem Druck des Werkes einen
            Anteil der Drucke mit dem Wunsch der Bezahlung unter Hinweis auf die Widmungen. So
            mancher weltliche oder geistliche Würdenträger fühlte sich derart geehrt, dass er
            dem Textproduzenten Geld oder geldwerte Vergünstigungen zukommen ließ.
         

         Erst ab dem 17. Jahrhundert etablierten sich allmählich feste Honorare, die als „Pauschalhonorare“
            bezeichnet und auf der Basis der Anzahl der Seiten und der Auflage einer Publikation
            berechnet wurden. Diese frühen Autorenhonorare wurden allerdings sehr häufig in Form
            von Tauschwaren bezahlt, beispielsweise dadurch, dass der Autor als Vergütung andere
            Druckwerke, Lebensmittel oder sonstige Dinge bekam. Hinzu kam, dass viele Verleger
            und auch Autoren es ablehnten, für geistige Erzeugnisse Geld zu bezahlen beziehungsweise
            anzunehmen.
         

         Harald Steiner, seit Januar 2004 Bereichsleiter Verkauf beim Stuttgarter Thieme Verlag,
            schreibt in seinem bis heute grundlegenden Buch zur historischen Entwicklung des Autorenhonorars.
         

         „Bis weit ins 18. Jahrhundert herrschte somit ein Bewusstsein vor, das dem Gelehrten
            die umfassende wirtschaftliche Verwertung seiner Werke verwehrte. Für seine literarischen
            Arbeiten wurde ihm zwar ein Honorar oder eine sonstwie geldwerte Gegenleistung durchaus
            zugestanden, doch war dieses nicht der eigentliche Sinn und Zweck seiner schriftstellerischen
            Tätigkeit, er sollte es zumindest nicht sein. […] Der Versuch, den materiellen Ertrag
            seiner Arbeiten möglichst hoch zu steigern oder gar fortgesetzt am erwirtschafteten
            Gewinn teilzuhaben, war mit seiner Standesehre unvereinbar. Überholte religiöse Vorstellungen,
            die geistige Werke, insbesondere Dichtungen, immer noch als Ausfluß einer höheren
            Inspiration, als Wiedergabe von etwas, das nicht vom Autor selber kam, trugen das
            ihre dazu bei.“
         

         Man kann es auf den Punkt bringen: Für den Verfasser wissenschaftlicher Werke, einen
            Gelehrten also, war es unter seiner Ehre, Geld für die Ergebnisse seines wissenschaftlichen
            Forschens bezahlt zu bekommen. Eine „Ehrengabe“ anzunehmen war jedoch einigermaßen
            akzeptabel. Dieses Denken beherrschte nicht nur die Gelehrten, ein „Honorarium“ erwarteten
            auch Advokaten, Ärzte und Apotheker: sie alle zählten sich ja nicht zu den Kaufleuten,
            die eine Ware gegen Geld eintauschten. Harald Steiner überschreibt dieses Kapitel
            seines Buches sehr zutreffend mit „Der Dualismus Geist und Geld“.
         

         Wen niemand kannte, der bekam kein Geld, er sollte sich damit begnügen, dass seine
            Gedanken publik werden konnten. War ein Autor jedoch berühmt, konnte er darauf setzen,
            dass ihm eine materielle Vergütung für seine Arbeit zuteil wurde, ohne dass er sicher
            sein konnte, von wem und wie hoch sie ausfiel. War er jedoch sehr berühmt, drohte
            die Produktion von „Raubdrucken“, durch die er möglicherweise noch berühmter wurde,
            finanziell jedoch leer ausging, da die unrechtmäßigen Verleger alles Geld für sich
            einsteckten. Die Situation war uneinheitlich und willkürlich, eine faire Regelung
            musste gefunden werden. Spätestens mit der Gründung des „Börsenvereins der Deutschen
            Buchhändler“ im Jahr 1825 in Leipzig – der Vorläuferinstitution des „Börsenvereins
            des Deutschen Buchhandels“ – wurde allmählich ein einigermaßen einheitliches Urheberrecht
            etabliert.
         

         Heute wird die Honorarzahlung für Autoren in Deutschland nach Paragraph 32 des „Gesetz
            über Urheberrecht und verwandte Schutzrechte“ (UrhG) geregelt.
         

         Das entscheidende Stichwort darin lautet „Angemessene Vergütung“. Im Gesetz – zuletzt
            im Dezember 2008 geändert – steht, dass eine Vergütung dann „angemessen“ sei, „wenn
            sie im Zeitpunkt des Vertragsabschlusses dem entspricht, was im Geschäftsverkehr nach
            Art und Umfang der eingeräumten Nutzungsmöglichkeit, insbesondere nach Dauer und Zeitpunkt
            der Nutzung, unter Berücksichtigung aller Umstände üblicher- und redlicherweise zu
            leisten ist.“
         

         So ist er, unser geliebter Gesetzgeber: Er tauscht einfach die Worte „angemessen“
            durch „üblich“ und „redlich“ aus und meint, damit hätte er das Problem gelöst. Diese
            auslegungsbedürftigen Formulierungen schreien geradezu nach Präzisierung und Verbesserung.
            Beides wird seit langem gefordert, interessanterweise sowohl von den diversen Interessenvertretungen
            von Autoren als auch seitens mancher Verlage. Ganz offensichtlich war der herrschende
            Wildwuchs der Regeln selbst der damaligen Bundesministerin der Justiz, Brigitte Zypries,
            derart zuwider, dass unter ihrer Moderation im Juli 2005 nach mehreren Verhandlungsrunden
            „Gemeinsame Vergütungsregeln für Autoren belletristischer Werke in der deutschen Sprache“
            zwischen dem Verband deutscher Schriftsteller in der Vereinigten Dienstleistungsgewerkschaft
            ver.di (VS) und neun Belletristik-Verlagen vereinbart wurden, in denen es vor allem
            um diese sechs Punkte geht:
         

         1. Als „Richtwert“ für den „Normalfall“ ist ein Honorar von 10 Prozent als Beteiligung
            des Autors an den Verwertungseinnahmen festgesetzt. Wenn es „beachtliche Gründe“ –
            sie sind nicht vage, sondern genau genannt – gibt, kann die Beteiligung auf bis zu
            acht Prozent vom Nettoladenpreis reduziert werden, bei besonderen Verkaufserfolgen
            kann eine „ansteigende Vergütungsstaffel“ in Kraft treten.
         

         2. Eine gestaffelte Beteiligung beim Verkauf von Taschenbuchausgaben abhängig von
            der Verkaufszahl: fünf Prozent bei einer verkauften Auflage von bis zu 20.000 Exemplaren,
            6 Prozent bei bis 40.000, sieben Prozent bei bis 100.000 und acht Prozent bei über
            100.000 Exemplaren. Hinzu kommt eine Beteiligung von vier bis sechs Prozent bei einer
            Sonderausgabe, deren Preis mindestens ein Drittel unter dem Preis der Originalausgabe
            liegen muss.
         

         3. Bei der Verwertung von Nebenrechten wie der Nutzung in buchfremden Medien oder
            bei der Umsetzung zu Drehbüchern erhält der Autor 50 bis 60 Prozent der Lizenzgebühren.
         

         4. Im Normalfall erhält der Autor einen Vorschuss durch den Verlag.

         5. Auf Wunsch des Verlages überträgt der Autor die Nutzungsrechte an den Verlag.

         6. Je nach marktwirtschaftlichem Potenzial und literarischem Wert sind Autorenhonorar
            beziehungsweise Gewinnverteilung frei verhandelbar.
         

         Mit dieser Vereinbarung, die zwar formal nur für jene sechs Verlage gilt, die unter
            der „Schirmherrschaft“ des Börsenvereins mitgewirkt haben – Berlin-Verlag, Fischer,
            Hanser, Antje Kunstmann, Lübbe, Piper, Random House, Rowohlt und Seemann-Henschel
            – sollte jedenfalls ein Maßstab gesetzt werden, an dem die Gerichte auch bei Streitigkeiten
            mit anderen Verlagen das „angemessene Honorar“ bemessen sollten. Sie seien, so der
            damalige VS-Vorsitzende Fred Breinersdorfer, selbst Rechtsanwalt und erfolgreicher
            Drehbuchautor, „eine wirksame Absicherung gegen Honorardumping“.
         

         Für die Autoren wissenschaftlicher Texte sind solche Regeln aus der Belletristik zuweilen
            reines Wunschdenken. „Frei verhandelbar“ ist hier das Zauberwort: Wer verhandelt wie
            frei und fair mit wem?
         

         Der VS in verdi stellt im Netz eine ganze Sammlung von „Musterverträgen“ zur Verfügung,
            deren Lektüre jedoch eher zu Enttäuschungen führt. Immer dort, wo es spannend wird,
            finden sich Striche oder Punkte: Beim (garantierten Mindest-)Honorar, bei der Beteiligung
            an der Verwertung der Nebenrechte und bei den Freiexemplaren. Geradezu rührend mutet
            es an, wenn man liest, dass der Verlag die „erste Korrektur“ übernimmt und die Anzahl
            von „Sonderdrucken“ des eigenen Beitrags in den Vertrag eingetragen werden muss: Heute
            kann man als wissenschaftlicher Autor schon froh sein, wenn man eine PDF-Datei des
            eigenen Beitrags unaufgefordert zugeschickt bekommt. Wie sagte mir die freundliche
            Rechtsanwältin in der Rechtsabteilung des Börsenvereins, Susanne Barwick, am Telefon:
            „Bei wissenschaftlichen Publikationen steht der Aufwand für Produktion und Lektorat
            oft in keinem Verhältnis zu den Erlösen. Darum können dort zumeist solche Regeln wie
            im Bereich der Belletristik nicht angewendet werden.“
         

         Insgesamt wird das Urheberrecht heute durch vier Mächte zunehmend mehr bedroht, die
            hier wenigstens aufgezählt seien:
         

         1. Das zunehmend häufigere Plagiieren in quasi allen Medien, vor allem jedoch in den
            elektronischen Medien. Der wackere Versuch, sich gegen diese Entwicklung zu wehren,
            der mit der „Leipziger Erklärung zum Schutz geistigen Eigentums“ vom März 2010 unternommen
            wurde – zu deren Erstunterzeichnern Günter Grass, Günter Kunert, Erich Loest, Christa
            Wolf zählten – kann als wirkungslos verpufft eingeschätzt werden.
         

         2. Das notorische „Google Book Settlement“, über dessen Problematik ich an dieser
            Stelle auch nichts Neues mehr sagen kann, zu dem derzeit noch ähnliche Bestrebungen
            auf europäischer Ebene kommen.
         

         3. Die „Open-Access“-Politik vor allem der Wissenschaftsförderungsorganisationen,
            zu denen nun auch noch die soeben von der Berliner Wählerschaft so belohnte „Piratenpartei
            Deutschland“ kommt, die die de facto-Enteignung von Autoren von Texten für die nicht-kommerzielle
            Nutzung propagiert.
         

         4. Aber es sind auch manche Verlage, die sich die schwache Machtposition gerade der
            wissenschaftlich arbeitenden Autoren zunutze machen, wobei man fairerweise zwischen
            reinen Wissenschaftsverlagen und den Fachverlagen unterscheiden muss.
         

         Warum sind wir schwach? Vor allem weil es zu unseren Pflichten als Wissenschaftler
            gehört, die Ergebnisse unserer Arbeit öffentlich zu machen, weil unsere beruflichen
            Etappen auch daran gemessen werden, wie viel wir wo publiziert haben. Und weil viele
            Verlage wissenschaftlicher Texte das ausnützen. Und weil wir uns zu selten darüber
            empören und dagegen wehren. Und weil viele von uns sich immer noch in jener Geisteshaltung
            wiegen, die Armin Mallinckrodt in seiner Schrift „Ueber Deutschlands Litteratur und
            Buchhandel“ von 1800 mit seinem Loblied auf den traditionellen Gelehrten beschrieb:
            „Der edle Schriftsteller hat ja ohnehin höhere Zwecke, als Eigennutz; ihn lohnt daß
            süsse Bewußseyn, seinen Mitmenschen durch die Mittheilung seiner Kenntnisse genützt,
            sich Ehre und Achtung beim Publikum und auf die Nachwelt erworben zu haben.“
         

         Insgesamt scheinen wir uns auf jene Zustände zurückzubewegen, von denen oben in dem
            Zitat von Harald Steiner die Rede war: Das „Ehrengeschenk“ reduziert sich darauf,
            ein Exemplar des gedruckten Textes – sei es als Monografie, als Sammelband, als Lexikon,
            als Zeitschriftenheft – in den Händen zu halten und einen Eintrag in das eigene Schriftenverzeichnis
            machen zu können. Jenen, die es im wissenschaftlichen Betrieb geschafft haben, eine
            sichere Position zu erlangen, wird ohnehin oft und leichtzüngig gesagt, dass sie es
            ja wohl „nicht nötig“ hätten, sie müssten ja nicht davon leben, sondern bekämen eine
            – angeblich üppige – staatliche Alimentation für das Produzieren ihrer Texte.
         

         Damit meine unmaßgeblichen Anmerkungen nicht allein als das übliche kulturpessimistische
            Verfallsgeschwätz eingeordnet werden können, sei diese Beurteilung sowohl mit einem
            kleinen persönlichen Rückblick als auch mit einer sehr aktuellen Erfahrung illustriert,
            die zum Auslöser dieser ganzen Nach-Denklichkeiten wurde.
         

         Ein kleiner persönlicher Rück- und Augenblick

         Am 4. Juli 1971 unterzeichnete ich meinen ersten Herausgebervertrag für einen Sammelband
            von Texten von und über Max Weber. Mein direkter Vertragspartner war Berthold Spangenberg
            (1916-1986), der als Inhaber der Nymphenburger Verlagshandlung unterzeichnete. Diesem
            endgültigen Vertragsabschluss waren viele ausführliche Gespräche zwischen dem damals
            27jährigen Studenten der Soziologie und Politischen Wissenschaft der Ludwig Maximilians-Universität
            München und dem damals 55jährigen leidenschaftlichen Verleger, Mitbegründer und Mitinhaber
            des Deutschen Taschenbuch Verlags (dtv) in Spangenbergs schöner Verlags-Villa in der
            Romanstraße 16 in München-Nymphenburg vorausgegangen. Eigentlich hätte es der Herr
            Verleger und persönliche Verlagsinhaber weder nötig gehabt, direkt mit dem potentiellen
            Herausgeber zu verhandeln, noch hätte er die vielen Stunden persönlich dafür aufbringen
            müssen, er hätte das alles auch an einen seiner Lektoren delegieren können. Sein Selbstverständnis
            als Verleger hätte das jedoch nicht zugelassen.
         

         Dabei war der Verlag gerade im Jahr 1971 nicht nur in das Rampenlicht der Feuilletons,
            sondern auch des Bundesverfassungsgerichts geraten, weil er die erste Werkausgabe
            der Arbeiten von Klaus Mann veröffentlicht hatte. Durch dessen Roman „Mephisto“ empfand
            der Adoptivsohn und Alleinerbe des Schauspielers und Intendanten Gustav Gründgens
            (1899-1963) dessen Andenken verunglimpft und hatte das Verbot der weiteren Veröffentlichung
            des Romans aus dem Jahr 1936 beantragt. Die legendäre „Mephisto-Entscheidung“ des
            Bundesverfassungsgerichts vom 24. Februar 1971 gilt bis heute in der deutschen Rechtswissenschaft
            als Grundsatzurteil zur Kunstfreiheit und zum allgemeinen Persönlichkeitsrecht.
         

         Der fünfseitige maschinengeschriebene Vertrag zwischen dem Verlag und mir sah vor,
            dass der Herausgeber als Honorar für jedes verkaufte und bezahlte Exemplar ein prozentuales
            Honorar in Höhe von 6,5 Prozent des Betrags erhält, den der Verlag aus dem Verkauf
            erhält, einen Vorschuss („Garantiesumme“) bei Vertragsabschluss von 1.000,00 Deutsche
            Mark gezahlt bekommt, an den Nebenrechten zur Hälfte beteiligt ist und von der ersten
            Auflage 15 Freiexemplare erhält. Und ganz selbstverständlich bekamen alle Autoren
            der in der Sammlung aufgenommenen Texte – darunter Reinhard Bendix, Herbert Marcuse,
            Jürgen Habermas, Thomas Luckmann, Wolfgang J. Mommsen, Karl Loewenstein, Eric Voegelin
            – ein anständiges Pauschalhonorar.
         

         Am 29. Juli 1971 traf das Geld auf meinem Konto ein, der Band erschien im April 1972.
            Im Februar 1976 war das letzte Exemplar der Erstauflage von 1.900 Exemplaren verkauft,
            zu einer Neuauflage war es nicht mehr gekommen, weil der Verlag durch Spangenberg
            aus rein persönlichen und keineswegs aus finanziellen Gründen verkauft worden war
            und der neue Eigentümer kein Interesse an wissenschaftlichen Büchern hegte. Es war
            auch das Ende zwei weiterer meiner Bücher, die ich mit der „Nymphe“ gemacht hatte:
            die Druckfassung meiner Dissertationsschrift von 1977 endete bereits ein Jahr später
            im Ramsch, genannt „Modernes Antiquariat“.
         

         Nicht gänzlich ohne Rührung blätterte ich durch den dicken Aktenordner mit der umfangreichen
            Korrespondenz. Im Jahr 1974 verkaufte Spangenberg seinen selbständigen Verlag an die
            Herbig-Verlagsgruppe, mittlerweile gehört das Label „nymphenburg“ zur Münchner Herbert
            Fleissner-Verlagsgruppe. Nichts erinnert mehr an die inhaltliche Tradition, die Spangenberg,
            der ehemalige Widerstandskämpfer der anti-nationalsozialistischen Gruppe „Bayerische
            Freiheitsbewegung“ und Herausgeber der legendären Zeitschrift „Der Ruf“, begründet
            hatte. Der annoncierte „Erfolgstitel“ der gegenwärtigen „nymphenburg“ ist das Werk
            des früheren Werbeleiters, Ruediger Schache, „Das Geheimnis des Herzmagneten“, mit
            dessen Hilfe die Leser endlich dem Geheimnis der zwischenmenschlichen Anziehung auf
            die Spur kommen können.
         

         Diese ersten Erfahrungen des noch nicht einmal diplomierten Soziologen mit dem Verlagswesen
            sollten mich über die anschließenden Jahrzehnte des Publizierens begleiten und prägen.
            Jeden Verleger messe ich seitdem an dem noblen Grandseigneur Berthold Spangenberg
            aus Dresden, der unter dem Pseudonym „Jörg Junker“ selbst eine deutsche Kulturgeschichte
            veröffentlicht hatte. Denn, sowohl als Autor als auch als Herausgeber ist es mir immer
            weniger oft zufriedenstellend gelungen, für mich selbst und „meine“ Autoren eine faire
            Vergütung auszuhandeln, mit leeren Händen ging ich bislang jedoch noch nie davon –
            außer in einem einzigen Fall bei einem der „Sammelbände“. Dennoch bleibt nach insgesamt
            mehr als vierzig Jahren der Erlebnisse in diesem Bereich – von den journalistischen
            will ich hier gar nicht erst reden – unter dem Strich die Erkenntnis, dass die Dinge
            sich insgesamt dramatisch verschlechtert haben.
         

         Dazu der angekündigte Bericht über eine ganz aktuelle Erfahrung: Seit dem Jahr 1989
            in der ersten und seit September 2002 in der zweiten Auflage wird das „Wörterbuch
            der Soziologie“ von der Lucius & Lucius Verlagsgesellschaft in Stuttgart bei Uni-Taschenbücher
            (UTB) – ebenfalls in Stuttgart – verkauft. In diesem, vom Kieler Kollegen Günter Endruweit
            und der Konstanzer Kollegin Gisela Trommsdorf herausgegebenen Werk – das für die Gründlichkeit
            und Ausführlichkeit seiner Beiträge immer wieder gelobt wurde – haben mein ehemaliger
            Marburger Mitarbeiter Matthias Koenig und ich zwei Einträge verfasst: „Charisma“ und
            „Rationalität“. Die ursprünglich gedruckten 15.000 Exemplare scheinen demnächst verkauft
            zu sein, so dass wir im vergangenen Herbst die Anfrage der dritten, neu dazugekommenen
            Herausgeberin, der Dortmunder Kollegin Nicole Burzan, erhielten, ob wir nicht für
            die geplante dritte Auflage sowohl unsere beiden bisherigen Einträge überarbeiten,
            sondern auch weitere übernehmen wollten. Wir sagten zu und übernahmen den neuen Eintrag
            zum Lemma „Gesellschaft“; für die Zusendung der Verträge wurde um die Adressen gebeten.
         

         Wie vereinbart, lieferten wir die drei Texte fristgerecht zum 17. Dezember 2010. Am
            Tag darauf kam die Bestätigung des Eingangs mit der Bitte um Nachsicht wegen des Vertrags,
            da der Verlag Lucius & Lucius sein gesamtes Lehrbuchprogramm an die UVK Verlagsgesellschaft
            in Konstanz – hervorgegangen aus dem ehemaligen Universitätsverlag Konstanz – vergeben
            werde. Dann kam Weihnachten, Ostern und der Sommer – und am 5. September 2011 eine
            Email. Darin wurde dem/r „Sehr geehrten Autor/in“ mitgeteilt, dass UVK das komplette
            UTB-Programm des Verlags Lucius & Lucius mit den Programmschwerpunkten Wirtschaft
            und Soziologie übernommen habe. Man freue sich darauf, im kommenden Jahr eine dritte
            Auflage des „Wörterbuchs der Soziologie“ zu veröffentlichen, bedanke sich für die
            Mitarbeit an diesem Projekt und sende anbei „die verbindliche Mitarbeitervereinbarung“
            – zur Kenntnis!
         

         Weitere Details nenne ich hier nicht, wer weiß, welche juristischen Fallstricke sich
            dann entfalten würden. Es ist aber auch ganz einfach erzählt: Für sämtliche Verwertungsrechte
            und Nutzungsarten an den Beiträgen erhalten wir vom Verlag zwei Freiexemplare des
            Werks sowie die Berechtigung, weitere Exemplare des Wörterbuchs für den eigenen Bedarf
            mit einem Rabatt von 30 Prozent des Ladenpreises zu beziehen sowie mit einem Rabatt
            von 25 Prozent andere Titel aus dem Verlagsprogramm zu kaufen! Die Beleg- und Autorenexemplare
            dürfen jedoch unter keinen Umständen weiterverkauft werden, das wird in § 4 der „Mitarbeitervereinbarung“
            nachdrücklich festgehalten. Diese ist nicht unterschrieben, es ist auch kein Platz
            für die eigene Unterschrift, die „Vereinbarung“ ist ja auch „nur“ zur Kenntnis zu
            nehmen, das aber „verbindlich“. – Aus Solidarität mit den Herausgebern und im Interesse
            des gesamten Unternehmens haben wir diesem „Angebot“ zugestimmt, eine ausführliche
            erläuternde Erklärung des Geschäftsführers hat dabei geholfen.
         

         Vor Kurzem hatte ich einen Antrag zu begutachten, bei dem ich mein Urteil darüber
            abgeben sollte, ob der Druck eines wissenschaftlichen Textes von insgesamt 200 Druckseiten
            aus Steuermitteln subventioniert werden soll oder nicht. Als Autor selbst kennt man
            ja in aller Regel eine solche Kalkulation nicht: Mit Interesse studierte ich also
            die für den Antrag vorgeschriebene Aufstellung. Für die Produktion der geplanten Gesamtauflage
            von 450 (hoffentlich verkauften) Exemplaren wurde ein Betrag von EUR 8.620,00 angesetzt,
            beantragt wurden insgesamt EUR 12.430,00, in denen ein Betrag von EUR 6.000,00 als
            „Open Access-Zuschuss“ deklariert wurden. Der geplante Ladenpreis wird mit EUR 26,90
            angegeben. – Mal angenommen, der Verlag verkauft tatsächlich die 450 Exemplare, dann
            werden insgesamt EUR 12.105,00 in die Kassen der Buchhändler und des Verlags fließen.
            Nimmt man den Zuschuss von EUR 12.430,00 dazu, ergibt sich ein Gesamtbetrag von EUR
            24.535,00. Der betreffende Verlag verkündet auf seiner Homepage, dass sein Programm
            aktuell 1.500 lieferbare Titel umfasst, zu denen jährlich etwa 80 Neuerscheinungen
            sowie circa 15 Neuauflagen kommen.
         

         Natürlich weiß auch ich, dass in dieser Rechnung heute auch noch die Buchhandels-
            und sonstige „Mittler“-Rabatte auftauchen müssen, dass die Online-Lieferanten hohe
            Rabatte fordern, dass Auslieferungskosten, die Bibliotheks- und Kopierabgaben an die
            VG Wort und die Künstlersozialversicherung zu Buch schlagen. Und auch ich weiß, dass
            die Verkaufszahlen wissenschaftlicher Publikationen nicht gerade steil bergauf gehen.
            Dennoch, wenn man an den Marktreport des Börsenvereins denkt, sollte doch die eine
            oder andere Flasche Prosecco in Frankfurt möglich sein, nicht wahr? An mir jedenfalls
            sollte es nicht scheitern: Die Arbeit war sehr gut, der Autor ein hoffnungsvoller
            Nachwuchswissenschaftler, er wird sich freuen, wenn er das Buch in Händen halten wird.
         

         Für das Gutachten, für das ich nicht nur die gesamte Arbeit, sondern auch noch eine
            Vielzahl dazugehöriger Unterlagen gründlich lesen musste, bekam ich – wie für alle
            sonstigen Gutachten, die ich in den vergangenen Jahrzehnten im Wissenschaftsbetrieb
            erstellt habe – kein Honorar. „Selbstverständlich“, es geht ja um die Verantwortung
            der Kollegenschaft und vor allem dem wissenschaftlichen Nachwuchs gegenüber. Das Selbstverständnis
            von uns Wissenschaftlern, dass diese Arbeit als Teil der wissenschaftlichen Selbstkontrolle
            zu unseren professionellen Aufgaben zählt, sollte man von Zeit zu Zeit immer wieder
            aufs Neue durchdenken. Früher bekam man von manchen der Fördereinrichtungen wenigstens
            einen schönen Sonderband oder sogar eine Druckgrafik, das hat seit Jahren anscheinend
            auch aufgehört.
         

         Das Fachsprech der Buchmacher

         Wer die Berichte über die Pressekonferenz zur diesjährigen Frankfurter Buchmesse verfolgte,
            hatte den Eindruck, er befinde sich im Reich des Orwell’schen Neusprech. Bei seiner
            Ankündigung eines „fulminanten Aufbruchs in ein neues Zeitalter des Publizierens“
            sprach der studierte Betriebswirt und Buchmessegeschäftsführer Juergen Boos vom „Ende
            der Linearität“ und dem Aufbruch in eine „neue Komplexität des Publizierens“. Die
            bisherige Verwertungskette „atomisiert sich, verzweigt sich an jeder Schnittstelle“.
            Statt einzelner Autoren gebe es viele gleichberechtigte Partner in „dreidimensionalen
            Verwertungsräumen“, für die Boos „eine neue Nomenklatur“ forderte.
         

         Soll dieses sprachlich einigermaßen fragwürdige Gerede verschleiern, dass die Beziehungen
            zwischen den Produzenten jener Texte mit denen deren Verwerter Geld machen, noch komplizierter
            geworden sind? Es scheint endgültig Geschichte zu werden, dass man sich als (wissenschaftlicher)
            Autor mit „seinem“ Verleger an einen Tisch setzt und über ein gemeinsames Vorhaben
            spricht; dass es ein Lektorat gibt, das diesen Namen verdient; dass es eine kleine
            Feier gibt, wenn das Produkt des Arbeitens gedruckt vorliegt. Möglicherweise passiert
            das in einzelnen Fällen, aber das will man ja gar nicht (mehr) erhoffen, wenn man
            kein Bestseller-Autor ist.
         

         Anstelle einer „neuen Nomenklatur“ würde mir auf jeden Fall die bisherige Terminologie
            von guter Leistung und guter Gegenleistung und ein einziger „Verwertungsraum“ vollkommen
            genügen: eine faire Beteiligung an jenen Erlösen, die Verleger durch die Verwertung
            meiner Arbeit erzielen. Dann möge dem Finanzamt sein Anteil an den Einkünften aus
            „selbständiger Arbeit“ auch leichteren Herzens gegönnt sein.
         

         Und dann stoße ich auch gerne auf die Fortsetzung der Zusammenarbeit an, – wenn’s
            sein muss, auch mit Prosecco, obwohl ich einen guten Winzersekt vorziehen würde. In
            jedem Fall: Wohl bekomm’s.
         

         Anmerkung der Redaktion: Der Beitrag gehört zu Dirk Kaeslers monatlich erscheinenden
            „Abstimmungen mit der Welt“.
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         Untergang mit Zuschauer

         James Sallis zeigt sich wieder einmal als großer Autor. In „Der Killer stirbt“ schaut
            er einem Mann dabei zu, wie er seinen letzten Job zu erledigen versucht und an der
            Dankbarkeit scheitert
         

         
            	      			Von Walter Delabar
         

         Ein Mann hat einen Auftrag, wie er viele Aufträge hatte, und er ist gewohnt, ihn präzise
            zu erfüllen. Nur dass vor seinen Augen seine Zielperson Opfer eines Attentats wird,
            das zwar misslingt, aber die Frage bleibt: Wer will jemanden umbringen, den umzubringen
            er den Auftrag hat? Normalerweise konkurrieren Killer am Ende ihrer Karriere nicht
            mit anderen Killern um ihre Opfer, sondern müssen sich ihrer erwehren. Immer ist da
            jemand, der es auf sie abgesehen hat, weil sie zuviel wissen, weil sie einmal den
            Falschen erwischt haben, oder den Richtigen, aber der hat nun mal Familie oder sonstwen,
            der sich rächen will.
         

         Sallis inszeniert das Ende des Killers anders. Christian, wie er ihn nennt, ist nur
            ein Schatten. Ein unauffälliger älterer Mann, der ein wenig kränklich wirkt und den
            niemand auch nur wahrnehmen würde. Seine letzten Job nimmt ihm jemand vor der Nase
            weg, und um herauszubekommen weshalb, macht er sich auf die Suche.
         

         Dass es seine letzte Suche sein wird, ist ihm mehr als klar, denn Christian stirbt.
            Er stirbt sichtlich. Er schleppt sich nur noch langsam voran. Er verliert zeitweise
            die Sehfähigkeit. Er wird bei einer Observation sogar einmal ohnmächtig und wacht
            – wie kanns geschehen – im Krankenhaus auf, aus dem er flieht.
         

         Eine rätselhafte Geschichte, an der freilich nicht nur Christian beteiligt ist, sondern
            die auch von zwei Polizisten und einem unbekannten vierten Mann geschrieben wird.
            Sie alle sind keine besonderen Helden, sondern Demontierte, Männer im Niedergang und
            ohne Perspektive. Sallis widmet sich ihnen allerdings nicht mit der deprimierenden
            Schnoddrigkeit, mit denen sonst das Genre mit seinen Antihelden umzugehen pflegt.
            Stattdessen ist sein Umgang von einer angenehmen Freundlichkeit. Auch wenn die Genregesetze
            für ihn nicht außer Kraft gesetzt werden, ist das, was er tut, außergewöhnlich – freundlich?
         

         Vielleicht ist er aber einfach nur ein bisschen genauer und sorgfältiger als die meisten
            seiner Kollegen und nicht darauf aus, eine Monstrosität auf die nächste folgen zu
            lassen. Ein ungewöhnlicher Plot, eine intelligente Figurenführung, eine Erzählung,
            die auf Nähe und nicht auf Entsetzen setzt, das ja immer mehr fordert, um überhaupt
            noch angelockt werden zu können. Sehr angenehm, einmal so viel understatement am Werk
            zu sehen, das Überbietung schlicht nicht nötig hat, um wirksam zu sein.
         

         Ein Killer am Ende seiner Karriere hat immerhin mehr verdient als einen großen Abgang.
            Er ist eine mythische Gestalt, deren Untergang noch einmal alles herbeizitiert, was
            je durch sie auf den Weg gebracht wurde oder dessen Weg durch sie beendet wurde. Jetzt,
            wo sie selbst aus der Welt verschwindet, verschwinden auch ihre Taten. Und das hat
            Zeugen verdient. Und der vierte Mann ist der Zeuge, um den es hier geht. Die Opfer
            des Killers waren vorgeblich unbescholtene Männer. Niemand kann sich erklären, weshalb
            sie getötet werden mussten. Aber dass es sich dabei um eine professionelle Arbeit
            handelt, ist an allen Elementen der Tat zu erkennen.
         

         Wenn aber ein Profi auf diese Tat angesetzt ist, dann ist der Einsatz hoch. Der Anlass
            muss deshalb von Bedeutung sein. Denn auch wenn der Tod vielleicht nur ein gewöhnliches
            Ende ist, ihn professionell herbeizuführen, ist ein Investment, das sich lohnen muss,
            auch in jenem Haushalt, der vom Mythos gebildet wird. Wenn der Mythos ein vorrationales
            oder unterkomplexes Erklärungsmuster ist, warum sollte er nicht auch so etwas wie
            eine Ökonomie haben, in der sich Einsatz und Ertrag ausgleichen müssen, in der es
            einen Mehrwert geben muss?
         

         Der Zeuge nun steht für diesen Einsatz ein. Er gibt der Tat ihren Grund, ihre Legitimation,
            die das gesamte Leben des Killers in einem anderen Licht erscheinen lässt. Derjenige,
            der den Tod bringt, ist so etwas wie ein Bote, der Gerechtigkeit einfordert, die Balance
            wiederherstellt, die von der Gewalt immer wieder aus dem Lot gebracht wird.
         

         Die Polizisten wiederum sind das Publikum des Zeugen. Zu ihnen spricht er, damit sein
            Zeugnis selbst nicht verloren geht, sondern auf offene Ohren trifft. Denn die Polizisten
            sind die Agenten der Heuristik: Sie sind die Welterklärer, die die einzelnen Elemente
            an ihrem richtigen Ort platzieren. Ordnung und Deutung bedingen einander, auch hier.
            Und sie sind zugleich die Bedingung dafür, dass dies alles niedergeschrieben wird.
         

         Selbstverständlich, auch „Der Killer stirbt“ ist nichts anderes als ein fiktionaler
            Text, ein Roman, der seinen eigenen, an den unsrigen erinnernden Kosmos entwirft,
            um wirksam zu sein. Ein Krimi zudem, in de es ein Verbrechen gibt, Akteure, die es
            verübt haben, Motive, auf dies es zurückzuführen ist, und Leute, die wissen wollen,
            wie das Ganze zusammenhängt. Ein Krimi eben.
         

         Und dennoch, „Der Killer stirbt“ zeigt, dass es dabei immer noch ein bisschen anders
            geht als gewohnt.
         

         
            
               	James Sallis: Der Killer stirbt.
                  Roman.
               

               	Übersetzt aus dem Englischen von Jürgen Bürger und Kathrin Bielfeldt.

               	Liebeskind Verlagsbuchhandlung, München 2011.          
                  
               

               	250 Seiten, 16,90 EUR. (kaufen)

               	ISBN 9783935890786

            

         

      

   
      
         „Ich werde kein Loch für sie graben …“

         In seinem zweiten Kriminalroman um den Totengräber Max Broll spielt Bernhard Aichner
            mit menschlichen Urängsten
         

         
            	      			Von Dietmar Jacobsen
         

         Mit „Die Schöne und der Tod“ hat der Innsbrucker Autor Bernhard Aichner (Jahrgang
            1972) vor einem knappen Jahr eine Berufsgruppe zu Detektiven gemacht, die bis dato
            andere Funktionen im modernen Spannungsroman erfüllte: die Totengräber. Max Broll
            ist ein solcher und als sein Wirkungsfeld hat er sich ein „kleines Dorf im Westen
            Österreichs“ erwählt. Da lebt der Ex-Journalist mit seiner Stiefmutter Tilda, die
            seit 35 Jahren bei der Polizei arbeitet, und der Würstlstandbesitzerin Hanni Polzer.
            Befreundet ist er mit Johann Baroni, einem Fußballprofi außer Dienst, und wenn er
            nicht gelegentlich ganz gegen seinen Willen in kriminelle Machenschaften hineingezogen
            würde, könnte er mit seinem Dasein ganz zufrieden sein.
         

         Diesmal fängt alles mit einem Handy an, das eines Abends herrenlos in Brolls Wohnung
            herumliegt. Als er es in Betrieb nimmt, muss er feststellen, dass er automatisch mit
            seiner Stiefmutter verbunden wird. Nur leider befindet sie sich nicht mehr in ihrer
            guten Stube eine Etage tiefer, sondern, eingezwängt in eine solide gebaute Kiste,
            irgendwo draußen im Wald vergraben. Ein böser Scherz? Ein Racheakt? Auf Letzteres
            scheint der Name des Entführers hinzuweisen, den Tilda per Handy an Broll, Baroni
            und all die Kollegen weitergibt, die sich auf der Suche nach ihrem neuen, ungastlichen
            Zuhause befinden: Leopold Wagner. Doch der, von ihr vor Jahren ins Gefängnis gebracht,
            sitzt nach wie vor in sicherer Verwahrung und kann es eigentlich nicht gewesen sein.
         

         Aichner hat den Plot für seinen zweiten Thriller geschickt ersonnen. Die Geschichte
            um eine lebendig Begrabene, der ein perfider Täter ein Handy als Sargbeilage überlässt,
            mit dem sie Anrufe entgegennehmen, aber nicht selbst telefonieren kann, spielt gleich
            mit mehreren menschlichen Urängsten. Allerdings ist die Art und Weise, wie der Autor
            die Sache sich nach deren fulminantem Beginn entwickeln lässt, wenig geeignet, Leser,
            die Wert auf halbwegs realistische Szenarien legen, lange bei der Stange zu halten.
            Und auch der atemlos hetzende Stil und die vielen Gesprächssequenzen, die der Handlung
            Drive verleihen sollen, wirken nur allzu bald reichlich manieriert.
         

         Da vermag es auch die Skurilität der Protagonisten – sowieso ein Markenzeichen des
            österreichischen Gegenwartskrimis und als solches nach Haas, Steinfest, Wieninger,
            Raab, Slupetzky und den anderen üblichen Verdächtigen nur noch schwer übertreffbar
            – nicht, das Ganze noch zu retten. Haben Broll und sein Freundeskreis im Vorgängerband
            durchaus das Interesse des Lesers auf sich ziehen können, wird diesmal nur wenig Gewicht
            auf Charakterentwicklung gelegt und alle Spannung aus der Konfrontation mit einem
            diabolischen Gegner gezogen. Ganz nach dem Motto: Mit der Größe der Aufgabe sollte
            automatisch auch die Größe der mit ihr Befassten zunehmen. Aber der „Kindermacher“
            Wagner, für den Gefängnismauern nicht existieren, ist einfach keine Figur, an der
            ein Gegenspieler wachsen könnte. Und so fällt Broll und Baroni auch wenig mehr ein,
            als ihn mit seinen eigenen Mitteln zur Strecke zu bringen.
         

         Am Ende wird Tilda natürlich aus der Kiste befreit. Dass die sympathische Hanni Polzer
            das nicht mehr erleben darf, ist schade. Zumal ihr – dramaturgisch nicht unbedingt
            notwendiger – Tod auch noch einen arg süßlichen Schluss nach sich zieht. Jedenfalls
            wäre sie gut zu brauchen gewesen beim nächsten Abenteuer von Aichners Helden. Als
            eine Art Gewicht, das ihn wieder auf die Erde herunterzieht. Sonst fliegt er uns am
            Ende ganz davon ins Reich der Fantasien.
         

         
            
               	Bernhard Aichner: Für immer tot.
                  Ein Max-Broll-Krimi.
               

               	Haymon Verlag, Innsbruck 2011.          
                  
               

               	238 Seiten, 12,95 EUR. (kaufen)

               	ISBN 9783852188829

            

         

      

   
      
         Das Leben der Superhelden

         Adrian McKinty setzt mit „Der schnelle Tod“ so ungemein langweilig fort, was mit „Der
            sichere Tod“ so kurzweilig begonnen hat
         

         
            	      			Von Walter Delabar
         

         Den Karrieren von Krimi-Helden zu folgen, ist so etwas wie das Leben von vertrauten
            Familienmitgliedern zu teilen, so vertraut, so ungemein beruhigend und ordnungsstiftend.
            Man kennt sich, man kennt sich aus, man weiß, was man von den harten Jungs (und Mädchen)
            zu erwarten hat.
         

         Aber so wie es im richtigen Leben Verwandte gibt, die mit den Jahren an Attraktivität
            verlieren, gibt es eben auch Krimihelden, deren Gegenwart nach und nach zur Prüfung
            gerät. Ihre Eigenheiten sind dann nicht mehr vertraut, sondern nervig, ihre Überlegungen
            zeugen nicht mehr davon, wie reflektiert sie mit sich und anderen umgehen, sondern
            nur noch, wie toll sie sich finden. Was sie tun und lassen, wird mit der Zeit immer
            weniger nachvollziehbar. Spätestens dann wird es Zeit, etwas zu tun, was bei schlimmen
            Verwandten nur bedingt möglich ist: Man muss sich trennen.
         

         Adrian Mc Kinty hat mit „Der sichere Tod“ einen unterhaltsamen Ansatz entworfen. Wie
            er seine kriminelle Hauptfigur zur positiven Identifikationsfigur umbaute, war bemerkenswert.
            Dabei nahm er so gut wie keine Rücksicht auf seinen Protagonisten. Er steckte ihn
            im Vorgängerroman sogar in ein mexikanisches Gefängnis, wo der arme Kerl zu verrotten
            drohte und bei der Flucht alle seine Gefährten und einen Fuß verlor. Solch unfreundliche
            Zuwendung ist bei Krimiautoren sonst eher selten.
         

         Mit dem neuen Roman aber scheint McKinty den guten Eindruck aus dem Vorgängerroman
            zunichte machen zu wollen. Aus dem waghalsigen jungen Iren namens Michael Forsythe
            wird ein selbstgewisses und selbstgerechtes Männlein, das sich so langsam im seinem
            genrespezifischen Krimi-Superheldendasein einzurichten scheint. Auch Superhelden können
            ein langweiliges Leben führen: Hier einen Bösewicht ausschalten, dort das Schlimmste
            verhüten. Und ansonsten immer auf den wohlverdienten Lohn verzichten müssen. Das ist
            schon wirklich kein Zuckerschlecken, wenn auch bekannt.
         

         Aber wenigstens darf der Krimi-Superheld in allem immer wieder der Beste sein, auch
            wenn er nur selbst davon je erfahren wird. Die Welt zu retten ist ein einsames Geschäft,
            aber eben supercool.
         

         Dabei wimmelt es von Seinesgleichen im Krimigenre nur so, und wenn es möglich wäre,
            die verschiedenen Kosmen, die die Romane bilden, miteinander zu verbinden, könnten
            sie so etwas wie eine geheime Krimi-Superhelden-League der Gerechtigkeit bilden.
         

         So aber bleibt er mit sich und in seiner Welt allein: In allen Situationen cool und
            kontrolliert, natürlich all seinen Gegnern haushoch überlegen und dazu auch noch ein
            echter Macker mit dicker Hose. Vor ihm besteht natürlich kein Frauenherz und was sonst
            noch dazugehört. Das Handicap (ein künstlicher Fuß) ist vielleicht eher noch ein Vorteil,
            den er reichlich zu nutzen versteht.
         

         So überrascht es nicht, dass er mit seinem neuen, ein wenig aufgezwungenen Leben ganz
            hervorragend zurecht kommt und selbst aus ausweglosen Situationen – Superheldens Lieblingssituationen
            – immer noch einen Ausweg findet. Natürlich weiß er mit Waffen und Fäusten besser
            umzugehen als seine Kontrahenten. Natürlich ist er gefühlvoller und im tiefsten Inneren
            vor allem ein Gerechter.
         

         Er hat sogar ein Herz für die böse Schöne auf der Gegenseite, und wenn sie nur ein
            bisschen auf ihn hören würde, könnte sie errettet werden. Tut sie aber nicht. Sie
            gibt sich ihm zwar hin, aber als er – ganz gemütvoller Superheld – sich offenbart,
            wird sie zu seiner schlimmsten Gegnerin, mit der dann auch der Showdown ausgefochten
            werden muss.
         

         Gut zupass kommt dem Krimi-Superhelden, dass er mal bei der britischen Armee war und
            dort gelernt hat, seine Fäuste effektiv einzusetzen. Zwar war das Leben bei den Briten
            ihm nicht gefallen und er ist dort in hohem Bogen rausgeflogen, aber das bisschen,
            das er mitgenommen hat, reicht schon ein gutes Stück weiter.
         

         Super-Michael muss in diesem Fall nun gegen einen kriminellen IRA-Ableger in den USA
            bestehen. Der britische Geheimdienst holt ihn aus seinem spanischen Exil, wo er sich
            als Fußball-Hooligan vergnügt, und zwingt ihn dazu, für ihn den Undercover-Agenten
            bei den USA-IRA-Iren zu machen.
         

         Die wollen angeblich die Deeskalation sabotieren, die die IRA mit den Engländern ausgehandelt
            hat. Ein Attentat hier, ein Mord dort, das geht schnell und die IRA hat den Schaden.
            Da die IRA nun anscheinend nicht in der Lage ist, alle radikalen Splitter selbst auszuschalten,
            kommen die Engländer ins Spiel, die Michael keilen und in die USA schicken.
         

         Der wird dort Zeuge eines dilettantischen Mordversuchs am angeblichen Chef der IRA-Splittergruppe,
            rettet die Tochter des Chefs und weiß sich in das Vertrauen der Gruppe einzuschleichen.
            In Nullkommanix wird er an Kommandoaktionen beteiligt, die aber so schlecht vorbereitet
            sind und durchgeführt, dass sie allemal schief gehen. Wenn Dummheit schützt, dann
            muss sie in diesem Fall unermesslich groß sein. Anders ist jedenfalls nicht zu erklären,
            warum es diese Truppe überhaupt geschafft hat, solange durchzuhalten.
         

         Und beim FBI – das auch mitmischt – können die Beteiligten auch nicht wirklich helle
            sein, sonst hätten sie die Iren längst ausheben müssen. So aber kann der dilettantische
            Undercoveragent, sorry, der Krimi-Superheld, unbehelligt in die klandestine Terrorgruppe
            eindringen, sie unterwandern und am Ende – natürlich im Alleingang und unter Lebensgefahr
            – ausheben.
         

         Es gab einmal eine Zeit, da war für das Krimigenre der sogenannte mittlere Held üblich,
            der dem Leser und der Leserin so nahe war, dass er besonders gut nachvollziehbar machte,
            was mit ihm geschah. Diese Zeiten scheinen für das Krimigenre vorbei zu sein. Stattdessen
            tummeln sich dort Helden wie Michael, was die Krimis immer langweiliger macht. Das
            aber führt dazu. Dass die Krimiautoren ihre Romane immer schriller machen, ganz wie
            die Werbeleute, die in der Überbietung die einzige Lösung dafür sehen, überhaupt noch
            wahrgenommen zu werden. Einen größeren Irrtum gibt es nicht.
         

         
            
               	Adrian McKinty: Der schnelle Tod.
                  Kriminalroman.
               

               	Übersetzt aus dem Amerikanischen von Kirsten Riesselmann.

               	Suhrkamp Verlag, Berlin 2011.          
                  
               

               	427 Seiten, 9,95 EUR. (kaufen)

               	ISBN 9783518462324

            

         

      

   
      
         Einer der Underdogs der Stadt

         Tony Blacks Roman „Geopfert“ kennzeichnet den Beginn der Dury-Serie

         
            	      			Von Georg Patzer
         

         Gus Dury ist ein ganz Lieber. Eigentlich. Es sei denn, er trifft einen Politiker.
            Dann kann es sein, dass der ehemalige Spitzenjournalist ihm schon mal die Nase bricht.
            Na gut, es war ein Zufall, damals, als Alisdair Cardownie, „dieser konservative Kacker
            und stellvertretende Minister für Einwanderung“ voll auf den Zug „des dumpfen Hasses“
            aufsprang, um sich zu profilieren. „Ich hatte das schon zigmal erlebt. Ehrlich gesagt,
            das Geschwafel eines weiteren schwabbelbackigen, inzestuösen, privilegierten Penners
            interessierte mich einen Furz.“ Als der Politiker dann keine Fragen beantworten wollte
            und seine Bodyguards sich mit Dury anlegten, rastete der aus und schlug zu. Zwar traf
            er niemanden, aber er verlor so das Gleichgewicht, dass er auf Cardownie zuflog, „und
            ruckzuck stellte meine Stirn sauber Kontakt mit seiner Nase her“. Kann ja mal passieren.
            „Ich schaffte es in sämtliche Abendnachrichten. Das erste Mal in meiner Karriere.
            Und das letzte Mal.“
         

         Seither schlägt er sich mehr schlecht als recht im kalten Edinburgh durch. Er ist
            Alkoholiker auf dem absteigenden Ast, lebt in Trennung von seiner Frau Deborah und
            ist beim Kneipenwirt Col untergekommen, der ihm einen Minijob als Sicherheitsmensch
            inklusive freiem Wohnen angeboten hat. Jetzt ist sein Sohn Billy ermordet worden,
            und Col bittet ihn, zu ermitteln. Viel Hoffnung auf die Polizei setzt er nämlich nicht.
            Denn die findet, das könnte doch ein wunderbarer Selbstmord gewesen sein.
         

         Der Fall führt Dury in die dunklen Ecken Edinburghs, abseits der Princess Street:
            „Eine verunstaltete Einkaufsstraße wie aus dem Bilderbuch. […] Es wimmelt nur so vor
            Schickis. Und alle sahen gleich aus. Ich kann Menschen in den Fünfzigern, die sich
            wie Breakdancer anziehen, einfach nicht verstehen. Egal, wie angesagt es ist, ich
            werde niemals eine Herrenhandtasche mit mir herumschleppen und auch niemals Schuhe
            tragen, die sich kringeln wie Ali Babas Pantoffeln. Und an dem Tag, an dem man mich
            in Kapuzenshirt und mit Kappa-Mütze sieht, werde ich mir eine Kanone an den Kopf halten.“
            Dury liebt die abgerissenen Hotels, die engen, dunklen Gassen, die ehrlichen Kneipen,
            die keine blankpolierte Marmortheke haben. Er gehört zu den Underdogs der Stadt, die
            sich wie er nur mühsam über Wasser (und Whiskey) halten können.
         

         Unter diesen geht es natürlich brutal zu, und auch Dury hält sich nicht zurück: „Ich
            versenkte meine Faust in seinem Gesicht, hörte das Krachen von berstenden Knochen
            und wusste, dass seine Nase Geschichte war.“ Es ist eine dunkle Welt, in die Dury
            geht, es gibt einige unschöne Begegnungen und ein paar noch viel unschönere weitere
            Morde, denn es geht um die Verflechtungen von „guter Gesellschaft“, Politik und dem
            organisierten Verbrechen. Um Politiker, die ihre Finger auch in den übelsten Geschäften
            haben. Und es geht, schließlich ist es ein schöner Noir-Krimi, um die Moral, die nur
            noch vom Detektiv verkörpert wird, wie bei den Gründervätern Chandler und Hammett.
         

         Man merkt schon an der Sprache, die wie aggressiv hingerotzt klingt und ein schönes
            Stück Arbeit für den Autoren gewesen sein muss, dass hier die schöne Fassade, die
            Edinburgh durchaus bietet, nicht aufrechterhalten werden soll: Alles ist dreckig,
            düster und kaputt. Sehr gekonnt erzählt Black von diesen Seiten der Stadt, immer wieder
            mit hartem oder ironischem Humor durchsetzt und mit Zitaten aus der Hoch- und Popkultur,
            wie um zu beweisen, wie gebildet man auch auf der „falschen“ Seite der Wohlstandsgesellschaft
            sein kann.
         

         Leider hat auch Dury Altlasten aus seiner Kindheit mitzuschleppen – man kennt diese
            „Dämonen“ hierzulande vor allem aus den unsäglichen Krimis von Oliver Bottini. Durys
            Vater, Fußballer in Edinburgh, wollte auch ihn als Fußballstar aufbauen, war jähzornig
            und schlug Frau und Kinder, bis er von Dury selbst verprügelt wurde. Am Ende des Romans
            stirbt der Vater: „Ich suchte nach Mitgefühl, konnte aber nichts finden.“ Dieser Strang
            der Geschichte klingt ab und zu an, einmal erzählt Dury vom Pokalendspiel der Schools
            League, bei dem er versagt. Ebenso die Scheidung von seiner Frau – und unwillkürlich
            sehnt man sich, da diese Privatkümmernisse der Krimihelden inzwischen überhand genommen
            haben, nach einem normalen Detektiv ohne „Dämonen“.
         

         Wie bei den meisten Noir-Helden spürt man auch bei Dury unter der harten Schale den
            weichen Kern, die Sensibilität, die sich hinter markigen Sprüchen versteckt. Manchmal
            gibt es deswegen auch ein paar sprachlich pathetische Ausrutscher, manches ist etwas
            holprig. Aber insgesamt ist Black sehr sicher in der Personenführung, im Plot (der
            in einem skurrilen und sehr schönen Finale endet) und auch in der Zeichnung der Nebenfiguren.
            Die auf hart getrimmte Sprache muss man mögen.
         

         Man könnte noch mehr aus dieser Figur machen, einiges ist noch nicht so recht ausgereift,
            anderes deutet sich schon an. Aber vielleicht macht Black das ja auch – drei Bände
            der Dury-Serie sind auf Englisch schon erschienen und auch hier angekündigt. Man darf
            also gespannt sein.
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         Friede, Freude, Friesland

         „Tod mit Meerblick“ ein Kriminalroman von Andreas Schmidt, der für Schleswig-Holstein
            begeistert
         

         
            	      			Von Frank Riedel
         

         Im zweiten Teil seiner Trilogie lässt Andreas Schmidt die Tochter des Kommissars Ulbricht
            ermitteln. Er hat sich dabei auch von den heimatlichen Gefilden entfernt: Nach seinen
            Wuppertal-, Bergischen-Land- und Weserberglandkrimis war nun eine Urlaubsreise an
            die Nordsee seine Inspiration.
         

         Vor zwanzig Jahren hat Ulbrichts Frau Wuppertal und ihrem ständig arbeitenden Ehemann
            den Rücken gekehrt und ist mit ihrer kleinen Tochter nach Schleswig-Holstein gezogen.
            Trotz ihrer Gegenwehr eiferte Wiebke Ulbricht beruflich ihrem Vater nach und schloss
            die Polizeischule in Kiel ab. Nun hat sie, nach drei Wochen als Kommissarin in Husum,
            ihren ersten Mordfall. Schnell entpuppt sich der vermeintliche Selbstmord im Strandkorb
            als Tötungsdelikt, aber die Identität der Leiche bleibt ebenso lange ungewiss, wie
            der Leser geschickt auf falsche Fährten geleitet wird, „denn die Spuren verlaufen
            sich im wahrsten Sinne im Sand“.
         

         Der Leser liest sich in die heile nordfriesische Welt der Teezeremonien, lernt ausschließlich
            Menschen mit nordischen Namen, deren Stärken und Schwächen kennen und streift wie
            im Urlaub durch die Geschichte und das Typische der Region. Dort, wo das „Schietwetter“
            täglich mehrfach wechselt, Kühe und Schafe an trüben, tristen, grauen Tagen gelangweilt
            auf, vor oder hinter dem Deich grasen, geboßelt wird, man sich mit „Moin“ begrüßt
            und „Heißgetränktassen mit beiden Händen so hält, als müsse man sich daran wärmen“,
            macht sich die „SOKO Strandkorb“ auf die Suche nach dem Täter.
         

         Bisweilen scheint auch der Lektor so im Lokalkolorit gefangen gewesen zu sein, dass
            er wohl an Sandbänke denkend, eine „Durchsuchung der Datenbänke“ durchgehen ließ.
            Der Einblick in den Personalbestand der Polizeiinspektion Husum, die Aufzählungen
            der Dörfer, Straßen, Restaurants, Erklärungen zum Friesischen („Wat mut dat mut“)
            und unvermittelte Anmerkungen zu Theodor Storm oder Husums Stadtgeschichte mögen den
            Urlauber während oder nach seiner Nordseereise beglücken, dem neutralen Ortsfremden
            erscheinen sie langatmig.
         

         Dass der erste Fall von Wiebke und ihrem Kollegen Petersen eine sehr überraschende
            Wendung nimmt und am Ende alles auf den Kopf stellt, erfüllt die Erwartungen an einen
            Krimi. Ob man die Lösung für passend, nachvollziehbar oder faszinierend hält, ist
            wie immer jedem Leser selbst überlassen. Und doch scheint der Hintergrund – ein Serienvergewaltiger,
            der mit neuer Identität und somit legal für den Bundesnachrichtendienst arbeitet –
            nicht nur für die junge Kommissarin und die nordfriesische Provinz um eine (unglaubwürdige)
            Nummer zu groß geraten.
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         Kaufmännisches Denken

         Der achte Band der Parker-Reihe von Richard Stark

         
            	      			Von Georg Patzer
         

         Meistens hat Parker Ärger mit Amateuren, die ihm in die Arbeit pfuschen. Diesmal aber
            ist es ein Kollege, George Liss. Eigentlich ging der Coup reibungslos über die Bühne.
            Zuvor allerdings mussten sie ihren Informanten Tom Carmody, der plötzlich Angst bekommen
            hat, niederschlagen, nachdem er ihnen noch verraten hat, dass er seiner Freundin alles
            erzählt hat, was sie wissen wollte. Und die Freundin ist nun verschwunden.
         

         Liss, Parker und Mackey verstecken sich nach dem Überfall, aber dann versucht Liss,
            die beiden anderen zu erschießen. Es gelingt ihm nicht, weil Parker heimlich die Patronen
            aus der Schrotflinte geholt hatte. Aber immerhin schafft er es noch zu fliehen. Und
            natürlich versucht er, an das Geld heranzukommen, das die drei woanders versteckt
            haben. Dann ist da noch der Bruder von Toms Freundin, der etwas mitgekriegt und zwei
            schwere Jungs angeheuert hat und nun auch hinter dem Geld her ist. So ist Parker also,
            wie so oft, von mehreren Seiten bedroht: von der Polizei, von George Liss und von
            den anderen Verbrechern. Dazu kommt noch der Sicherheitsdienst des Bestohlenen, eines
            fundamentalistischen Predigers, der sich mehr um sein Geld als um die Seelen seiner
            Schäfchen kümmert und Parker, der sich für einen Versicherungsdetektiv ausgibt, engagiert.
         

         Parker ist ein ganz und gar unmoralischer Held, der lügt, stiehlt, schlägt und umbringt,
            wann immer es ihm passt. Nicht sinnlos, denn er macht all dies nur unter Abwägung
            von Gewinn, Verlust und Risiko. Parker wird sozusagen durch ein kaufmännisches Denken
            bestimmt, und dass er Verbrecher ist, ist nur ein winziger Schönheitsfehler.
         

         „Verbrechen ist Vertrauenssache“ ist bereits der achte Roman aus der Parker-Serie,
            den der Zsolnay Verlag unermüdlich publiziert. Dafür muss der Verlagsleiter dereinst
            in den Himmel kommen, denn wer einmal einen Parker-Krimi von Richard Stark gelesen
            hat, ist für alle Zeiten für die verschwafelten Bücher der meisten deutschen Autoren,
            aber auch der im Moment immer noch so hoch gehandelten Schweden verloren. Stark schreibt
            gradlinig und direkt, mit einem etwas sarkastischen Humor, unter Auslassung aller
            unnötigen Schnörkel, und wo die meisten deutschen Autoren zehn Sätze brauchen, um
            umständlich etwas zu beschreiben, ist Stark schon zwei Szenen weiter. Wo die meisten
            deutschen Autoren von „Dämonen“ faseln, die ihre Kriminalisten beherrschen (Alkohol
            oder eine schlechte Kindheit), kümmert sich Stark nicht um Pseudopsychologie, sondern
            beschreibt einfach nur. Und ist dadurch psychologischer, realistischer und auch viel
            alltäglicher, auch wenn Parker nicht gerade ein Alltagsmensch ist. Seine Romane überragen
            derzeit das Gros der Krimiproduktion um einige Meilen.
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         Desperado auf der Bühne

         Franz Overbecks „Erinnerungen an Friedrich Nietzsche“

         
            	      			Von Oliver Pfohlmann
         

         Am 8. Januar 1889 erhielt der, der zuletzt lieber Basler Professor als Gott gewesen
            wäre, in seinem Turiner Pensionszimmer Besuch. „Ich erblicke N.[ietzsche] in einer
            Sophaecke kauernd und lesend  […], entsetzlich verfallen aussehend, er erblickt mich
            und stürzt auf mich zu, umarmt mich heftig, mich erkennend, und bricht in einen Tränenstrom
            aus, sinkt dann in Zuckungen aufs Sopha zurück, ich bin auch vor Erschütterung nicht
            imstande, auf den Beinen zu bleiben. Hat ihm sich in diesem Augenblick der Abgrund
            aufgetan, an dem er steht oder in den er vielmehr gestürzt ist?“
         

         Als die Öffentlichkeit diese Schilderung Franz Overbecks 1906 zu lesen bekam, waren
            beide bereits tot: Friedrich Nietzsche war 1900 gestorben, nach jahrelanger geistiger
            Umnachtung, Overbeck fünf Jahre später. An seinem Lebensabend hatte sich der Basler
            Theologe noch an ihre Freundschaft erinnert, in einem „stillen Selbstgespräch“, wie
            er es nannte. Bezeichnend für Overbeck war freilich, dass er seine Erinnerungen zu
            seinen Lebzeiten nicht publizieren wollte. Weder wollte er wie andere vom wachsenden
            Ruhm Nietzsches profitieren, noch sollte die Öffentlichkeit vorzeitig diese Selbstgespräche
            stören.
         

         Franz Overbeck, der sieben Jahre ältere, ein ungläubiger Theologe und nüchterner Skeptiker,
            war der treueste Freund Nietzsches gewesen. Freund im emphatischen Sinn, und kein Jünger wie der Komponist Heinrich Köselitz alias Peter
            Gast, der sich von Nietzsche zum Nachfolger Richard Wagners ausrufen ließ. Noch der
            späte, sich in Größenfantasien ergehende Nietzsche wusste, was er an dem trockenen,
            ganz bürgerlich lebenden Gelehrten hatte. Einmal bezeichnete er ihn, mit dem er als
            junger Philologieprofessor in Basel Zimmer an Zimmer gewohnt hatte, sogar als „den
            letzten Fußbreit sicheren Grundes“ in seinem Leben. Umso bemerkenswerter ist daher
            Overbecks Nietzsche-Porträt: Der Philosoph sei kein „großer Mensch“ gewesen, groß
            sei allein seine „Gabe der Seelenanalyse“ gewesen, „die ihm denn auch, da er sie vornehmlich
            an sich selbst übte, so tödlich gefährlich wurde und ihn ‚entseelte‘, lange ehe er
            starb“. Was Nietzsche beherrscht habe, sei nur „das Bestreben nach Größe, der Ehrgeiz im Wettkampf des Lebens“ gewesen. In Klammern fügte Overbeck hinzu:
            „worin er von mir so verschieden und vor mir so ausgezeichnet war.“
         

         Diese Thesen Overbecks müssen vor dem Hintergrund des um 1900 grassierenden Nietzsche-Hypes
            gesehen werden. Nietzsche wurde postum gefeiert als Zarathustra, als Übermensch, als
            Prophet einer deutschnationalen, antisemitischen Wiedergeburt. Verantwortlich für
            viele wirkungsgeschichtlich fatale Missverständnisse, ja Fälschungen, war Elisabeth
            Förster-Nietzsche, die Schwester des Philosophen. Gegen die Deutungshoheit des von
            ihr gegründeten Nietzsche-Archivs in Weimar hatte Overbeck seine Erinnerungen vor
            allem geschrieben, die nach seinem Tod in der „Neuen Rundschau“, der bedeutendsten
            Kulturzeitschrift der Moderne, erschienen.
         

         Overbecks Erinnerungen sind ein aus heutiger Sicht aufregend modern anmutendes Nietzsche-Porträt.
            So habe Nietzsche keine einheitliche Lehre hinterlassen, vielmehr sich nur immer neue
            Masken aufgesetzt, wie der Theologe in seinem mäandernden Stil feststellt. Overbeck,
            der seinen Freund in Stunden höchster Verzweiflung erlebt hatte, zeichnet das Bild
            einer gebrochenen, ängstlichen Persönlichkeit. Voller Selbstzweifel sei Nietzsche
            gewesen, ein „Desperado“, der sich mit bombastischen „Erfindungen“ wie dem „Übermenschen“
            über eigene Schwächen hinwegzutäuschen versuchte. Sein Sturz in den Wahnsinn sei nur
            die logische Konsequenz seiner Lebensweise gewesen: Nachdem er vor sich selbst immer
            neue Kulissen aus dem Magazin gezogen habe, habe er letztlich nicht mehr den Weg von
            der Bühne gefunden.
         

         Es ist eine Analyse Nietzsches aus dem Geiste des Psychologen Nietzsche, wie Heinrich
            Detering in seinem klugen Nachwort feststellt. Die aber zugleich so etwas enthält
            wie ein geheimes Selbstporträt Overbecks. Denn Overbeck profiliert Nietzsche, indem
            er ihn ein ums andere Mal mit sich selbst kontrastiert. Ein fortgesetztes Ringen um
            Selbstbehauptung war für Overbeck die Freundschaft zu dem sich fortwälzenden Lavastrom
            Nietzsche. Seine Erinnerungen hatten literarische Folgen, glaubt Detering: Denn der
            Neue Rundschau-Leser Thomas Mann habe in Overbeck das Muster für die Erzählerfigur
            seines Doktor Faustus-Romans gefunden, den Gymnasialprofessor Serenus Zeitblom, der
            vom Schicksal seines genialen Freundes Adrian Leverkühn berichtet.
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         Leidenschaftlich am Maßstab festhalten

         Dagmar Bussiek hat eine Biografie über Benno Reifenberg (1892-1970) geschrieben

         
            	      			Von Joachim Seng
         

         Benno Reifenberg gehörte seit der Weimarer Republik zu den bedeutendsten deutschen
            Journalisten. 1924 hatte der gerade einmal 32-Jährige die Leitung des Feuilletons
            der „Frankfurter Zeitung“ übernommen und das Ressort der in aller Welt geschätzten
            liberal-bürgerlichen Zeitung mit einem neuen Stil ins 20. Jahrhundert geführt. Er
            öffnete das Feuilleton für Politik und Arbeitswelt und entdeckte junge Talente. Selbst
            ein begnadeter Schreiber, bestand er auf Sorgfalt im Umgang mit dem Wort, achtete
            auf Qualität und nicht auf die politische Orientierung der Autoren. Er öffnete die
            Zeitung für bekennende Linke wie Joseph Roth, Siegfried Kracauer und Erich Kästner,
            die ebenso im Feuilleton der FZ erschienen, wie der konservative Friedrich Sieburg
            oder der junge Dolf Sternberger. Reifenberg, der sein Studium der Kunstgeschichte
            abgebrochen hatte, um als Freiwilliger in den Krieg zu ziehen, der 1919 zur FZ stieß,
            später einige Jahre die Redaktion der Zeitung in Paris leitete und schließlich das
            den Nationalsozialisten verhasste Blatt bis zum offiziellen Verbot 1943 durch die
            Jahre der Diktatur führte, war in jeder Hinsicht ein bemerkenswerter Zeitgenosse.
         

         Man kann Dagmar Bussiek nicht genug dafür danken, dass sie Reifenberg, dem Bildungsbürger
            par excellence, eine knapp 500-seitige Biografie gewidmet hat. Die Arbeit muss, trotz
            der guten Quellenlage – der Nachlass Reifenbergs befindet sich zum größten Teil im
            Deutschen Literaturarchiv Marbach am Neckar – ein schwieriges Unterfangen gewesen
            sein. Denn wie schreibt man über einen Menschen, über den Dolf Sternberger am Grab
            sagte: „Unter meinen Freunden weiß ich niemanden, der so stetig, so einlässlich und
            so bestimmt auf das Individuelle geachtet hätte wie er. Auf Gesicht, Gebärden, charakteristische
            Regungen, Äußerungen. Kollektive – Völker, Klassen, Parteien – sind ihm immer blaß
            geblieben.“
         

         Das Individuelle aber ist in wissenschaftlichen Arbeiten – und die Biografie ist aus
            einer Habilitationsschrift im Fach Neuere und Neueste Geschichte hervorgegangen –
            schwer zu fassen. Historiker müssen sich vor allem für die größeren Zusammenhänge
            interessieren. Dabei lassen sich die großen historischen Debatten um Begriffe oft
            nur schwer auf das Einzelschicksal herunterbrechen. Und doch ist es Dagmar Bussiek
            gelungen, aus all den vielen Fakten, Briefzeugnissen, Tagebucheintragungen, eine gut
            lesbare, stellenweise hoch spannende Biografie zu schreiben.
         

         Von besonderem Interesse für den Leser sind natürlich die Abschnitte über Reifenbergs
            Wirken während der Weimarer Republik und in der Zeit des Nationalsozialismus, in der
            die FZ ihren Weg zwischen Anpassung und Distanz zum NS-Regime beschritt, beschreiten
            musste. Dabei wiederholt Bussiek zwar etwas zu oft den ungerechten Vorwurf, Reifenberg
            sei ein „unpolitischer“ Intellektueller gewesen, behauptet sogar selbst zu guter Letzt,
            er habe bis 1930 „dem Habitus des ,unpolitischen‘, kulturbeflissenen Gebildeten“ gehuldigt,
            führt dann aber, in dem, was sie schildert, dem Leser vor Augen, dass diese vornehme
            Form des Bildungsbürgers, nie ganz unpolitisch sein konnte, weil das Eintreten für
            Liberalität, Humanität und Freiheit, zu jeder Zeit die Diktatoren der Welt herausfordert.
            Die Tatsache, dass im Feuilleton der FZ während der gesamten zehn Jahre zwischen 1933
            und 1943 „nicht ein einziges antisemitisches Wort“ erschien, spricht für sich und
            für Reifenbergs politische Einstellung. Als er 1938 einen Artikel über von Goghs von
            den Nazis aus dem Städel entferntes Bildnis des Dr. Gachet schrieb, wurde er von der
            Gestapo verhaftet. Man drohte ihm, dem „Halbjuden“, mit dem Konzentrationslager, seiner
            Familie mit Repressionen. Aber Reifenberg blieb und schrieb weiter für die FZ, auch
            wenn die Angst und Bedrohung an Leib und Leben nun handgreiflich geworden war.
         

         Im Mai 1943, nachdem die Zeitung auf Hitlers persönlichen Befehl eingestellt werden
            musste, hatte Ernst Beutler, der Direktor des Frankfurter Goethe-Museums, an Reifenberg
            geschrieben: „Lieber Freund, dem Schicksal können wir nicht seinen Gang vorzeichnen,
            aber wir können alles tun, ,zu bleiben, was man ist.‘“
         

         Welchen Widerstandsgeist und welchen Mut es bedurfte, um in einer menschenverachtenden
            Diktatur das zu bleiben, was man ist, zeigt Bussieks Reifenberg-Biografie sehr eindrucksvoll.
            In einem Schreiben an Beutler, das der nun arbeitslose Journalist aus dem Schwarzwald
            sandte – seine Vaterstadt Frankfurt hatte er aus Sicherheitsgründen mit der Familie
            verlassen müssen – findet sich Reifenbergs ganzer Adel des Geistes und Charakters
            ausgesprochen. Nach dem ersten schweren Angriff auf die Frankfurter Innenstadt, bei
            dem auch Goethes Elternhaus beschädigt worden war, schrieb er Ende November 1943:
            „Aber ich meine es kommt nun doppelt darauf an, daß die Menschen wissen, was zu glauben
            wert ist, Menschen die den Begriff der geistigen Ordnung, den Maßstab nie, unter keinen
            Umständen verlieren. […] Dieser Anspruch bleibt. Wenn die Wirklichkeit sich ihm nicht
            fügte – umso schlimmer für die Wirklichkeit. Umso leidenschaftlicher wollen wir am
            Maßstab festhalten.“ Auch nach dem Krieg blieb Reifenberg eine wichtige publizistische
            Stimme in Deutschland. Bereits 1945 initiierte er die Halbmonatsschrift ,Die Gegenwart‘,
            1958 wechselte er ins Herausgebergremium der „Frankfurter Allgemeinen Zeitung“.
         

         Gerade in diesen Tagen, in denen sich der Mauerbau zum 50. Mal jährt, darf nicht unerwähnt
            bleiben, wie sehr Reifenberg unter der deutschen Teilung litt. Auch hier hat Bussiek
            Dokumente zusammen getragen, die für sich sprechen. Als er im Juni 1961, wenige Wochen
            vor dem Mauerbau, zum letzten Mal nach Ost-Berlin reist, berichtet er darüber den
            FAZ-Lesern: „Da saß ich nun. Auf einer Bank unter den Kastanien zwischen der Schinkelschen
            Wache und dem Zeughaus. […] Ich holte meinen Pass hervor, bislang hatte ich den Passierschein
            noch nicht betrachtet: ,Tages-Aufenthaltsgenehmigung für Bürger der Deutschen Bundesrepublik
            zum Betreten der Hauptstadt der Deutschen Demokratischen Republik, Berlin (Demokratisches
            Berlin)‘ […] Dieses in Klammer gesetzte ,Demokratische Berlin‘ zu betreten, hatte
            ich, immerhin Bürger angeredet, mir eine Genehmigung erteilen zu lassen? […] Mir wurde
            heiß.“
         

         Hier zeigt sich die hohe Sprachkunst Reifenbergs von ihrer eindringlichsten Seite.
            Sensibel und mit feinem Gespür für die Phrasen der Diktatur, seziert er das offizielle
            DDR-Amtsdeutsch, indem er es zitiert und hinterfragt. Mehr bedarf es nicht, um der
            Regierung, die sich anschickte ihre Bürger einzusperren, die demokratische Maske vom
            Gesicht zu reißen.
         

         In seinem wunderbaren Radio-Essay „Von der Lebenszeit des Menschen“ sinniert Reifenberg
            über die Anmut der unscheinbarsten Natur und die Antworten, die der tätige Mensch,
            gerade der musisch tätige, geben kann und zitiert eine chinesische Weisheit: „Es ist
            besser, eine einzige, die kleinste Kerze anzuzünden, als die Dunkelheit zu verfluchen“.
            In diesem Sinn ist auch Reifenberg ein Aufklärer gewesen und es tut wohl diese Biografie
            zu lesen. Kann man als Leser mehr verlangen?
         

         
            
               	Dagmar Bussiek: Benno Reifenberg (1892-1970).
                  Eine Biographie.
               

               	Wallstein Verlag, Göttingen 2011.          
                  
               

               	512 Seiten, 34,90 EUR. (kaufen)

               	ISBN 9783835308985

            

         

      

   
      
         Ingenieure der Aufklärung

         Judith Macheiner eröffnet in ihrem Buch „Applaus und Zensur“ Perspektiven auf Diderot,
            Garrick und Lessing
         

         
            	      			Von Nikolas Immer
         

         „Ich will unsern Franzosen unablässig zurufen: die Wahrheit! die Natur! die Alten!
            Sophokles! Philoktet!“ Dieser ‚Zuruf‘ findet sich in Denis Diderots „Entretiens sur
            Le Fils naturel“ (1757), die nur drei Jahre später von Gotthold Ephraim Lessing ins
            Deutsche übertragen werden. Adressat dieser Worte ist das französische Theaterpublikum,
            das noch immer einem Darstellungsstil goutiert, der sich vorwiegend in formvollendeter
            Deklamation des Dramentextes erschöpft.
         

         Gegen Mitte des 18. Jahrhunderts beginnt sich das neue Ideal einer ‚natürlichen‘ –
            also realistischeren – Bühnenkunst durchzusetzen. Während in Frankreich Diderot zu
            jenen Theatertheoretikern zählt, die den neuen Darstellungsstil nachhaltig befürworten,
            ist es in England der Theaterdirektor David Garrick, der mit seinem naturalistischen
            Schauspiel die Zuschauer begeistert. In Deutschland forciert auch Lessing diese Entwicklung,
            indem er mit der ausführlichen Betonung der eloquentia corporis in seiner „Miss Sara Sampson“ neue Impulse für das Verhalten des Bühnenakteurs gibt,
            indem er schauspieltheoretische Schriften aus dem Französischen ins Deutsche übersetzt
            und ein positives Urteil über Garrick in seiner „Hamburgischen Dramaturgie“ überliefert.
         

         Mit Diderot, Garrick und Lessing sind nicht nur drei bedeutende Persönlichkeiten der
            europäischen Aufklärung benannt, sondern auch die Protagonisten von Judith Macheiners
            monografisch-literarischer Arbeit. Die Darstellung präsentiert die drei unterschiedlichen,
            in einzelnen Hinsichten aber mitunter ähnlichen Lebensläufe anhand von schlaglichtartigen
            Fokussierungen. Beleuchtet werden die Jahre 1750/51, 1759/60, 1769 und 1780/81, wobei
            jeweils in Form von ‚Parallelbiografien‘ verfolgt wird, wie sich die Lebensbedingungen
            der drei Aufklärer im einzelnen gestalten.
         

         Auffällig ist zunächst, wie sehr jeweils Fragen der prekären wirtschaflichen Existenz
            die Lebensläufe bestimmen. Während Diderot darüber reflektiert, dass ihn die Verleger
            nicht zureichend entlohnen und er deshalb „seinen Vater immer wieder um Geld bitten“
            muss, erinnert sich Garrick an die „fünfhundert Pfund“, die er „für die Renovierung
            seiner Villa in Hampton aufgenommen“ hat. Gleichwohl ist Garrick von den drei Persönlichkeiten
            noch die finanziell bestgestellte, da Macheiner seine Gattin Eva Maria Veigel denken
            lässt, dass sie dank Garrick „nicht zuletzt auch pekuniär […] ein angenehmes und interessantes
            Leben“ führen dürfe.
         

         Lessing wiederum wird als ein junger Gelehrter eingeführt, der auf die gesellschaftlichen
            Verbindungen seines Vetters Christlob Mylius angewiesen ist, um sein wirtschaftliches
            Überleben in Berlin sichern zu können. Dass er dabei an die Bücher denkt, die er für
            sein bisheriges Geld angeschafft hat, erscheint als ein durchaus charakteristischer
            Zug des angehenden Aufklärers. Dass er jedoch nicht näher spezifizierte „wunderbare
            Ausgaben“ und keine konkreten Bände aus seinem Regal im Blick haben soll, sticht als
            merkwürdige Vagheit aus der ansonsten präzise recherchierten Arbeit Macheiners hervor.
         

         Einen weiteren zentralen Aspekt bilden die privaten Lebensbedingungen der drei Protagonisten,
            wie am Beispiel Diderots sichtbar gemacht werden soll. Es erstaunt zu lesen, wie es
            dem Universalgelehrten, der in der Vielzahl seiner Papiere zu ertrinken scheint, gelingt,
            das Großprojekt der „Encyclopédie“ voranzubringen, während er wiederholt die Launen
            seiner zänkischen Ehefrau Nanette ertragen muss. Im Gegenzug wird aber ebenfalls offengelegt,
            wie sehr auch Nanette unter den außerehelichen Eskapaden ihres Gatten zu leiden hat.
            Sie fürchtet nicht nur, dass Diderot sein Verhältnis zu seiner ehemaligen Mätresse
            Madame de Pusieux erneuern könne, sondern entdeckt schließlich gar dessen Beziehung
            zu der Intellektuellen Sophie Volland. Nanette resümiert daher verbittert: „Er interessiert
            sich ja ohnehin nicht für sein Zuhause.“
         

         Wofür er sich dagegen interessiert, zeichnet Macheiner mit erheblichem Kenntnisreichtum
            nach. Diderots zentrales Engagement gilt der „Encyclopédie“, deren Leitung er gemeinsam
            mit Jean-Baptiste le Rond d’Alembert im Jahr 1747 übernimmt. Obwohl der Chefzensor
            Chrétien-Guillaume de Lamoignon de Malesherbes das Projekt nach Kräften unterstützt,
            kann er es nicht verhindern, dass Diderots Gegner vor allem aufgrund ‚unchristlicher
            Tendenzen‘ das Druckverbot schließlich doch durchsetzen. Zwar behält er das Privilig,
            weiterhin Tafelbände zu veröffentlichen, jedoch ist es ihm untersagt, die Arbeit an
            den Textbänden fortzuführen. Indem Macheiner diese Vorgänge wiederholt aus der Perspektive
            Nanettes schildert, wird unmittelbar erfahrbar, welche Mühen Diderot einerseits mit
            den Zensoren auszustehen hat, während er anderseits in ständiger Gefahr schwebt, für
            seine freigeistigen Schriften eingesperrt zu werden.
         

         In dieser Hinsicht erweist sich das Erzählverfahren als zweckmäßig, die jeweilige
            Lebenssituation der drei Protagonisten mehrfach aus dem Blickwinkel unmittelbar beteiligter
            Personen darzustellen. Denn auf diese Weise werden neben den Sachinformationen auch
            subjektive Einschätzungen geboten, in denen persönliche Befürchtungen und Hoffnungen
            in konkreten historischen Situationen zur Sprache kommen. Angesichts der beeindruckend
            genauen Recherche Macheiners, die ihren Protagonisten wiederholt wörtliche Zitate
            aus ihren Schriften oder Briefen in den Mund legt, stellt sich an diesem Punkt jedoch
            die Frage nach dem Selbstverständnis der Arbeit.
         

         Denn trotz der gründlichen Nachforschung und dem intensiven Quellenstudium bleiben
            die Gedanken, die Macheiner ihre Figuren denken lässt, historisch ungesicherte Spekulationen.
            Bewusst wird die Scheidegrenze von der Wissenschaft zur Populärwissenschaft übertreten,
            um herausragende Vertreter der europäischen Aufklärung gewissermaßen in Nahsicht zu
            präsentieren. Auch wenn schon Aristoteles wusste, dass „Dichtung etwas Philosophischeres
            und Ernsthafteres als Geschichtsschreibung“ sei, wird die Monografie doch auf diese
            Weise zu einem drei Erzählebenen umfassenden historischen Roman.
         

         Daraus folgt wiederum die Frage nach dem Adressatenkreis, der mit diesem mehrschichtigen
            Bericht aus den „Werkstätten der Aufklärung“ angesprochen werden soll. Grundsätzlich
            ist die insgesamt gelungene thematische Konzentration und die vorzügliche Lesbarkeit
            der Darstellung hervorzuheben. Dank der subjektiven Figurensicht wird der Leser unmittelbar
            am Geschehen beteiligt und wird aufgrund der Parallelführung der drei Lebensläufe
            für ähnliche Problemlagen bei den Hauptfiguren sensibilisiert. Wiederholt werden figurenbezogene
            Rückblenden eingeschaltet, um historische Einordnungen und übergreifende Zusammenhänge
            transparent zu machen.
         

         Allerdings setzt die Komplexität der jeweiligen Lebensverhältnisse zumeist einen wohlinformierten
            Leser, zuweilen sogar einen guten Kenner der Kulturgeschichte des 18. Jahrhunderts
            voraus. Beansprucht wird das Verständnis vor allem dann, wenn zeitweise unklar bleibt,
            aus welcher Figurenperspektive überhaupt berichtet wird, oder wenn Anspielungen auf
            konrete Werke beziehungsweise Personen gar nicht oder erst Seiten später erklärt werden.
            Fast entsteht so der Eindruck, als habe Macheiner ein nicht-wissenschaftliches Buch
            für Wissenschaftler schreiben wollen.
         

         Prinzipiell eignet sich Macheiners monografisch-literarische Arbeit durchaus, um die
            Theater- und Literaturgeschichte des 18. Jahrhunderts in klar umrissenen Ausschnitten
            kennenzulernen. Dabei wird insbesondere sichtbar, wie eng sich die Verflechtungen
            zwischen drei herausragenden Intellektuellen gestalten, die in unterschiedlichen Ländern
            beheimatet sind und voneinander fast nur auf schriftlichem Weg wissen. Für die Lektüre
            des vorliegenden Buches ist es allerdings ratsam, einige Vorkenntnisse mitzubringen.
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         „Die Republik verbannt mich, die Gegenrevolution hängt mich“

         Sabine Appel entwirft in ihrem Buch „Madame de Staël. Kaiserin des Geistes“ ein tiefgreifendes
            Porträt einer unkonventionellen Frau
         

         
            	      			Von Imke Teerling
         

         Anne Louise Germaine de Staël prägte wie kaum eine andere das Geistesleben ihrer Zeit.
            Von großen Denkern wie August Wilhelm Schlegel bewundert, vom großen Staatsmann Napoleon
            Bonaparte gefürchtet und verbannt, führte sie ein außergewöhnliches Leben in einer
            Zeit des politischen und gesellschaftlichen Umbruchs.
         

         Sabine Appel beleuchtet in ihrer Biografie über Madame de Staël ausführlich ihre wichtigsten
            Lebensstationen, und nimmt dabei detailliert Bezug auf den historischen Kontext. Mit
            einer durchaus kritischen Sicht zeichnet Appel so ein buntes Porträt des komplexen
            Charakters der Madame de Staël, welches dem Leser auf vielfältige Weise Leben und
            Wirken dieser faszinierenden Frau näher bringt. Grundlegendes Epochenwissen, sowohl
            historisch als auch literarisch, wird vorausgesetzt, wenn die Autorin einen weiten
            Bogen vom Ende des Ancien Regime über die Regierungszeit Napoleons bis zur Restaurierung
            der Bourbonen zieht und den Leser dabei auf zahlreiche Vertreter der Klassik und Romantik
            treffen lässt. Auch große Namen der Revolution reihen sich aneinander und die Liste
            ihrer Freunde, Bekannten und Liebhaber liest sich wie das „Who is Who“ des ausgehenden
            18. Jahrhunderts.
         

         Der Zeitgenosse Erich Bollmann beschrieb Staël als ein Genie: „Eine außerordentliche,
            exzentrische Frau in allem, was sie macht und tut. Sie schläft nur wenige Stunden,
            und ist die ganze übrige Zeit hindurch in einer ununterbrochenen, fürchterlichen Tätigkeit.“
         

         Aus dieser Tätigkeit wird sie vorerst herausgerissen, als sie in den Jahren 1803/04
            erstmals, weil von Napoleon ins Exil verbannt, nach Deutschland reist. Ihr Leben war
            stets gesellschaftszentriert, daher fiel der Kontrast zwischen intellektuellem Pariser
            Salonleben und der behäbigen Ruhe Deutschlands umso mehr ins Gewicht. Aus ihren Betrachtungen
            heraus entsteht später das Buch „De l’Allemagne“, mit dem sie maßgeblich den Begriff
            der „Dichter und Denker“ prägte.
         

         Appel bleibt bei ihren Betrachtungen nicht an der Oberfläche der historischen Person
            haften, sondern offenbart eine vielschichtige Persönlichkeit, getrieben von ihren
            Leidenschaften und ihrem Drang nach Wissen. In ihrer philosophisch-politologischen
            Schrift „Über den Einfluss der Leidenschaften auf das Glück der Individuen und der
            Nationen“ beschreibt Madame de Staël „die Liebe sei die fatalste Leidenschaft für
            das menschliche Glück“. So zeigt Sabine Appel nicht nur die große Diplomatin und Schriftstellerin,
            sondern ebenso die Frau, in ihrer ständigen Zerrissenheit zwischen Emanzipation und
            Abhängigkeit von ihren leidenschaftlichen, bedingungslosen Liebesempfindungen, die
            sie Zeit ihres Lebens dominierten.
         

         Sabine Appel: Madame de Staël. Kaiserin des Geistes.
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         Geflüstertes Glücksversprechen

         Magnus Klaue stellt Else Lasker-Schüler vom Kopf auf die Füße

         
            	      			Von Malte Völk
         

         Anhand von Else Lasker-Schülers Gedicht von einem alten Tibetteppich („Meine Seele,
            die die deine liebet / Ist verwirkt mit ihr im Teppichtibet“) lässt sich in nuce zeigen,
            wie sich Magnus Klaue dem Werk dieser oft als etwas versponnen geltenden Dichterin
            nähert. Die aktuellen postmodernen Interpretationen des Gedichts weist er scharf zurück:
            Mit ihren Vorstellungen einer Dekonstruktion von Liebe und Subjektivität, mit ihrem
            fetischisierten Textualitätsbegriff würden solche Deutungen das Gedicht letztlich
            in einer verdinglichten Belanglosigkeit „warenförmig“ verstehen. Der Verfasser sieht hingegen eine mimetische Mitteilung der poetischen
            Rede überhaupt, die nicht auf eine Intertextualität abzielt, sondern auf die Beziehung
            zwischen Menschen, so dass also dem Ausdruck lebendiger Sprache, mithin der ästhetischen
            Autonomie nachgespürt wird.
         

         Ein solches Beharren auf den selten gewordenen Begriffen der Aufklärung – neben der
            ästhetischen Autonomie etwa auch denen von Individualität und Freiheit – macht den
            besonderen Reiz dieser Studie aus. Die „affektive Belebung des Einfachsten, Abgenutzten,
            wie sie sich im ‚alten‘ Tibetteppich […] materialisiert“, lässt sich auch für das
            Vorgehen von Magnus Klaue insgesamt konstatieren: Die inzwischen häufig als abgenutzt
            und veraltet angesehenen Begriffe von Aufklärung und Moderne werden wiederbelebt –
            schließlich steht ihre Einlösung ja auch immer noch aus! Dieser Ansatz führt dann
            zum Beispiel auch dazu, dass die völlig zu unrecht vergessenen literaturtheoretischen
            Überlegungen der Adorno- und Szondi-Schülerin Elisabeth Lenk den Gang der Untersuchung
            fortwährend begleiten, während neuere Forschungsansätze meist wohlbegründet hintangestellt
            werden.
         

         Die Dissertationsschrift nimmt das Werk Lasker-Schülers aus der Zeit vor ihrer Emigration
            aus dem nationalsozialistischen Deutschland in den Blick, was angesichts der gewählten
            Analysekategorien sicher sinnvoll ist. Diese gruppieren sich um die titelgebenden
            Begriffe vom poetischen Enthusiasmus und einer Ästhetik der Kolportage, wobei die
            bei Lasker-Schüler immer wieder auftauchenden Elemente von Kitsch, Tand, Naivität
            und Trivialität ausdrücklich ernst genommen und auf ihren ästhetischen Gehalt hin
            befragt werden sollen.
         

         Nachdem in der Einleitung der historisch-gesellschaftliche Rahmen der Untersuchung
            erläutert wurde – die sich zuspitzenden inneren und äußeren Konflikte des Bürgertums
            um die Jahrhundertwende führen unter anderem zu pointierteren Aufspaltungen auch der
            kulturellen und künstlerischen Sphäre, wie es etwa die Herausbildung einer sich von
            der bürgerlichen Gesellschaft abgrenzenden Bohème zeigt – werden zunächst verschiedene
            ästhetische Konzepte aus der weiteren geistigen Verwandtschaft Lasker-Schülers aufgeschlossen.
            So wird etwa der Gestus des ‚Kindlichen‘ gegenüber der Literatur bei Walter Benjamin
            als Versuch des Festhaltens einer individuellen Erfahrungsfähigkeit für die Analyse
            Lasker-Schülers fruchtbar gemacht: Bei beiden erscheint der kindliche Blick als Chiffre
            für das Zulassen einer unreglementierten, freien ästhetischen Erfahrung, die gerade
            durch die Öffnung des Individuums für fremde, von außen kommende Einflüsse dessen
            Eigenständigkeit fördert.
         

         Doch ist der Rekurs auf Kindheit bei Lasker-Schüler auch gegenständlich genommen von
            Bedeutung. Sehr schön stellt Klaue die zeitgenössischen Debatten über kindliches Lesen
            in einen Zusammenhang mit seinem Thema. Die damals gängigen Warnungen vor übermäßiger
            ‚Lesewut‘ der Kinder, die Angst, sie an Traumwelten zu verlieren, die reizvoller sein
            könnten als die Realität, die Verteufelung der fantastischen Indianerliteratur vom
            Schlage des Karl May, all dies drückt ex negativo das realitätsverändernde Potential der Literatur aus, das sich im Enthusiasmus ankündigt.
            Der poetische Enthusiasmus entspringt einer „kommunikativen Poesie“, die den Leser
            als Individuum anspricht, ihn als „Mitspieler“ gewinnen will, ohne ihn zu bevormunden.
            Der poetische Enthusiasmus markiert das „Erfahrungspotential eines ‚wütenden‘, euphorisierten
            Lesens“, eines Lesens, das in seiner fantastischen Intensität die Grenze zwischen
            dem stellvertretend für andere agierenden Künstler und seinen passiven Rezipienten
            sprengt. Die „Arbeitsteilung“ zwischen Produzenten und Publikum wird aufgekündigt.
         

         Im Sinne einer solchen universalen Verbreitung von ästhetischer Autonomie erweckt
            Klaue den heute kaum noch gebräuchlichen Begriff der Kolportage wieder zum Leben.
            Das ist nun ein geschickter Kunstgriff. Waren die Kolporteure ursprünglich so etwas
            wie literarische Lumpensammler, die für eine Zielgruppe, die man heute wahrscheinlich
            als bildungsfern bezeichnen würde, Trivialliteratur an Haustüren feilboten, so ist
            die Kolportage gleichsam ein untergegangener Bereich der Massenkultur. Unter Rückgriff
            auf ästhetische Kategorien von Theodor W. Adorno und insbesondere Ernst Bloch bestimmt
            Klaue die Kolportage als ein Zwischenreich, das ganz offensichtlich nicht der vom
            Bürgertum fetischisierten Hochkultur angehört, jedoch auch nicht, wie man zunächst
            vermuten könnte, der kulturindustriellen Sphäre, in der die Massen um ihr Glück betrogen
            werden (oder sich selbst darum betrügen). Demnach hält die Kolportage, wenn auch in
            einer durch Kitsch und Trivialität entstellten Form, mit der Sehnsucht nach einer
            Flucht aus der profanen Realität ein Moment des utopischen Strebens der Kunst aufrecht.
            Diese Weigerung, sich mit der vorliegenden Realität bruchlos zu versöhnen, hat eine
            „Intention auf Popularität, die dem Begriff ästhetischer Autonomie nicht zuwiderläuft,
            sondern ihn verwirklichen soll“.
         

         Dieser Gedanke eines Festhaltens an einer solchen Intention der Popularität stellt
            für den Verfasser auch den Punkt dar, an dem er Else Lasker-Schüler trotz aller Einflüsse
            und persönlicher Verbindungen von der Berliner Bohème getrennt sieht. Das Verhältnis
            der Dichterin zu Protagonisten wie Gustav Landauer oder Erich Mühsam (der gerade durch
            die Publikation seiner Tagebücher wieder auf breiteres Interesse stößt) tariert Klaue
            neu aus, wobei ein Begriff von individueller ästhetischer Freiheit wiederum als Maßstab
            dient. Hier sticht besonders die sorgfältig und überzeugend begründete Revision des
            Verhältnisses von Lasker-Schüler zu Peter Hille hervor. In der Forschung meist als
            väterliches Vorbild und Mentor der Dichterin gesetzt, bringt Klaue die nicht unmittelbar
            sichtbaren ästhetischen Differenzen der beiden zum Vorschein: Hilles Ideologie einer
            Verhärtung gegen sich selbst und andere, das der Jugendbewegung ähnelnde Ideal einer
            Lebenstüchtigkeit hat demnach mehr mit dem „sozialen Darwinismus“ und der „Volksgemeinschaft“
            gemein als mit Lasker-Schülers poetischem Enthusiasmus. Strebt dieser doch eine ganz
            andere, nämlich eine „poetische Gemeinschaft“ an, die „zuvorderst immer an die einsame Subjektivität appelliert“.
         

         Die einsame Subjektivität, die der Erfahrung der Einsamkeit standhält, sich nicht
            in die falsche Heimeligkeit von bedrückenden Kollektiven flüchtet, sondern an dem
            Wunsch nach der Vereinigung mit anderen Individuen festhält, ist also Adressatin des
            Werks Lasker- Schülers. Die Sprache dieses Werks ist eine des Flüsterns, das in zarter
            Offenheit „affektive Bilder“ evoziert, die nicht in der Mitteilung oder gar Kommunikation
            von Informationen erstarren, sondern in ihrem Beharren auf Fantasie und Subjektivität
            an ein fast vergessenes Glücksversprechen erinnern: „die freie Assoziation der individuellen
            Menschen“.
         

         Insgesamt ist die Studie ein schönes Beispiel für eine gelungene Integration von philologischer
            Analyse und ideologiekritischer Positionierung. Sie zeigt, wie lebendig Literaturwissenschaft
            sein kann, wenn sie ihren Gegenstand ernst nimmt und sich damit einer Perspektive
            auf gesellschaftliche Verhältnisse gerade nicht entzieht. Zwar hätten die oftmals
            überdeutlichen Anklänge an die Ästhetik der Romantik bei Lasker-Schüler noch eine
            Erwähnung finden können, was aber vielleicht auch kaum etwas an den Ergebnissen der
            Untersuchung geändert hätte. Besonders zu loben ist hingegen, dass der Verfasser dem
            Leser keine langweiligen Passagen zumutet. Das liegt nicht nur daran, dass das Buch
            hervorragend geschrieben ist, sondern auch an der deutlichen kritischen Positionierung
            der Argumentation. Am Wissenschaftsbetrieb und seinen Produkten lässt Klaue kaum ein
            gutes Haar. Insbesondere für Freunde der postmodernen Theoriebildung hält die Lektüre
            einige narzisstische Kränkungen bereit. Klaue kritisiert alles – sogar seine eigenen
            frühen Publikationen zu Lasker-Schüler.
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         Toxische Nebeneffekte der Aufklärung

         Stefani Engelstein und Carl Niekerk versammeln Aufsätze über Gewalt in der deutschen
            Kulturgeschichte
         

         
            	      			Von Hans-Joachim Hahn
         

         Gewalt stellt einen allgegenwärtigen Gegenstand medialer Berichterstattung dar. Die
            aktuellen Anlässe im Sommer 2011 reichen etwa von den Plünderungen in britischen Großstädten
            über Selbstmordattentate in Afghanistan bis hin zur brutalen Unterdrückung der syrischen
            Bevölkerung durch das Regime Baschar al-Assads. Zahlreiche weitere Manifestationen
            von Gewalt könnten aufgezählt werden, denen in ihrer massenmedialen Aufbereitung unterschiedliche
            Zuschreibungen zukommen. Weil Gewalt also einen dauerhaft präsenten Teil der modernen
            globalisierten Welt und ihrer Diskurse ausmacht, vermag das Erscheinen eines Sammelbandes
            mit Aufsätzen von US-amerikanischen Literaturwissenschaftler/inne/n zu Gewalt im Feld
            der German Studies unmittelbar einzuleuchten. Ebenso evident erscheint auch, dass Gewalt immer in ihren
            jeweiligen Kontexten zu analysieren ist. Welche Art von Kontext aber stellt die deutsche
            Kulturgeschichte seit der Aufklärung dar? Auf dem Hintergrund der Allgegenwärtigkeit
            von Gewalt und dieser besonderen Perspektive stellen sich Fragen nach dem methodischem
            Gerüst des vorliegenden Sammelbands und seiner präzien Fokussierung des Problems.
            Diesen begegnen die Herausgeber/innen mit einem ausführlichen Vorwort.
         

         Der Band beruht auf einer Tagung, die unter dem Titel „Violence in German Literature,
            Culture, and Intellectual History, 1789-1938“ bereits im Oktober 2005 an der University
            of Illinois in Urbana-Champaign stattfand. Aus dem ursprünglichen Titel ist noch die
            Bedeutung des ideengeschichtlichen Zugriffs ersichtlich, der in dem aktuellen Titel
            nicht mehr eigens erscheint. In ihrer Einleitung betonen Stefani Engelstein und Carl
            Niekerk die Notwendigkeit gleichzeitig zu erforschen, wie Individuen ihre lokalen
            Geschichten ebenso wie ihre kulturellen Zugehörigkeiten konstruieren beziehungsweise
            erinnern, innerhalb derer Momente von Gewalt erscheinen. Bedeutend sei, wie letztere
            sich mit Identitätsbildungsprozessen verbinden. Mit der Betonung kultureller Zugehörigkeit
            begründen Engelstein und Niekerk ihre Beschränkung auf das Feld der deutschen kulturellen
            Traditionen, die sich vermutlich aber vor allem der disziplinären Zugehörigkeit der
            Beiträger/innen verdankt.
         

         Zeitlich wird die Anthologie von zwei zentralen, gleichwohl radikal unterschiedlichen
            Ereignissen extremer Gewalt begrenzt: der Französischen Revolution und dem Holocaust,
            dem der Zweite Weltkrieg an die Seite gestellt ist. Beide Ereignisse stehen allerdings
            außerhalb der im Band versammelten Einzeluntersuchungen, wobei die Folgen der Französischen
            Revolution sehr wohl in die Gegenstände der Studien eingegangen sind. Zwei Ziele sollen
            innerhalb dieses zeitlichen Rahmens verfolgt werden: „to elucidate trends in theories
            of violence leading up to one of the most horrifying genocidal outbreaks in history“
            sowie zweitens „to provide a glimpse of the stakes involved in ongoing discussions
            of the legitimate uses of violence, and of state, individual, and collective agency
            in its perpetration.“
         

         Beide Punkte legen einen engen Zusammenhang zwischen dem Auftreten von Gewalt und
            ihren Theorien sowie insbesondere solchen Diskussionen nahe, in denen über „gerechte“
            Gewalt reflektiert wird, wie etwa in Walter Benjamins kanonischem Aufsatz „Zur Kritik
            der Gewalt“ (1921). Benjamins Aufsatz kommt in dem Band gewissermaßen der Status eines
            Referenztextes zu, auf den sich mehrere der Beiträger/innen beziehen. Die jüngere
            Geschichte habe gezeigt, dass textuelle Gewalt mit Praktiken der Gewalt so verschränkt
            sei, dass sie auf die Grenzen und Beschränkungen der Theoriebildung selbst verweise.
            „Gewalt“ sei im Grenzbereich zwischem dem Diskursiven und den Nicht-Diskursiven angesiedelt.
         

         Mit einer quantitativen These wird die Beschränkung auf die deutschen kulturellen
            Traditionen als Feld der Untersuchung zusätzlich gerechtfertigt: So sei unter den
            europäischen Denkern, die sich mit Erscheinungsformen von Gruppenidentitäten befasst
            hätten, eine überdurchschnittlich große Anzahl an Deutschen zu finden. Namentlich
            und pars pro toto herausgehoben werden dann der Philosoph Immanuel Kant, der Militärtheoretiker Carl
            von Clausewitz sowie Karl Marx, Sigmund Freud, Max Weber, Walter Benjamin und Carl
            Schmitt. Insgesamt erhebt der Sammelband den Anspruch, tatsächlich eine Entwicklungsgeschichte
            der Theoretisierungsversuche von Gewalt innerhalb der deutschen Traditionen seit der
            Aufklärung nachzuzeichnen, die schließlich zum Holocaust geführt habe. Während Kants
            Überlegungen zur Gewalt in seiner Schrift „Zum ewigen Frieden. Ein philosophischer
            Entwurf“ (1795) noch als von dem hochgradig modernen Bedürfnis motiviert verstanden
            werden könnten, das Problem der Gewalt rational lösen zu wollen, sei Benjamins Essay
            im Gegensatz dazu ein Ausdruck der modernen Enttäuschung über die Unfähigkeit Gewalt
            regulieren zu können: „As such it is not only representative for the early twentieth
            century, but also illuminating for what has come since.“ Da klingt Jacques Derridas
            Lektüre von Benjamins Aufsatz an, der vor allem zwischen Benjamins Konstrukt einer
            „reinen Gewalt“ und dem Holocaust eine verstörende Korrespondenz wahrnahm.
         

         Verständlicherweise kann der Band den Nachweis einer sich zuspitzenden Komplizenschaft
            deutscher kultureller Traditionen seit der Französischen Revolution, die zum Nationalsozialismus
            und dessen Verbrechen führt, nicht erbringen. Das ist aber kein Nachteil. Dagegen
            besitzt der Band seine Stärken in den zwölf allesamt gelungenen Einzelbeiträgen zu
            verschiedenen Darstellungen und Reflexionen des Gewaltproblems, die mit je unterschiedlichen
            theoretischen und methodischen Konzepten vielerlei Aufschlüsse ermöglichen. Die Mehrzahl
            der Texte sind Analysen literarischer Werke. Zeitlich setzen sie bei der Frage nach
            einer von der Französischen Revolution veränderten Körperpolitik in Therese Hubers
            „Die Familie Seldorf“ (1796) an (Stephanie M. Hilger), untersuchen Ludwig Tiecks „William
            Lovell“ (1795-96) vor dem Hintergrund der zeitgenössischen psychologischen Konzepte
            „Enthusiasmus“ und „Melancholie“ (Laurie Johnson), fragen in Kleists Schriften nach
            gewaltsamer Ideologie im Zusammenhang verkörperter Vaterschaftsdarstellungen (Stefani
            Engelstein), verstehen Heine als Aufklärer institutioneller Gewalt (Jeffrey Grossman),
            deuten Wilhelm Raabes „Zum Wilden Mann“ (1874) als einen pessimistischen und von Gewalt
            geprägten Gegenentwurf zur Selbstglorifizierung der deutschen Einheit von 1871 (Lynne
            Tatlock), rekonstruieren die ästhetische Bedeutung von „blackness“ in Kafkas „Der
            Verschollene“ (Mark Christian Thompson) oder analysieren etwa die literarische Konstruktion
            in Ödön von Horvaths „Jugend ohne Gott“ (1937) vor dem Hintergrund von Gewalt, Gender
            und Sexualität (Carl Niekerk).
         

         Ein kleinerer Teil der Arbeiten widmet sich anderen kulturen Darstellungen. So entwickelt
            zum Beispiel Claudia Breger in ihrem ausgezeichneten Beitrag zu Joe Mays Stummfilm
            „Das Indische Grabmal“ (1921) anhand von Theorien der Performativität, Benjamins „Zur
            Kritik der Gewalt“ sowie filmgeschichtlichen und -theoretischen Studien einen eigenen
            Ansatz der Filmanalyse, den sie „narrative performance“ nennt. In ihrer Analyse stellt
            sie die Verschränkung eines orientalistischen Diskurses im Film mit Gegenbewegungen
            heraus, die verschiedene Formen „europäischer“ Begierden (desires) nach charismatischen
            Tyrannen und bedingungsloser Unterwerfung untersuchen. In der Nachfolge von Benjamin
            und Derrida sieht sie die im Film dargestellten Formen von Gewalt als Performanz von
            Gewalt dekonstruiert: „Through the ways in which the spectacle of the despot is contextualized
            in the film, the film’s Orientalist stage becomes a stage for a modern critique of
            authority in general.“
         

         Ähnlich erhellend ist Patrizia McBrides Aufsatz zum innotiven Diskurs über Montagetechniken
            in der Kultur der Weimarer Republik, den sie ausgehend von zwei Erzählungen Kurt Schwitters
            aus den Jahren 1919-20 untersucht. In dem Protagonisten mit dem sprechenden Namen
            Bäsenstiel aus Schwitters Text „Die Zwiebel“, der aus seinen Körperteilen in einem
            Schlachthaus neu zusammengesetzt wird, erkennt sie eine Parodie auf die im Expressionismus
            weit verbreitete Metapher vom Neuen Menschen. McBride betont am Beispiel von Schwitters
            Erzählungen die besondere Qualität von Montagetechniken in der Kunst, etwas zu präsentieren,
            das zuvor weder gesehen noch erfahren werden konnte; etwas, das die Wirkungen sichtbar
            macht, die von den Diskursen über die Umgestaltung von Subjektivität in der Moderne
            hervorgebracht werden.
         

         Auch für die anderen Aufsätze des Bandes gilt, dass sie die verschiedenen hoch- und
            populärkulturellen Darstellungen, theoretischen Quellentexte oder im Falle des Beitrags
            von Peter M. McIsaac, die Programmatik des Wiener Heeresgeschichtlichen Museums, als
            mehrfach kodierten Ausdruck ebenso wie als Reflexion bestimmter historischer Konstellationen
            diskutieren. Die Texte der europäischen Aufklärung und die mit ihr verbundene Französische
            Revolution bilden als aufeinanderbezogene Konstellation von Reflexion und Revolution
            aus guten Gründen den Ausgangspunkt des Bandes. Der diskutiert in partiellem Gegensatz
            zur etwas zu glatten Engführung von Ideen- und Ereignisgeschichte in der Einleitung
            in immer neuen Analysen „the toxic side effect of the Enlightenment’s rationalist
            project“ (Terry Castle) oder, anders formuliert, die kulturelle Erfindung des Unheimlichen
            seit dem ausgehenden 18. Jahrhundert und dessen weitere Transformationen. Damit werden
            die kulturellen Produkte in der Moderne als zutiefst ambivalente und komplexe diskursive
            Formationen deutbar, die der nachträglichen Analyse Aufschlüsse gestatten über vorausgegangene
            Macht- und Gewaltverhältnisse.
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         Paradoxien der Fleischwerdung

         Jacques Rancières theo-politische Lektüre der Literatur

         
            	      			Von Daniel Weidner
         

         Jacques Rancière ist einer der wichtigsten politischen Theoretiker der jüngeren Gegenwart.
            Er denkt ‚das Politische‘ als grundlegend und Grundlegung als politisch, denn Politik
            ist eine Ordnung, die keine Wahrheit hat, der ein klares, unumstrittenes Fundament
            fehlt und das deshalb auch alle anderen Fundamente – alle Vorstellungen letzter Ordnungen
            – in Frage stellt. Das Politische so zu denken, heißt dem Dissens, oder wie es auch
            heißt, dem „Unvernehmen“ seinen Rang und seine Würde wieder zu geben – gegen den Konsens
            und den Sachzwang. Politisch ist ‚das Politische‘ aber auch darin, dass es nicht als
            reines Prinzip existiert, sondern immer wieder in anderen Einschreibungen und in immer
            neuen Formgebungen.
         

         Zu diesen Formen gehören prominent auch die Künste. Nun liegen, nach „Politik der
            Literatur“, „Politik der Bilder“, „Das Unbehagen in der Ästhetik“ auch zwei weitere
            Bände Rancières mit Essays zur Literatur vor, an denen man die Tragweite seines Unternehmen
            besonders deutlich ablesen kann: „Die stumme Sprache. Essays über die Widersprüche
            der Literatur“ und „Das Fleisch der Worte. Politik(en) der Schrift“. Politisch an
            der Literatur ist hier nicht irgendeine Ideologie, die sie vertritt, sondern ein bestimmtes
            Verhältnis des Textes zur Welt und zur Gemeinschaft, eine bestimmte „Aufteilung des
            Sinnlichen“. Politisch ist die Literatur auch, weil sie selbst grundlos und auch widersprüchlich
            ist, weil sie ein paradoxes Verhältnis von Körper und Schrift durchspielt, das für
            die Moderne charakteristisch ist.
         

         Die Essays von „Die Stumme Sprache“ erzählen die Geschichte dieser Literatur, nicht
            ohne Wiederholungen und nicht ohne ein gehöriges Maß an Esoterik im Duktus. Sie erzählen,
            wie unsere ‚Literatur‘ aus der ,Literatur der Repräsentation‘ hervorgeht, die durch
            das politisch-rhetorische System der Gattungen bestimmt wird und die sich an Handelnde
            richtet, genauer: an Redende, die mit dem Wort handeln. „Was das Gebäude der Repräsentation
            normt, ist der Vorrang der Sprache als Akt, der Performanz der Sprache“. Gegen diese
            Ordnung erhebt sich die moderne Literatur, die wir kennen – nicht zufällig gleichzeitig
            mit der französischen Revolution. Sie ist und bleibt fundamental paradox. Denn die
            neue Literatur, die sich jetzt nicht mehr als Kompetenz, sondern als ‚Ausdruck‘ versteht,
            will zugleich Sprache für alle und alles sein, aber weiß nicht mehr, wie und für wen,
            sie will die allgemeine Sprache sein und doch auch die besondere Sprache der Poesie.
            So zahlt die Literatur für ihre Verabschiedung der Repräsentation mit einem Schwanken
            zwischen einer doppelten Gefahr: Literatur kann bloße Manifestation des Kollektiven
            oder bloße Virtuosität, bloßes Pathos oder glückliches Spiel der Form werden.
         

         Es ist die doppelte Gefahr, die schon Hegel der Kunst in der Moderne attestiert hatte,
            dessen Diagnose vom Ende der Kunst der Angelpunkt von Rancières Geschichte ist. Die
            Kunst, unter den Bedingungen der Moderne, erscheint entweder als etwas Vergangenes,
            als Klassik, oder sie muss ihre eigene Unmöglichkeit immer wieder inszenieren: sie
            muss dem prosaischen Ende der Poesie eine Poetik der Prosa entgegenstellen, wie sie
            die moderne Theorie des Romans charakterisiert. Wie die Literatur damit umgeht, wie
            Romantik (Victor Hugo), Realismus (Honoré de Balzac, Gustave Flaubert), Symbolismus
            (Stéphane Mallarmé) und Moderne (Marcel Proust) das Paradox einer stummen Sprache
            artikulieren und damit Literatur machen, zeigen die vorliegenden Essays: „Die Literatur
            ist das System der Möglichkeiten, das die unmögliche Übereinstimmung zwischen der
            Notwendigkeit der Sprache und der Gleichgültigkeit dessen, was sie sagt, zwischen
            der großen Schrift des lebendigen Geistes und der Demokratie des nackten Buchstabens
            bestimmt.“
         

         Gerade in dieser Doppelheit ist die Schrift ein politisches Prinzip – weil sie nämlich
            jegliche Hierarchie untergräbt und jenen hohen Geist immer wieder in das triviale
            Spiel der Buchstaben stürzt, weil die Schrift immer wieder ‚rein‘ werden will – absoluter
            Stil bei Flaubert, reine Musik bei Mallarmé –, aber diese Reinheit sich nicht feststellen
            lässt und sich nicht unterscheiden kann von dem Chaos der Welt: „Die Demokratie ist
            die Herrschaft der Schrift, wo die Perversion des Buchstabens identisch ist mit dem
            Gesetz der Gemeinschaft, wo das Herumirren des verwaisten Buchstabens das Gesetz macht.“
            Umgekehrt ist es die Literatur, und gerade der Roman, der der modernen Politik ein
            nicht-triviales Erscheinungsbild gibt, welcher der Demokratie Form gibt.
         

         Diese Form bleibt, wohlgemerkt, in sich gespalten. Rancière betont zwar die zerstreuenden
            Effekte der Schrift, aber er immer nur als eine Seite des Streites, der die Literatur
            zur Politik macht: „Denn der Kern der Literatur und ihres Widerspruchs ist nicht der
            Autotelismus der Sprache, die in sich verschlossene Herrschaft des Buchstabens, sondern
            die Spannung zwischen dem Buchstaben und seinem Geist“. Für diesen ‚Geist‘ gibt es
            viele Namen, deren wichtigster wohl der Körper ist, von dem sich die Literatur und
            gerade der Roman niemals vollständig ablöst. Mit Michel de Certeau sieht Rancière
            die Literatur im Abendland geprägt durch ein anfängliches Fehlen des Körpers, das
            immer wieder geschrieben werden muss, während umgekehrt die Literatur immer wieder
            verkörpert werden muss. „Die Literatur lebt nur davon die Fleischwerdung zu vereiteln,
            die sie unaufhörlich wieder ins Spiel bringt.“
         

         Was dabei auf dem Spiel steht, zeigen vor allem die Texte aus „Das Fleisch der Worte.“ Etwa, wenn sich Rancière mit anderen Lesern auseinandersetzt, wenn für ihn etwa Don Quichotte
            nicht – wie bei den Romantikern, bei Georg Lukács und bei Michel Foucault – Wirklichkeit
            mit Fiktion verwechselt, sondern seinen Körper der Wirklichkeit des Buches opfert
            und sein Leben zum Beweis der Schrift macht. Oder wenn er in einem besonders lesenswerten
            Aufsatz Louis Althussers Form der Lektüre als Theatralisierung der Theorie, also als
            Verkörperung von Gedanken beschreibt und zugleich zeigt, wie sich dieses Projekt negativ
            gegen eine vermeintlich religiöse Hermeneutik abgrenzt: „Vieles wäre zu sagen über
            die ein wenig zu bequeme Art und Weise, mit der Althusser – und mit ihm eine ganze
            Generation – dieses Schreckgespenst der religiösen Lektüre und ihrer Wahrheit entwickelt
            hat“.
         

         Rancière selbst macht sich mit diesem Schreckgespenst ganz anders zu schaffen. Einer
            der überraschendsten Essays von „Das Fleisch der Worte“ setzt die Literatur in Beziehung zur ‚Schrift‘ der Theologie, die ebenfalls nicht homogen, sondern
            paradox ist. Rancière liest die Bibel mit Erich Auerbach, dessen Mimesis bekanntlich mit der Lektüre der Bibel ansetzte, deren unmittelbare Darstellung der
            Wirklichkeit eine der Quellen des europäischen Realismus sei. Aber er setzt dieser
            Lesart zugleich eine andere entgegen, die – mit Frank Kermode – betont, dass die biblischen
            Texte immer aus anderen Texten gemacht sind auf die sie figural verweisen: „Man kann
            so zwei Theologien des Romans entwerfen, zwei widerstreitende Interpretationen dessen,
            was der Roman der christlichen Äquivalenz von Fleischwerdung des Wortes und Erfüllung
            der Heiligen Schrift verdankt. Die eine gründet auf der Fleischwerdung und der Fülle,
            die diese dem darstellbaren Körper der literarischen Narration verlieht, die andere
            stützt sich auf das Verhältnis der Heiligen Schrift zu sich selbst, das jede figürliche
            Darstellung als einzig erweist.“
         

         Die biblische Erzählung ist zugleich Nicht-Kunst und Kunst, oder genauer: sie zwingt
            in einen „theologisch-poetischen Kreis“, der kein reines Spiel von Zeichen mehr ist:
            „Die Schleife von Textnachweis und körperlicher Demonstration ist wahrhaftig endlos.
            Es bedarf stets eines Körpers um die Heilige Schrift zu beweisen. Es bedarf umgekehrt
            immer der Schrift um zu beweisen, dass der fragliche Körper wirklich auch dieser Körper
            ist.“ So zeigt sich, dass das Problem der Verkörperung nicht erst die moderne Literatur
            prägt, sondern – wie der corps manqué Certaus – die Schrift auch über ihre Grenzen der Literatur hinaus prägt. Gerade das,
            dass die Paradoxien der Literatur auch über deren Grenzen hinaus, auch über die ‚eigentliche‘
            Literatur hinaus zu finden sind, macht sie noch einmal anders politisch.
         

         In seinen Lektüren entwirft Rancière eine Politik der Theologie, die aber ganz anders
            ist als die politische Theologie Carl Schmitt’scher Prägung, die hierzulande meist
            die Debatte beherrscht. Und zwar nicht nur, weil sie eine andere Politik darstellt:
            eine revolutionäre Politik statt einer Politik der Souveränität. Sie unterhält auch
            ein anderes Verhältnis zur Theologie, die sie nicht ausbeutet als Legitimierung oder
            Nobilitierung der Politik, sondern die sie auf ihre eigene Logik hin befragt. Theologie
            hat hier dann auch nicht mit Herrschaft und Begründung zu tun, sie betrifft das Verhältnis
            von Köper und Bedeutung, also das, was Walter Benjamin „Kreatürlichkeit“ nannte. Deren
            Politik kritisiert die Politische Theologie der Herrschaft, sie kritisiert auch eine
            andere, falschen Politik der Literatur und erlaubt damit auch, einen anderen Blick
            auf die Literatur: Denn „man muss die Täuschung des souveränen literarischen Spiels
            durchstehen, um zum Verständnis der literarischen Quasi-Körperlichkeit zu gelangen.“
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         Jedem sein Heine!

         Dietmar Goltschnigg und Hartmut Steinecke dokumentieren, wie der Streit um den Lyriker
            in seiner vorläufigen Kanonisierung endet
         

         
            	      			Von Erhard Jöst
         

         Der Kabarettist Wolfgang Neuss hinterließ auf seiner Langspielplatte „Wolf Biermann
            (Ost) zu Gast bei Wolfgang Neuss (West)“ diesen Kalauer: „In Wiesbaden, les’ ich,
            ist verboten, eine Straße nach Kurt Tucholsky zu nennen. Wohl wegen der Autofahrer
            – könnten alle Linksabbieger werden oder so wat, ja? Und da hat man ganz schnell eine
            Straße Heine-Straße genannt. Aber schon hat die dortige SPD-Fraktion gesagt: Heine
            Straße? Ist es nicht schädlich, eine so junge Sportlerin so früh zu ehren?“
         

         Dietmar Goltschnigg und Hartmut Steinecke untersuchen in dem abschließenden dritten
            Band der Dokumentation „Heine und die Nachwelt“ dessen Wirkungsgeschichte in den Jahren
            1957 bis 2006. Zwar wird die Neuss-Satire nicht erwähnt, aber es ist bei der Fülle
            der Dokumente aus dem Bereich der Heine-Rezeption nicht verwunderlich, dass nicht
            jeder Vorgang, jeder Text und jede Pointe in den Band aufgenommen werden konnte. Vielleicht
            wird der Kenner den einen oder anderen Heine-Forschungsband vermissen –  beispielsweise
            die Bände, die Wolfgang Beutin und andere anlässlich von Heines 200. Geburtstag und
            seinem 150. Todestag herausgegeben haben (siehe Anmerkung 1) –  aber das Buch ist
            ja weder eine Bibliografie noch ein Forschungsbericht.
         

         In dem Zeitraum, den der Band 3 erfasst, wurde ebenso wie in dem Jahrhundert zuvor
            heftig um die Einschätzung des Lyrikers gestritten. Seine Gegner wehrten sich vehement
            und lange Zeit dagegen, dass Schulen und die Universität seiner Geburtsstadt Düsseldorf
            nach ihm benannt wurden. Gerade in Deutschland wirkte sich die politische Entwicklung
            zur Zeit des Kalten Krieges in besonderem Maße auch auf die Auseinandersetzung mit
            Heinrich Heine aus. Die beiden deutschen Staaten konkurrierten miteinander um die
            Besitznahme des Dichters. In der BRD forcierte die Studentenbewegung den Umgang mit
            politischer Lyrik, in der DDR reklamierte man Heine für sich im Kontext der Erbe-Diskussion.
            Es ist daher nachvollziehbar, dass die Herausgeber Heines Wirkungsgeschichte „bis
            1990 in der Bundesrepublik Deutschland und der Deutschen Demokratischen Republik in
            getrennten Kapiteln dargestellt“, ab 1990 bis 2006 dann die Rezeption im vereinten
            Deutschland in den Blick genommen haben.
         

         Im Vorwort stecken sie ihre Intention ab: Auch der dritte Band soll „nicht zu einer
            Art Forschungsüberblick werden, sondern […] den öffentlichen und öffentlichkeitswirksamen
            Auseinandersetzungen die größere Aufmerksamkeit widmen.“ Vor allem soll „der alltägliche
            Umgang und die ideologisch sowie politisch motivierten Auseinandersetzungen mit Heine
            gezeigt werden. Die Spannweite der Textsorten reicht von Essays, Feuilletons, Rezensionen,
            Aufrufen und Festreden über Gedichte, Parodien, Erzählungen und kabarettistische Texte
            bis hin zu Anekdoten, Autobiografien, Pamphleten, philosophischen, literar- und kulturhistorischen
            Schriften sowie literaturwissenschaftlichen Untersuchungen.“ In dem erarbeiteten Wirkungszeitraum
            wurden über Heine auch einige Spielfilme und TV-Sendungen produziert: Es ist bedauerlich,
            dass man diese nicht in Auszügen auf eine DVD bringen und dem Buch beigeben konnte.
         

         Erneut ist es den Herausgebern gelungen, Heines Wirkungsgeschichte mit großer Sensibilität
            aufzuzeigen und die Dokumente für das Buch mit dem richtigen Gespür abwechslungsreich
            zusammen zu stellen, so dass der Band ein unterhaltsames Lesevergnügen auf höchstem
            Niveau bietet. Wenn man bedenkt, dass die Bibliografien des „Heine-Jahrbuchs“ inzwischen
            jährlich mehrere hundert Titel umfassen, kann man sich vorstellen, mit welchem Fleiß
            die Herausgeber zu Werke gegangen sind.
         

         Der Leser kann auch ihre Erkenntnis nachvollziehen, die sie ebenfalls im Vorwort formuliert
            haben: „Bei der mehrjährigen Beschäftigung mit der Wirkungsgeschichte eines Autors
            lernt man vor allem zweierlei: zum einen, wie zeitgebunden und in ihrer Gültigkeit
            begrenzt literarische Vorlieben, Methoden und Urteile sind; und zum anderen, wie sehr
            man selbst bei der Rezeption dieser Dokumente von seinen Vorlieben und Vorurteilen
            geleitet wird. Die Einsicht in diesen Sachverhalt muss daher jedes Objektivitätspostulat
            relativieren, eine solche Position lässt sich hermeneutisch nicht vertreten. Dies
            kann und soll aber nicht als Lizenz dazu dienen, auf solchen Anspruch von vornherein
            zu verzichten und die eigenen Anschauungen als Maßstab zu nehmen, an dem die Ansichten
            der bisherigen Heine-Interpreten bewertet werden. Um Missverständnisse zu vermeiden,
            sollte eher von Fairness als von Objektivität die Rede sein.“ Insgesamt kann man Goltschnigg
            und Steinecke durchaus bestätigen, dass sie sich um diese Fairness bemüht haben.
         

         Sicherlich könnte man Einwände erheben in Bezug auf die Textauswahl, bei der man offensichtlich
            prominente Verfasser bevorzugt hat, oder auch gegen die Wertungen, die doch öfters
            durchscheinen. Denn hier kommen die Vertreter aus Westdeutschland insgesamt viel besser
            weg als die ostdeutschen Germanisten, die Heine als Wegbereiter des Sozialismus vereinnahmen
            wollten. Aber der Leser muss diese im Darstellungsteil vorgenommenen Bewertungen ja
            nicht übernehmen, er kann sich vielmehr anhand der im Dokumentarteil publizierten
            Texte sein eigenes Urteil bilden. Denn dort kommt die gesamte Prominenz aus Politik,
            Wissenschaft, Wirtschaft, Kunst und Kultur zu Wort.
         

         Die Herausgeber hätten gut auf Texte wie den von Peter Bichsel verzichten können,
            der von seinem Verfasser selbst zurecht selbst als „Geschreibsel“ eingestuft wurde:
            „Sie sehen, ich kann Ihnen zu Heine sehr wenig sagen. Ich möchte Ihnen mit diesen
            Zeilen eigentlich nur für Ihre Arbeit danken, und es ist keineswegs nötig, daß man
            mein Geschreibsel druckt“. Es wäre in der Tat kein Verlust gewesen, wenn man dieser
            Bitte entsprochen hätte. Auch die Ausführungen von Alice Schwarzer, mit denen sie
            Heine vorwirft, „gegen die Emanzipation der Frauen“ aufgetreten zu sein, hätte man
            nicht unbedingt in den Dokumentarteil aufnehmen müssen. Obwohl: In diesem Fall spricht
            für die Aufnahme, dass es sich um eine Rede handelt, die Schwarzer aus dem Anlass
            gehalten hat, dass ihr die Ehrengabe der Heinrich-Heine-Gesellschaft verliehen worden
            ist. Die Auswahl der Personen, die in Heines Namen geehrt worden sind –  oder denen
            man, wie im Fall von Peter Handke nach Protesten den Preis schließlich verweigert
            hat –  gehört zu Heines Wirkungsgeschichte, zumal sie Rückschlüsse auf die Zusammensetzung
            der Heine-Gesellschaften zulässt. Im Fall Schwarzer kann man die giftige Bemerkung
            von Klaus Bittermann nachvollziehen: „Die Betriebsnudel Alice Schwarzer wird von der
            offensichtlich völlig geistverlassenen Heinrich-Heine-Gesellschaft im Düsseldorfer
            Opernhaus mit einer ,Ehrengabe‘ bedacht, was sich nur als Beleidigung des Namensgebers
            verstehen läßt.“
         

         Man kann den Herausgebern aber durchaus bescheinigen, dass Ihnen – wie bereits bei
            den ersten beiden Bänden (Band 1, Band 2) – die Dokumentation gelungen ist. Da sie
            auch dieses Mal verschiedene Textsorten aufgenommen haben, ist die Sammlung so abwechslungsreich,
            dass sie für jeden Geschmack etwas enthält. Wolfgang Hädecke liefert beispielsweise
            1972 witzige „Handreichungen für Heine-Gegner angesichts der wachsenden, von Linksintellektuellen
            gesteuerten Heine-Euphorie aus Anlaß seines 175. Geburtstages“, damit man diese „Seuche“
            bekämpfen kann: „Die hier angebotenen Handreichungen können nach Vereinbarung des
            Honorars mit dem Herausgeber von jedermann benutzt werden; alte Rechtsradikale, junge,
            rheinische Universitäten und ehemalige Mitglieder der Reichsschrifttumskammer erhalten
            Rabatt.“ Mit hinterhältigem Sarkasmus schließt er seine Argumentensammlung ab: „P.S.2.
            Heinrich Heine war Jude, aber dieses Argument ist zur Zeit unverkäuflich.“
         

         Der Liedermacher Dieter Süverkrüp, dem der Heine-Preis doppelt, nämlich sowohl in
            Düsseldorf als auch in Ost-Berlin verliehen wurde, schrieb an Heine eine „Ansichtskarte
            aus Düsseldorf (Singbar nach der Melodie „Die Loreley“)“, die bitteren Spott gegen
            reaktionäre Kreise enthält: „Es hat sich die herrschende Klasse / mit dir bis heut
            nicht versöhnt. / Doch haben schon manchmal Genossen / ein paar deiner Verse entlehnt.
            / Und wenn dir im fremdländ’schen Grabe / mal dumpf und langweilig ist, / dann nimm
            zur Erfrischung die Nachricht, / wie quicklebendig du bist!“ Griffig fällt die Forderung
            aus, die Süverkrüp in den Schlusszeilen aufstellt: „Wir wollen den richtigen Heine!
            / Und nicht nur so’n Heine-Mann.“ Sollte allerdings tatsächlich der ehemalige Bundespräsident
            Gustav Heinemann gemeint sein, ist sie nicht stimmig, denn dieser war ja ein Bündnisgenosse
            im Kampf um die Anerkennung des Dichters. „Wenn ich darüber nachdenke, was mir diesen
            umstrittenen Heine frühzeitig so anziehend machte“, sagte Heinemann am 13.12.1972
            anlässlich des Heine-Jubiläums in Düsseldorf, „so ist es sein Heraustreten aus den
            Verspießerungen seiner Zeit und aus der kleindeutschen Bedrückung durch allerlei Erbfürstentum
            samt Anhang bis in die Kirche hinein“.
         

         Ebenfalls im Jahr 1972 hat Marcel-Reich-Ranicki die Heine-Rezeption folgendermaßen
            skizziert: „Kein deutscher Dichter hat schon zu seinen Lebzeiten so heftige Reaktionen
            ausgelöst wie Heine. Mit Ausnahme von Goethe wurde keinem einzigen deutschen Lyriker
            eine auch nur annähernd starke Volkstümlichkeit zuteil. (Hat der Literaturkritiker
            Joseph von Eichendorff in diesem Zusammenhang vergessen? E.J.) Ebenso kennt die Geschichte
            der deutschen Literatur kein vergleichbares Beispiel einer derart erregten und leidenschaftlichen
            und natürlich auch zwiespältigen postumen Rezeption: Keiner der großen deutschen Dichter
            wurde ausgiebiger beschimpft und hartnäckiger bekämpft. Und keiner hat häufiger zu
            erbitterten Auseinandersetzungen Anlaß gegeben, bei denen es häufig um so weltbewegende
            Fragen ging, ob mit seinem Namen eine Straße oder Universität bezeichnet und ob und
            wo er mit einem Denkmal oder auch nur mit einer Gedenktafel geehrte werden sollte.
            Kein deutscher Poet hat ein ähnliches Echo im Ausland gefunden. Und keiner wurde so
            oft und so konsequent mit demagogischen Argumenten und mit falsch zitierten Äußerungen
            sowohl angegriffen als auch verteidigt.“
         

         Reich-Ranicki stellte zudem die denk-anstößige und folgenreiche, gleichwohl aber in
            ihrer Absolutheit auch fragwürdige These auf: „Wer immer über Heine schreibt und glaubt,
            von der Tatsache absehen zu können, daß er Jude war – oder dieses Faktum bagatellisiert
            –, wird, ich bin davon überzeugt, das Thema verfehlen.“ Verschiedene Interpreten haben
            sich wie Schalom Ben-Chorin, der Max Brod zitiert, dieser These angeschlossen: „Heinrich
            Heine ist unser aller Stammvater, der Stammvater ,jüdischer Dichter deutscher Zunge‘.“
            Und auch Walter Jens greift sie auf: Für ihn ist Heine der gelungene Beweis für „die
            große Synthese zwischen Deutschtum und Judentum“.
         

         Als der Streit um Heine in den 1970er-Jahren kulminierte, schrieb Günter Kunert „H.
            H. posthum ins Stammbuch“: „Sie haben statt deiner Lieder / Im Kopfe gutdeutschen
            Mist: / Komm vorsichtshalber nicht wieder / Und bleib so tot wie du bist.“ Zum Glück
            haben weder der Poet noch seine Experten diesen Wunsch erfüllt. Auf einen wichtigen
            Aspekt von Heines Wirkungsgeschichte macht Bruno Frei aufmerksam, indem er daran erinnert,
            dass der Dichter zur Zeit des „Dritten Reiches“ der „Schutzpatron der antifaschistischen
            Emigration deutscher Zunge“ war.
         

         Typisch war und ist wohl auch heute noch die Suche der Experten nach dem „richtigen“
            Heine. Das heißt: Jeder stellt sich nach ausgewählten Zitaten sein Heine-Bild zusammen.
            „Der Heine, um dessen Bild wir bitten“, schrieb Heinz Politzer 1961, „ist nicht der
            deutsche Dichter, der zwischen Gemüt und Witz zerrissen schwankt, sondern der internationale
            Artist, der aus den Scherben der Wirklichkeit, die er mit blutenden Händen dennoch
            faßte, eine feine, unserer Gegenwart nah verwandte Musik gemacht hat.“
         

         Eberhard Galley fordert ebenso wie der konservativ-professorale Friedrich Sengle ein
            entpolitisiertes Heine-Bild „fern aller politischen Propaganda“. Manfred Windfuhr
            wollte 1970 nach dem Heine fragen, der in dreifacher Hinsicht – „kunsttheoretisch,
            thematisch und formal“ – als „Vorläufer fungiert und „wesentliche Züge der Gegenwart
            präludiert“. Günter Grass verweist 1972 darauf, dass man Heine nicht isoliert begreifen
            könne und nicht zum „Säulenheiligen“ stilisieren dürfe. Golo Mann hat die Suche nach
            dem richtigen Heine im gleichen Jahr auf die Formel gebracht: „Heine gehört niemandem.
            Besser: Er gehört allen, die ihn lieben.“
         

         Hartmut Steinecke zeichnet im Darstellungsteil die unterschiedlichen Zugänge zu Heine
            in den beiden deutschen Staaten bis 1990 nach. Er zeigt auf, dass erst in den sechziger
            Jahren das Interesse in der BRD aufgrund der wissenschaftlichen Konkurrenzsituation
            zur DDR erkennbar zu nahm. Konservative Wissenschaftler wie Gerhard Storz lehnten
            die in der DDR mit Nachdruck betriebene, auf soziologischen Untersuchungen basierende
            Vereinnahmung Heines ab und behaupteten, dass allein die werkimmanente Interpretation
            den richtigen Zugang eröffne. Steinecke schildert zudem die Entwicklung des Heine-Archivs
            und späteren Heine-Instituts in Düsseldorf und des von ihm herausgegebenen Heine-Jahrbuchs
            sowie den spannenden Wettkampf um eine beziehungsweise um die beste historisch-kritische
            Gesamt-Ausgabe. Allmählich gab es auch Bemühungen, Heines Werk im Schulunterricht
            zu verankern. Vielleicht hätte man in diesem Zusammenhang darauf verweisen können,
            dass diese Bemühungen viel mehr von linken als von konservativen Didaktikern ausgingen,
            dass also nicht die im Stuttgarter Klett-Verlag erschienende Zeitschrift „Der Deutschunterricht“,
            sondern die im Frankfurter Diesterweg-Verlag erscheinende „Diskussion Deutsch“ die
            treibende Kraft gewesen ist. Lange Zeit stand freilich der erbittert geführte Streit
            um die Benennung der Universität Düsseldorf im Mittelpunkt der Wirkungsgeschichte
            des Dichters, was mit zahlreichen Texten im Dokumentarteil belegt wird. Da es im Gedenkjahr
            1972 zu vielen Aktionen kam und auch ein internationaler Heine-Kongress durchgeführt
            wurde, sind dazu ebenfalls zahlreiche Texte in den Band aufgenommen. Als linker Provokateur
            für Heine trat immer wieder Jost Hermand auf, Professor für Neuere deutsche Literatur
            und Kulturgeschichte an der University of Wisconsin in Madison. Mit schwungvoll geschriebenen,
            angriffslustigen Publikationen und Thesen – „Wenn man Heine nicht akzeptiert, akzeptiert
            man auch die Demokratie in Deutschland nicht“ – lockte er die Heine-Gegner stets aufs
            Neue aus der Reserve und stellte unter Beweis: „Heine ist eben keiner, den man sich
            unterm Weihnachtsbaum vorstellen kann.“
         

         Nicht nur der erbittert geführte Streit um Heine-Denkmäler und Vorgänge, die sich
            um die Benennung nach Schulen, Straßen und der Düsseldorfer Universität drehten, zeigen
            Heines Aktualität und die Explosivität seiner provokanten Verse. Aus der historischen
            Distanz erscheint es unglaublich, dass man im Jahr 1981 als Lehrer gleich mit einer
            dreifachen Bestrafung (Disziplinarverfahren, Probezeitverlängerung und „Strafversetzung“)
            rechnen musste, wenn man Heinrich Heine zitierte: Im erwähnten Fall ging es um die
            Verwendung des Zweizeilers „Und fehlt der Pfaffensegen dabei, / die Ehe wird gültig
            nicht minder“ in einer Hochzeitsanzeige.
         

         Die Herausgeber von „Heine und die Nachwelt“ bewerten die Arbeit der Heine-Gesellschaft
            und des Heine-Instituts uneingeschränkt positiv. Hierzu kann man freilich auch kritische
            Einwände erheben, da auch diese Institutionen öfters parteiisch in die Auseinandersetzungen
            eingegriffen haben. Von Anfang an problematisch war auch die Auswahl der Personen,
            die in Heines Namen mit Medaillen oder Preisen ausgezeichnet wurden, denn zu sehr
            legten sowohl die Stadt Düsseldorf als auch die Heinrich-Heine-Gesellschaft lediglich
            Wert auf Namen, mit denen sie sich schmücken wollten, und öfters wurden Personen ausgewählt,
            die nach eigenem Bekenntnis entweder gar keine beziehungsweise ein negative Einstellung
            zu Heine hatten. Dieses Dilemma fing bereits mit dem ersten Preisträger, dem damaligen
            Bundespräsidenten Theodor Heuss, an, der nach eigenem Bekenntnis ein „gespaltenes
            Verhältnis“ zu Heine hatte, das durch die Verdikte von Karl Kraus geprägt worden sei.
            Im Jahr 2006 kam es zu einem vorläufig letzten Skandal: Die Jury wollte Peter Handke
            den Heine-Preis übergeben, revidierte aber nach zahlreichen Protesten ihre Entscheidung.
         

         Nach mehrmaliger Ablehnung stimmte der Senat der Universität Düsseldorf am 20.12.1988
            endlich mit 15:5 Stimmen dafür, die Hochschule nach Heinrich Heine zu benennen. Wie
            kam es zu diesem Wandel? „Wahrscheinlich trafen mehrere Faktoren zusammen: der Rückgang
            des Einflusses der Gegner der ersten Stunden aus der Professorenschaft der Mediziner,
            das quantitative Übergewicht einer neuen Generation von Hochschullehrern und Mitarbeitern,
            das unermüdliche Erinnern und Protestieren der Heine Gesellschaft und vor allem des
            AStA, der von Beginn an den Namen „Heinrich-Heine-Universität“ in seinen Veranstaltungen
            und Korrespondenzen benutzte, obwohl er wusste, dass das Rektorat keinen Brief mit
            diesem Briefkopf beantwortete. Nicht zuletzt – und vielleicht sogar in erster Linie
            – war es jedoch das stetig gewachsene Ansehen Heines in der Bundesrepublik Deutschland
            und der Heine-Forschung innerhalb der Universität, das schließlich zum Erfolg führte.“
         

         Nachdem dieser Streit beigelegt war, stand der Vorbereitung einer Kanonisierung von
            Heine nichts mehr im Wege. Immerhin freute sich Anke Brunn, die als Wissenschaftsministerin
            von Nordrhein-Westfalen (und nach eigenen Angaben „ein großer Heine-Fan“) das amtliche
            Dokument der Benennung der Düsseldorfer Universität nach Heine unterzeichnete, über
            diesen Vorgang, mit dem ihrer Meinung nach ein überfälliger „Schritt von Engstirnigkeit
            und Kleingeisterei zu Liberalität und Weltläufigkeit“ vollzogen worden sei.
         

         In der DDR wurde der Versuch unternommen, Heine als „revolutionären demokratischen
            Denker und Publizisten“ und als „Patrioten“ zu zeigen und mit einigen Werken im Schulunterricht
            als „de(n) wichtigste(n) Autor zwischen Klassik und der DDR-Gegenwartsliteratur“ zu
            verankern. „Von Beginn an – wesentlich früher als in der Bundesrepublik – sorgten
            die Behörden der DDR dafür, dass der neue Nationalautor im öffentlichen Raum präsent
            war“.
         

         Amüsiert liest man die Gedanken, die Fritz Mende 1962 darüber anstellt, wie man Jugendlichen
            in den Schulen Heines Erotik und die sexuellen Motive seiner Gedichte vermittelt.
            Bereits 1956 stiftete der Ministerrat einen Heinrich-Heine-Preis für Schriftsteller,
            die „im Geiste Heines“ schrieben. Traurige Berühmtheit erwarb sich der Liedermacher
            Wolf Biermann, der eine Zeit lang Heine als seinen „Cousin“ bezeichnete und seine
            Texte überschwänglich lobte, sich von ihm aber nach seiner Ausweisung aus der DDR
            in zunehmenden Maße distanzierte. In seiner Heine-Preis-Rede von 1993 setzt Biermann
            dann den Kommunismus mit dem Faschismus gleich und geht mit Heine und dessen Utopie
            vehement ins Gericht: „Wer immer den Himmel auf Erden sucht, der bereitet uns auf
            eine Karriere als KZ-Opfer oder als KZ-Aufseher vor“. In einem Beitrag zu dem „Spiegel“
            vom 13.2.2006 mutierte Heine gar „zum Kronzeugen“ für seine „persönliche Abrechnung
            mit dem Kommunismus“.
         

         Für Klaus Gysi, von 1966 bis 1973 Minister für Kultur in der DDR, ist der „glühende
            Patriot“ Heine ein Mitstreiter „für den weltweiten Sieg der sozialistischen Sache“,
            und auch Gregor Schirmer, 1965 bis 1976 Stellvertreter des Ministers für das Hoch-
            und Fachschulwesen, versteht Heine als einen „revolutionär-demokratischen Dichter“
            und schreibt: „Wir brauchen Heines Werk beim Aufbau der entwickelten sozialistischen
            Gesellschaft.“ Im Gegensatz zur bürgerlichen Gesellschaft sieht Hans-Georg Werner
            1974 Heine in seinem Staat verankert: „Entscheidend für die Heine-Tradition in der
            DDR aber ist die fundamentale Übereinstimmung der Heines Werk bestimmenden Schaffenstendenzen
            mit dem politischen Willen der sozialistischen Gesellschaft.“ Aufgrund der aus diesem
            Zeitraum stammenden Dokumente zieht Hartmut Steinecke das Fazit: „Die Kulturpolitiker
            [der DDR] halten unbeirrt am Alleinvertretungsanspruch auf Heine fest und begründen
            ihn undifferenziert mit der Fixierung des Dichters als Kampfgenossen der sozialistischen
            Gesellschaft.“ Für das letzte Jahrzehnt ihrer Existenz konstatiert er schließlich
            eine Stagnation und ein nachlassendes Interesse der DDR an Heinrich Heine.
         

         Ist mit der Wiedervereinigung der beiden deutschen Staaten auch der Streit um Heinrich
            Heine vorüber und entschieden? Diese These stellt jedenfalls der Heine-Forscher Gerhard
            Höhn auf und behauptet, dass „dieser Vorläufer der Moderne“ nun „als Klassiker gefeiert“
            werde. Und in der Tat war auf einmal auch Geld für Heine-Jubelfeste vorhanden: Im
            Jahr 1997 stand einem eigens gegründeten Kuratorium ein Finanzvolumen in Höhe von
            zehn Millionen Euro für die Durchführungen von diversen Veranstaltungsreihen anlässlich
            von Heines 200. Geburtstag zur Verfügung. Wie durch ein Wunder gab es auf einmal nur
            noch Heine-Freunde von Roman Herzog bis zu Gabriele Henkel, und die Sprechblasen in
            den Jubelreden auf den Partys der High-Society häuften sich. Auszüge in dem Band „Heine
            und die Nachwelt“ nachzulesen, das kann Vergnügen bereiten oder auch Zorn erregen,
            wenn der Leser den Autor als Heuchler entlarvt. Jedenfalls kann er dem Journalisten
            Benedikt Erenz zustimmen, der die Vorgänge ironisch kommentierte: „Sie haben ihn heimgeholt,
            heimgeholter geht’s nimmer!“ Man reibt sich auch verwundert die Augen darüber, dass
            inzwischen sogar seine Büste in der Walhalla aufgestellt wurde.
         

         Schön, dass auch nach Heines glorreicher Vereinnahmung Interpreten wie Klaus Briegleb
            polemisch mit der deutschen Heine-Forschung abrechnen und gegen seine „Verharmlosung“
            protestieren, denn dadurch ist gewährleistet, dass die Erhebung Heines zum „Klassiker“
            nicht automatisch zum Stillstand führt. Dies wird wohl auch durch die Flut von Publikationen
            verhindert, die nicht nur im Heine-Jubiläumsjahr 1997 erschienen sind.
         

         Dietmar Goltschnigg zählt Tankred Dorsts Theaterstück „Harrys Kopf“ aus dem Jahr 1997
            „zu den bedeutendsten literarischen Werken in Heines Wirkungsgeschichte“ und ist enttäuscht
            darüber, dass die Kritik seinerzeit mit diesem Dokudrama überhaupt nichts anfangen
            konnte: „Kein einziges dieser oberflächlichen Verdikte würdigte die innovative, auf
            eine Korrektur des herkömmlichen Heine-Bildes abzielende thematische Konzeption des
            Stücks mit seiner zentralen, desillusionierenden Revolutionskritik.“
         

         Anhand der sechsten des insgesamt 15 Szenen umfassenden Stücks, die in den Dokumentarteil
            von „Heine und die Nachwelt“ aufgenommen wurde, kann man Goltschniggs Lobeshymne allerdings
            kaum nachvollziehen. Den zweiten Beitrag, den Goltschnigg besonders hervorhebt, ist
            die Dank-Rede, die Elfriede Jelinek im Dezember 2002 anlässlich der Verleihung des
            Heine-Preises der Stadt Düsseldorf gehalten hat, seiner Meinung nach der „gewichtigste
            Beitrag aus der Feder einer Schriftstellerin in der bisherigen Wirkungsgeschichte Heines“. Auch hier muss der Leser selbst entscheiden,
            ob er diese euphorische Bewertung übernehmen kann. Schließlich erscheint Goltschnigg
            das „Forum Junge Heine-Forschung“, das 1998 aus einem Kolloqium hervorging, von „zukunftsweisender
            Bedeutung“. Jeffrey L. Sammons prognostiziert, dass uns in der Auseinandersetzung
            mit Heine „eine Epoche des Umdenkens, der Neuentdeckungen, der vertieften und präzisierten
            Einsicht bevorsteht“.
         

         Sicherlich wird Heine auch in Zukunft Gegenstand der Forschung bleiben und Experten
            werden auch weiterhin versuchen, seine Modernität nachzuweisen. Odo Marquard, Professor
            für Philosophie, stellte 1999 beispielsweise folgende Überlegung an: „Aber Heines
            scheinbare Abweichungen von sich selber gehören positiv zu Heine: sie stehen – als
            Resultate seiner Skepsis – für Heines Modernität.“ Rudolf Augstein hat es 1997 in
            einem „Spiegel“-Artikel auf den Punkt gebracht: „Ob man ihn mag oder nicht, er ist
            und bleibt ein Stück Weltliteratur.“
         

         Mit gutem Grund wendet sich Bernhard Schlink gerade dem politisch schreibenden Heine
            zu, der von konservativer Seite lange Zeit angegriffen und abgelehnt worden ist: „Statt
            von Radikalität lässt sich auch von Authentizität reden. Je authentischer Literatur
            ihre Zeit in Gedanken, Geschichten, Stücken und Gedichten fasst, desto authentischer
            macht sie auch den Leser in dem, was er in seiner Zeit ist. Dabei meint Authentizität
            der Literatur nicht Getreulichkeit des Abbildens und nicht Tauglichkeit als zuverlässige
            historische Quelle; darin ist die Literatur aus dem zweiten Glied allemal besser als
            die aus dem ersten. Sie meint das Erfassen der Zeit unter ihrer abbildbaren Oberfläche
            – bis hin zum Erfassen dessen, was in der Zeit erst angelegt ist und nur visionär
            geahnt werden kann. In seinen düsteren politischen Visionen begegnet uns Heine als
            politischer Schriftsteller besonders groß.“
         

         Amüsant sind die Vorgänge im Zusammenhang der zunehmenden „Heine-Vermarktung“, die
            viel Klimbim hervorbringt, auch vor Trivialisierungen nicht zurück schreckt und Heine
            zu einem „Popstar der Event-Kultur“ macht. Sind Vermarktung und Kanonisierung der
            Tod von Heines lebendiger Aneignung? „Ein Schriftsteller ist noch nicht in der großen
            Morgue der Literaturgeschichte eingesargt“, meinen Steinecke und Goltschnigg, „solange
            er noch Anlass zu Streit und kontroversen Debatten gibt“. Heine sei „nach 150 Jahren,
            die oft genug von Verspottung und Verleumdung, Angriffen und groben Fehlzuschreibungen
            geprägt waren, in Deutschland zu einer künstlerischen, politischen und moralischen
            Instanz geworden. Es ist zu hoffen, dass solche Hochschätzung nicht auf Kosten einer
            einseitigen, verengten Lektüre des komplexen, vielfältigen – auch widerspruchsreichen
            – Werks geht.“
         

         Dieser Hoffnung kann man sich nur anschließen. Sollte es anders laufen, dann ist freilich
            nicht auszuschließen, dass Heine die Bitte seines 2006 verstorbenen Kollegen Robert
            Gernhardt erfüllt: „Viel fehlt nicht, sie sprechen dich heilig. / Willst du dich dessen
            erwehr’n, / Dann lasse nochmal deine Stimme / In göttlicher Frechheit hör’n.“ Mit
            Sicherheit wird man auch in Zukunft nach dem „richtigen“ Heine suchen. Und die Suche
            wird weiterhin offenbaren, dass die Einstellung des Heine-Rezipienten und seine persönlichen
            Lebensumstände das Ergebnis zum großen Teil im Voraus festlegen. Hier kann noch einmal
            Robert Gernhardt herangezogen werden, der, bereits unheilbar an Krebs erkrankt, im
            Jahr 2004 sein „Vermächtnis“ in seine Rede „Frau Sorge tritt ans Krankenbett“ eingefügt
            hat: „Nun mein Leben geht zu End, / Mach ich auch mein Testament; / Christlich will
            ich drin bedenken / Meine Feinde mit Geschenken. // Diese würdigen, tugendfesten /
            Widersacher sollen erben / All mein Siechtum und Verderben, / Meine sämtlichen Gebrechen.“
         

         Mit dem dritten Band schließt die Präsentation und Bewertung der Dokumente zu „Heine
            und die Nachwelt“ ab. Auch dieses Mal ist es den Herausgebern gelungen, ein attraktives
            Lesebuch zusammen zu stellen, das sowohl zur Forschung herangezogen als auch der informativen
            Unterhaltung dienen kann. Es bietet kenntnisreiche Interpretationen zu Heines Werken
            und literarische Texte, die in kreativer Auseinandersetzung mit dem Poeten entstanden
            sind. Der Leser wird permanent auf- und angeregt, eigene (Vor-)Urteile zu überprüfen
            und gegebenenfalls zu korrigieren. Die Herausgeber haben die Texte sorgfältig ediert,
            erläutert und mit den notwendigen bibliografischen Angaben versehen. Hilfreich sind
            auch ihre biografischen Hinweise, mit denen sie die Autorinnen und Autoren vorstellen.
            „Heine wird nie langweilig“, behauptet Anke Brunn, und man kann dieses Lob auch auf
            die drei Bände „Heine und die Nachwelt“ übertragen.
         

         Anmerkung 1: „Die Emanzipation des Volkes war die große Aufgabe unseres Lebens.“ Beiträge zur Heinrich-Heine-Forschung
               anlässlich seines zweihundertsten Geburtstags 1997, hg. von Wolfgang Beutin u.a.,
               von Bockel-Verlag Hamburg 2000; „Wenn wir es dahin bringen, daß die große Menge die
               Gegenwart versteht…“. Zum 150. Todestag von Heinrich Heine. Beiträge einer Tagung
               in Berlin vom 17.-19.3.2006, von Heidi und Wolfgang Beutin u.a., Peter Lang Verlag
               Frankfurt/M. 2007
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         Keine große Datei

         Josef Huerkamps Fleißarbeit „Die große Kartei“ will Arno Schmidts Roman „Das steinerne
            Herz“ erschließen, erscheint aber im falschen Medium
         

         
            	      			Von Giesbert Damaschke
         

         Der Beginn der Arno-Schmidt-Forschung lässt sich recht genau datieren: Im September
            1972 erschien die erste Lieferung des „Bargfelder Boten“, einer Zeitschrift, die sich
            ausschließlich dem Werk Arno Schmidts widmete.
         

         Das heißt – „Zeitschrift“ ist wohl übertrieben, die erste Ausgabe bestand aus einem
            schmalen DIN-A-5-Heftchen, das auf 16 einseitig bedruckten Seiten zwei Dutzend arbiträre
            Zitatnachweise zu „Zettel’s Traum“ präsentierte. Einseitig bedruckt waren die Seiten,
            weil nach der Vorstellung des Herausgebers Jörg Drews „der Benutzer […] die Hefte
            zerschneiden und die Dechiffrierungen und Fußnoten ohne Verlust dessen, was auf einer
            Rückseite stünde, in sein eigenes Verzettelungssystem“ einfügen könnten sollte.
         

         Angesichts des Umfangs von „Zettel’s Traum“ wirkte der ganze Ansatz des „Bargfelder
            Boten“ zwar hoffnungslos unzulänglich und eher befremdlich, aber irgendwo und irgendwie
            muss man ja schließlich anfangen. Vom einseitigen Druck verabschiedete man sich dann
            auch bereits in der nächsten Nummer (Januar 1973), „Dechiffrierung“ blieb allerdings
            lange Jahre das Leitmotiv der Schmidt-Forschung.
         

         Als sei Literatur vor allem eine Art Kreuzworträtsel für Bescheid- und Besserwisser
            aller Couleur fand die Schmidt-Forschung der frühen Jahre ihr Auskommen oft genug
            darin, den Quellen Arno Schmidts nachzuspüren. Im Laufe der Jahre emanzipierte man
            sich allerdings von diesem selbstgenügsamen Konzept, der „Bargfelder Bote“ entwickelte
            sich zum wohl wichtigsten Publikationsforum der Schmidt-Forschung, die Lieferungen
            wurden umfangreicher, professioneller gestaltet, es erschienen Interpretationen und
            Analysen und umfassende Arbeiten in Buchform als „Sonderlieferung“.
         

         Mit Josef Huerkamps „Die große Kartei“ liegt nun die jüngste Sonderlieferung vor,
            die nicht nur mit ihrem enormen Umfang von gut 900 eng bedruckten Seiten den Rahmen
            des bisher üblichen deutlich sprengt, sondern zudem machtvoll an die Dechiffrier-Anfänge
            des „Bargfelder Boten“ anknüpft. Denn der Buchbrocken bietet ausschließlich Einzelstellenkommentare
            zu Arno Schmidts Roman „Das steinerne Herz“ (und kommt damit, grob geschätzt, auf
            rund achtmal soviel Text wie der Roman, zu dessen „Entschlüsselung“ er angetreten
            ist).
         

         Dabei zielt der „Romankommentar […] auf eine enzyklopädische Vollständigkeit“, ohne
            dass erkennbar würde, warum nun ausgerechnet „Das steinerne Herz“ diesen immensen
            Arbeits- und Fleißaufwand verdient hätte. Laut Klappentext versteht sich das Werk
            als „ein Versuch, den Zitatismus des ‚Steinernen Herzens‘ freizulegen, indem er zum
            einen die Verortung dieser Prosa im Bildungskosmos Arno Schmidts ausweist und zum
            anderen zeitgenössische sowie autobiografische Quellen beibringt, welche die verständige
            Lektüre […] ermöglichen können“.
         

         Der Kommentar ist ein Werkzeug und Angebot für Leser, die selbst entscheiden müssen,
            ob sie es annehmen oder als hypertrophen Auswuchs eines außer Kontrolle geratenen
            philologischen Ansatzes eher achselzuckend zur Kenntnis nehmen. Interpretationen,
            Deutungen oder Analysen erwarten den Leser hier nicht, wohl aber eine unglaubliche
            Fülle an mal mehr, mitunter weniger hilfreichen Erläuterungen zu manchen eher hermetisch
            wirkenden Romanpassagen. Dabei gewinnt man allerdings mehr als einmal den Eindruck,
            den Kommentator trage es im assoziativem Dschungel deutlich aus der Spur.
         

         „[H]ebe Dich hinweg“ heißt es da etwa im Roman, und der fleißige Kommentator ist sich
            nicht zu schade, das Bibelwort (Matthäus 4, 10) nachzuweisen – um dann ein paar willkürlich
            scheinende weitere Fundstellen bei Schiller, Freytag, Poe, Musäus und natürlich Schmidt
            selbst anzuführen. Das füllt 14 Zeilen und man fragt sich doch ein wenig verwundert,
            was das soll. Inwieweit etwa gewisse Formeln tatsächlich die „verständige Lektüre
            ermöglichen“, scheint zumindest zweifelhaft, und ob eine Formulierung wie „immer rin
            ins Niemandsland“ nun unbedingt mit einem Verweis auf ein Sprichwörter-Lexikon und
            zwei, drei eher zufällige Querverweise zu Schmidts anderen Texten „kommentiert“ werden
            muss, gehört auch zu den Fragen, die man sich angesichts des enzyklopädischen Anspruchs
            besser nicht stellt, lässt die angestrebte Totalität doch lieber viel zu viel als
            eine Winzigkeit zu wenig zu.
         

         Jenseits aller Sinnfragen hat „Die große Kartei“ jedoch ein formales Problem: der
            Kommentar ist nur mühsam benutzbar. Wenn jeder Halbsatz, ja jedes Wort des Romantextes
            einen ganzen Schwall an Kommentaren auslösen kann, fördert dies nicht unbedingt die
            Übersichtlichkeit der Arbeit. Alle Nachweise – ganz gleich, ob sie banales Alltagswissen
            dokumentieren oder spezielle Sachkenntnisse beibringen, die zum Verständnis einer
            Passage tatsächlich hilfreich sein können – stehen prinzipiell gleichberechtigt nebeneinander,
            und der nachschlagende Nutzer läuft Gefahr, sich heillos im Wildwuchs der Erläuterungen
            und Querverweise zu verlieren, wo er auf eine rasche Information oder Verweise auf
            übergeordnete Strukturen gehofft hatte.
         

         Zwar gibt es zu Beginn und im Anhang rund 40 Seiten Erläuterungen zum Romantitel,
            zur Geschichte Hannovers (die im Roman eine Rolle spielt) oder zu Schmidts Lektüre
            während der Arbeit am Roman, doch ansonsten kennt der Kommentar nur ein Ordnungsprinzip:
            die Seitenzahlen des Romans, denen sich aller Erläuterungen vollständig unterordnen.
         

         Es gibt zwar ein Personen-, aber kein Stichwortregister, übergreifende Motivketten
            oder Themenkreise werden nicht in gesonderten Artikeln zusammengefasst, sondern durch
            Querverweise innerhalb des Kommentars aufgezeigt. Auch die in den Kommentar eingestreuten
            Inhaltsangaben einzelner Abschnitte wünscht man sich lieber übersichtlich zu Beginn
            des Kommentars und nicht über 900 Seiten verteilt.
         

         Wer sich etwa über die statistischen Staatshandbücher für das Kurfürstentum und spätere
            Königreich Hannover informieren möchte, hinter denen der Ich-Erzähler Walter Eggers
            so besessen her ist, findet die entsprechenden Erläuterungen nicht in einem eigenen
            Artikel, sondern muss sich die (teilweise redundanten) Informationen zu den jeweiligen
            Romanstellen im Kommentar zusammensuchen.
         

         Doch selbst dann wird man nicht immer fündig. Dazu ein kleines, zufälliges Beispiel.
            An einer Stelle des Romans spricht Eggers vom ersten und letzten Jahrgang der Staatshandbücher.
            Mit dem letzten Jahrgang meint Eggers, immerhin das verrät er, das Jahr 1865 – aber
            welcher Jahrgang soll der erste sein? Zu einer anderen Stelle des Romans erfährt man
            im Kommentar, dass die Staatshandbücher von 1737 bis 1913 erschienen, was nicht so
            ganz zu Eggers’ Aussage zu passen scheint. Allerdings markiert der Jahrgang 1865 das
            Ende des Königreichs Hannover im Jahr 1866 (in diesem Jahr erschien kein Handbuch),
            der erste Jahrgang könnte sich also auf dessen Gründungsjahr 1814 beziehen.
         

         Der Kommentar zu dieser Stelle lässt einen jedoch etwas ratlos zurück. Denn der konzentriert
            sich auf die Formel, die Eggers zum Bevölkerungswachstum benutzt und beantwortet die
            Frage nach dem ersten Jahrgang nur in in Form einer kleinen Rechenaufgabe: „[…] was
            einem Zuwachs um 50% in 72 Jahren bedeutet“. 1865 minus 72 ergibt: 1793. Eine Jahreszahl,
            die Eggers kurz zuvor nennt: „Wenn man etwa von Jemandem nur das Geburtsjahr 1793
            kennt […]“. Warum aber nun 1793 der gemeinte erste Jahrgang sein soll, bleibt unklar.
            Der Rezensent gesteht gern ein, dass er die Geschichte des Königreichs und seiner
            Staatshandbücher nicht am Schnürchen hat, aber von einem Kommentar doch erwartet hätte,
            Fragen eher zu beantworten als zu stellen.
         

         Generell krankt „Die große Kartei“ wohl daran, dass sie keine „große Datei“ ist. Eine
            digitale Fassung (auf CD-ROM und online) in Form einer Datenbank böte schnelle Such-
            und Strukturierungshilfen, ein Wiki-ähnliches Redaktionssystem eine einfache Möglichkeit,
            den Kommentar zu ergänzen oder zu korrigieren. Ein so kapitaler Fehler wie die Behauptung
            des Klappentextes, der Ich-Erzähler des Romans wolle die „Namen und Daten sämtlicher
            Bewohner des alten Königreichs Hannover erfassen“, wo er sich doch (worauf Günter
            Jürgensmeier in der Arno Schmidt Mailingliste hinwies) nur auf die rund 15.000 Namen
            in den Staatshandbüchern bis 1865 beschränkt, wäre so, wenn schon nicht vermeidbar,
            so doch schnell korrigierbar.
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         Der zweite Band der von Thomas Neumann herausgegebenen „Kleinen Reihe Caroline de
            la Motte Fouqué“ ist erschienen
         

         Der zweite Band der „Kleinen Reihe Caroline de la Motte Fouqué“ gibt einen Einblick
            in das erzählerische Werk einer der interessantesten Persönlichkeiten der literarischen
            Welt um 1800. Die Schriftstellerin Caroline de la Motte Fouqué bewegte sich mit ihren
            Erzählungen zwischen Romantik, Schauerliteratur und Realismus, zwischen Restauration
            und Emanzipation. Dabei spiegelt sich in ihrem Schreiben auch immer das Spannungsfeld
            zwischen literarischem Anspruch auf der einen und materiellen Notwendigkeiten auf
            der anderen Seite, denn sie musste auch mit ihren Erzählungen, die in Almanachen und
            Taschenbüchern veröffentlicht wurden, zum Familieneinkommen beitragen. Damit illustrieren
            die Texte auf einer Metaebene den gesellschaftlichen und kulturellen Hintergrund einer
            Schriftstellerin, die sich zwischen preußischem Hof, schriftstellerischer Emanzipation
            und konservativen Gesellschaftsnormen behaupten musste.
         

         Der Band enthält die Erstdrucke der Erzählungen „Die Blumen“ (1806), „Das Fräulein
            vom Thurme“ (1811), „Die Verwünschung“ (1814) und „Die Abtrünnige“ (1815). Im Anhang
            findet man neben Anmerkungen zum Text ein Literaturverzeichnis. Fünf Abbildungen mit
            literarischen und biographischen Bezügen illustrieren das Lesebuch.
         

         Webseite des Editionsprojektes: http://www.caroline-fouque.de/

         Anmerkung der Redaktion: literaturkritik.de rezensiert grundsätzlich nicht die Bücher von regelmäßigen Mitarbeiter / innen der
               Zeitschrift sowie Angehörigen der Universität Marburg. Deren Publikationen können
               hier jedoch gesondert vorgestellt werden.
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         Montagen gegen den Bilder-Terror
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         Montagen gegen den Bilder-Terror

         Ein kleiner Streifzug durch die Geschichte künstlerischer und wissenschaftlicher Kritik
            an der Macht audiovisueller Kriegspropaganda: Bertolt Brecht, Elfriede Jelinek, Gerhard
            Paul
         

         
            	      			Von Jan Süselbeck
         

         Wer heute von „den Medien“ spricht, bezieht dabei in den seltensten Fällen das Medium
            der Literatur mit ein. Die Rede ist stattdessen ausschließlich von audiovisuellen
            Medien, wobei vorausgesetzt wird, dass vor allem das Visualisierte die größte Aufmerksamkeit
            des Massenpublikums auf sich zieht. Von Intellektueller Seite gibt es eine Tendenz,
            dies kulturpessimistisch zu beklagen, obwohl die stattfindenden Medienwechsel unserer
            Zeit genauso wenig rückgängig zu machen sein werden wie einstmals die Erfindung des
            Buchdrucks – und ebenso wie dieser auch große Chancen für die Zukunft bergen dürften.
         

         Tatsache ist es allerdings, dass wir auf Schritt und Tritt mit so vielen Bildern konfrontiert
            werden, und zwar sowohl bewegten als auch unbewegten, dass es immer schwieriger wird,
            unsere eigene Vorstellungskraft von ihnen zu emanzipieren und überhaupt noch Ruhe
            und Konzentration für andere Formen der Betrachtung zu finden: „Wenn man heute auf
            einem größeren Flughafen wie etwa München landet“, gibt etwa Bazon Brock zu bedenken,
            „hat man zeitgleich siebenhundert visuelle Impulse zu verarbeiten. Da man die Augen
            nicht schließen kann, während man auf sein Gepäck wartet, ist man dem Terror von siebenhundert
            parallel geschalteten Bildbewegungen ausgesetzt. Jeder Wahrnehmungspsychologe kann
            bestätigen, dass das ungefähr der Belastung von Feuerüberfällen im Schützengraben
            entspricht.“
         

         Die Frage, wie die Literatur auf diese mediale Übermacht visueller Alltags-‚Bombardements‘,
            die durch das Internet seit mindestens 15 Jahren stetig an Geschwindigkeit und Intensität
            gewonnen haben, überhaupt noch produktiv reagieren kann, beschäftigt Wissenschaftler
            verschiedenster geisteswissenschaftlicher Disziplinen. Bazon  Brock spricht sogar
            von einem pausenlosen „Musik- und Bildterror“, mit dem wir „zugedröhnt“ würden, wobei
            Leuten dieser „Gesamtterror“ auch noch als „Erfüllung ihrer geheimsten Wünsche untergeschoben
            werde“. Möglich sei all dies allerdings nur, weil die Medienkonsumenten diese ‚Angebote‘
            auch tatsächlich nutzten. Der „Bilderkrieg“, also auch die aus diesem medialen Dispositiv
            hervorgegangene Kriegs-Propaganda der Massenmedien, sei heute nur noch durch die ‚Evidenzkritik‘
            der Künste zu leisten – und durch ein wachsendes Bewusstsein dafür, dass die allgegenwärtige
            Medienmaschinerie unserer Zeit allein durch uns selbst als Konsumenten weiter funktioniere,
            die wir aus dieser Verstrickung allerdings keinesfalls einfach ‚aussteigen‘ könnten:
            „Das heißt, die Führer des Bürgerkriegs als Bilderkrieg sind wir selbst, diejenigen,
            die es ermöglichen, was sich als Terror in der zivilen Form als Marktkrieg, Vernichtungskonkurrenz,
            Arbeitslosigkeit im Sinne einer Vernichtungsstrategie abspielt. Das ist weder an eine
            höher entwickelte, komplexer gewordene Welt noch an die Undurchdringbarkeit medientechnologischer
            Raffinessen gebunden, sondern ausschließlich an die Bereitschaft, eine tragende Rolle
            im Ideal der Widerstandsfähigkeit, der Unbeirrbarkeit, der Autonomie, des Einstehens
            für das, was man für richtig hält, zu spielen.“
         

         Bazon Brocks Beitrag über die „Bilderkriege“ unserer Zeit findet sich im „Jelinek[Jahr]Buch“,
            das Pia Janke mit ihren MitarbeiterInnen vom „Elfriede Jelinek-Forschungszentrum“
            in Wien 2011 herausgegeben hat. Ist doch die Literaturnobelpreisträgerin Jelinek eine
            der führenden Schriftstellerinnen unserer Zeit, die sich seit Langem an dem Einfluss
            der Medien abarbeitet und versucht, deren Darstellungsmacht dadurch literarisch und
            ‚postdramatisch‘ etwas entgegenzusetzen, dass sie diese ausführlich selbst ‚zur Sprache
            kommen‘ lässt: Jelinek versucht die Macht der Bilder und des öffentlichen Geredes
            darüber aus sich selbst heraus zu dekonstruieren und durch die entlarvende Montage
            dieses Materials ad absurdum zu führen. Brocks Beitrag, der auf Jelinek allerdings gar nicht eingeht, ist nur
            einer von einer Vielzahl der in dem erwähnten Band dokumentierten Aufsätze und vor
            allem auch Podiumsdiskussionen, die 2010 unter dem wirklich ‚schön doofen‘ österreichischen
            Tagungs-Titel „‚Wir sind wieder vor dem Fernseher gesessen.‘ Medien – Krieg – Kunst“
            stattfanden. Darüber hinaus gibt es in dem Buch auch Texte und Äußerungen von der
            Schriftstellerin Kathrin Röggla zu lesen, von dem Literaturwissenschaftler und Kapitalismuskritiker
            Joseph Vogl, dem Kulturwissenschaftler Thomas Macho sowie der umtriebigen Professorin
            für Neuere deutsche Literaturwissenschaft Franziska Schößler. Schößlers Beitrag über
            Jelineks Stück „Die Kontrakte des Kaufmanns“ etwa findet sich in einer weiteren Sektion
            des Buches, die sich dem Thema „Kunst und Kapitalismus“ widmet.
         

         Der materialreiche Band reiht sich damit in eine beachtliche Fülle von Publikationen
            ein, die Pia Jankes produktives Jelinek-Forschungszentrum in der letzten Zeit hervorgebracht
            hat: Es handelt sich dabei nicht nur um wissenschaftliche Sammelbände im engeren Sinne,
            sondern auch um gewissermaßen ‚polyphon‘ angelegte Dokumentationen als veritable Materialsteinbrüche,
            die stets auch akribische Chroniken zur aktuellen Jelinek-Rezeption in Theater, Presse
            und Forschung bieten und Ausschnitte von Diskussionen zum Thema wiedergeben. Dazu
            gehört auch der in unserer Zeitschrift bereits vorgestellte Band über Jelineks Stück
            „Rechnitz (Der Würgeengel)“, der 2010 erschienen ist und sogar eine CD miteinschloss,
            auf der Tagungsdiskussionen nachzuhören waren. Die Publikation von Abschriften aufgezeichneter
            Gespräche erhöht den Umfang solcher Publikationen natürlich automatisch, wobei es
            allerdings auch in der Natur der Sache liegt, dass der konkrete Informationswert der
            abgedruckten Unterhaltungen aufgrund der Spontanität des Geäußerten nicht immer und
            in allen Fällen besonders hoch zu veranschlagen ist.
         

         Der emeritierte Wuppertaler Ästhetik-Professor und Kunstkenner Brock etwa entpuppt
            sich in einem Round-Table-Gespräch, das im nunmehr vorliegenden Band abgedruckt ist
            und von der „Rolle der Medien im Irakkrieg“ handelt, als wahrhaft kraftmeierischer
            Dampfplauderer, der in seiner Erregung gerne auch einmal die Sachverhalte verkürzt
            und allen Ernstes seine Erlebnisse als 8-jähriger Panzerfaust-Schütze im NS-„Volkssturm“
            dafür ins Feld führt, dass er sich heute von den Medien nichts mehr vormachen lasse:
            „Wenn Sie so etwas einmal real erlebt haben, sind Sie gefeit gegen alle Behauptungen,
            die von den Medien ausgehen.“ Um dann gleich auf Collin Powells erlogene Propaganda-Statements
            als US-Minister zu sprechen zu kommen, die 2003 zum Irakkrieg führten, weil der Dikator
            Saddam Hussein Powells Darstellung zufolge über Depots von Massenvernichtungswaffen
            verfügt haben sollte. Zwar vergleicht der NS-Kindersoldaten-Veteran Brock den US-Militär-Propagandisten
            Powell nicht direkt mit Adolf Hitler oder Joseph Goebbels, aber die These, die er
            zur Erklärung der Möglichkeit einer solchen dreisten Lüge wie der Powells parat hat,
            schießt auch so schon weit über das Ziel der Kritik hinaus: „Hat er das geglaubt?
            Ich behaupte, er hat es geglaubt, weil in diesen Systemen nur jemand Karriere machen
            kann, der so dumm ist, dass er das offensichtlich Falsche für die Wahrheit halten
            kann.“
         

         Die „neuen Kriege“ und die ruinösen Folgen des globalisierten Kapitalismus unserer
            Tage als bloße Folgen akuter Dummheit? Laut Brock schon: „Überall im Westen, bei den
            Banken, bei den Firmen, beim Militär, in der Regierung, muss die kritische Intelligenz
            künstlich abgesenkt werden, um auszuhalten, was einem in permanenter Zumutung aufgebürdet
            wird. Das hält man nur durch, wenn man es tatsächlich nicht durchschaut und die intellektuelle
            Befähigung dazu nicht hat. Diese Selektionsmechanismen greifen, sodass jemand wie
            Collin Powell eine von einem Sechsjährigen durchschaubare Demonstration vortragen
            kann, ohne dass jemand sagt: ‚Hören Sie, Sie gehören in die Grundschule und nicht
            in die Militärführung!‘ Auch in der Finanzwelt sind Leute tätig, die tatsächlich glaubten,
            dass das, was sie sagten, der Realität gerecht wurde. Die Tragödie liegt darin, dass
            die Hauptbeteiligten weder ein schlechtes Gewissen noch eine kriminelle Karriere,
            geschweigedenn ein Bewusstsein dafür haben, was sie anrichten.“
         

         Wenn es doch so einfach wäre! Schon der Vernichtungskrieg des nationalsozialistischen
            Deutschland, von dessen Endphase Brock als kleines Kind so kritisch ‚geprägt‘ worden
            sein will, funktionierte ja bekanntlich beileibe nicht nur deshalb so fatal, weil
            alle seine Exekutoren ganz einfach blöd waren.
         

         Elfriede Jelineks Stücke, etwa das Irak-Kriegs-‚Drama‘ „Bambiland/Babel“ von 2004,
            agieren da in ihrer subtilen Form der Kritik weit umsichtiger. Der Wiener Medienkunst-Professor
            Peter Weibel äußert in seinem Beitrag über „Performative Medien. Von der Simulation
            zum Fake“ in seiner Einschätzung zur Allmacht der ‚Bilderkriege‘: „In der Literatur
            wurden unterschiedliche Ansätze entwickelt, dem entgegenzuwirken, zum Beispiel von
            Peter Handke und Elfriede Jelinek. Dabei stellt sich die Frage, welche literarische
            Methode die bessere ist, um mit diesem Phänomen umzugehen. Ist es zielführend, wie
            Handke zu versuchen, eine poetische, individuelle Gegensprache zur Welt der kollektiven
            Sprache, der Redenschreiber zu schaffen? Oder muss man wie Jelinek diese kollektiven
            Bilder aufgreifen und dekonstruieren? Meines Erachtens ist die Methode von Jelinek
            die bessere. Die erste Variante funktioniert nicht mehr. Es ist eine schöne Vision,
            zu glauben, dass es gelingen kann, eine Sprachwirklichkeit zu entwerfen, die man den
            Ergebnissen der kollektiven Welt der Bilder und der Sprache entgegensetzen kann. Diese
            Vision müssen wir aufgeben.“
         

         Die Methode ästhetischer Arbeit mit dem entlarvenden Material der Medien ist dabei
            nicht einmal neu: Schon in den 1920er- und 1930er-Jahren machte sich, gewissermaßen
            in der Nachfolge des größten Sprach- und Pressekritikers aller Zeiten, Karl Kraus,
            eine ganze Reihe von Künstlern daran, „die fälschende ‚Formung‘ durch die Zeitungen
            auseinanderzunehmen und die von der illustrierten Presse oder den Kinonachrichten gelieferten Tatsachenelemente
            auf eigene Rechnung neu zusammenzusetzen oder neu zu montieren“, wie es Georges Didi-Huberman in seinem Buch „Wenn die Bilder Position beziehen“
            beschreibt. Dazu zählten ebenso die Dadaisten wie etwa auch der „radikale Filmverband“,
            von dessen Experiment, vorhandenes Bildmaterial zu einer eigenen Wochenschau zusammenzustellen,
            Siegfried Kracauer 1931 berichtete und das der Zensur zum Opfer fiel. Schon damals
            wurde also deutlich, dass eine Kritik der Medien durch die aufklärerische oder auch
            satirische Neuanordnung ihrer ureigenen Hervorbringungen ganz besondere Effekte der
            ideologischen Dekonstruktion zu erzeugen vermochte.
         

         Auch Bertolt Brecht setzte, ähnlich wie Ernst Friedrich mit seiner von ihm besonders
            gelobten, wirklich grauenhaften Weltkriegsdokumentation „Krieg dem Kriege“ (1924),
            auf die Verwendung von Kriegsfotos, um anhand dieses Materials ‚Position zu beziehen‘
            und Kritik an der Propaganda seiner Zeit zu üben. So führte auch Brecht ein „Arbeitsjournal“,
            in das er alltäglich Fotos „von größter Heterogenität“ einklebte, wie Didi-Huberman
            berichtet. Als eine Art fotografische „Fermate“ zu diesem langjährigen Tagebuch- und
            Montageprojekt publizierte Brecht schließlich 1955 seine „Kriegsfibel“ als „Abc-Buch
            des Krieges“ im Eulenspiegel-Verlag, nachdem es bezeichnenderweise bereits verschiedene
            Verleger abgelehnt hatten und auch das Ost-Berliner „Amt für Literatur“ zunächst zu
            viele „pazifistische Tendenzen“ darin ausgemacht hatte. Das Buch ist heute fast vergessen,
            und von daher ist Didi-Hubermans eingehende Analyse, die im Wilhelm Fink Verlag erschienen
            ist, dringend zu empfehlen. Handele es sich doch bei Brechts „Abc-Fibel“ um „ein Elementarbuch
            des visuellen Gedächtnisses“: Man müsse es „aufschlagen und sich selbst mit den Bildern
            konfrontieren, damit seine anamnetische Arbeit überhaupt eine Chance bekommt, uns
            zu erreichen“. Als Anamnese, also als Aufzeichnung einer eigenen Leidensgeschichte,
            begreift Didi-Huberman Brechts „Kriegsfibel“ auch deshalb, weil sie zweifelsohne mit
            dem Schmerz desjenigen Exilanten erstellt worden sei, der nach dem Zweiten Weltkrieg
            „feststellen musste, dass die Überlebenden eines Krieges sich arrangieren, um sehr
            schnell zu vergessen, wem und was sie ihr Überleben und den, wenn auch sehr relativen,
            Friedenszustand verdankten“.
         

         Heute ist die Arbeit mit den Bildern, die „Geschichte machten“, längst zu einer kardinalen
            Disziplin auch der Historiografie avanciert, einer Wissenschaft, welche die Fotos
            als analysierbare Quellen viel zu lange ignorierte. Der Medienhistoriker Gerhard Paul,
            einer der regesten Publizisten zum Thema Bildgeschichte unserer Tage, spricht in seinem
            neuesten, reichhaltig illustrierten Band „Bilder, die Geschichte schrieben. 1900 bis
            heute“ von dem 20. Jahrhundert als dem „Jahrhundert der Bilder“ und einem regelrechten
            „Bilder-Tsunami“, der uns seither heimsuche: „Nie zuvor haben sich die Zahl und der
            Status der Bilder so rasant verändert wie in den letzten Jahrzehnten“, stellt Paul
            bereits in seinem Vorwort über die sogenannten „Medienikonen des 20. und beginnenden
            21. Jahrhunderts“ fest: „Sie dringen heute in alle Segmente unseres Alltags ein. Mit
            Hilfe von Bildern werden Nachrichten vermittelt; Infografiken sind aus Printmedien
            nicht mehr wegzudenken; Geschichtsbücher mutieren zu Bildbänden; bildgebende Verfahren
            prägen die medizinische Diagnostik; das Fernsehen wandelt sich zum hundertkanäligen
            Unterhaltungsmedium; Großbildleinwände werben für die neuesten Produkte oder senden
            ‚Breaking News’; Handys versenden Kurzfilme fast schon in Echtzeit.“ Längst seien
            Bilder also auch zu „militärische Waffen“ geworden, „mit deren Hilfe Kriege geführt
            werden, und kommerzielle Waren, mit denen Milliarden verdient werden“.
         

         Paul selbst hat zuletzt bereits zwei monumentale „Bilderatlas“-Bände zum „Jahrhundert
            der Bilder“ vorgelegt, aus denen er nunmehr für den vorliegenden Band „33 Medienikonen
            aus den Bereichen Fotografie, Werbung und Bildender Kunst“ ausgewählt hat, die von
            ausgewiesenen Wissenschaftlern analysiert werden – sozusagen ein ‚Best of‘ aus den
            beiden früheren Büchern. Paul hat sich mittlerweile so erfolgreich als Historiker
            des „pictural turns“ beziehungsweise der „Visual History“ profiliert, dass seine Publikationen
            selbst zu einem Geschäft geworden zu sein scheinen, dessen Ausschlachtung sich zumindest
            für den Verlag Vandenhoek & Ruprecht rechnen wird: Hochglanzbände wie der vorliegende,
            mit 196 größtenteils farbigen Abbildungen, sind nicht eben billig zu produzieren.
            Von daher will eine solche Publikation gut kalkuliert sein, zumal die ausführlichere
            Version des Projekts ja ebenfalls lieferbar bleibt.
         

         Grundsätzlich ist daran auch gar nichts auszusetzen: Paul schreibt stets kenntnisreich
            und hat einen klaren Stil, mit dem er äußerst komplexe Sachverhalte auch einem breiteren
            Publikum kritisch zu vermitteln vermag. Nicht von Ungefähr wurde bereits sein instruktives
            Buch „Bilder des Krieges / Krieg der Bilder“ als „international bestes Sachbuch in
            der Kategorie ‚Zeitgeschichte‘“ im Jahr 2005 ausgezeichnet, und auch „Das Jahrhundert
            der  Bilder“ landete 2009 auf Platz eins der „Sachbuchbestenliste“. Derzeit wird Paul
            als veritabler Pionier der „Visual History“ mit einer „opus magnum“-Förderung der
            „Fitz Thyssen Stiftung“ und der „VolkswagenStiftung“ zwecks Verfassung einer großangelegten
            Studie mit dem Titel „Das visuelle Zeitalter“ für zwei Jahre von seiner Lehrverpflichtung
            in Flensburg freigestellt, wie man einer Pressemeldung seiner Universität entnehmen
            kann.
         

         Ungeachtet dieser großen Verdienste um die Vermittlung historischen Wissens stellen
            sich auch kritische Fragen angesichts seines neuesten Buches, die sich angesichts
            der ‚konsumierbareren‘ Verknappung des Bandes noch einmal deutlicher aufdrängen als
            noch bei der Lektüre der ausführlichen Ur-Version des Projekts. Das kommentierte ‚Zapping‘
            durch die „Medienikonen“ des 20. und 21. Jahrhunderts bringt es schließlich wie von
            alleine mit sich, dass das berühmte Foto des Torhauses von Auschwitz-Birkenau (erläutert
            von Christoph Hamann) und die „Mushroom Clouds“ des „atomaren Holocaust“ – so Paul
            wörtlich im Titel seiner eigenen Analyse zum Atombombenabwurf über Hiroshima und zur
            späteren Rezeption von dessen Dokumentation – ganz selbstverständlich neben der „Sexikone“
            Marylin Monroe (Elisabeth Bronfen), dem VW-„Käfer“-Automodell als „Ikone des Wirtschaftswunders“
            (Erhard Schütz), neben Madonna (Jan-Oliver Decker) und sogar der Videospielfigur Lara
            Croft (Astrid Deuber-Mankowsky) stehen: Hat diese ungerührte ‚Beliebigkeit‘ der Auswahl,
            die sich tatsächlich dem schlichten Bekanntheitsgrad unterschiedlichster „Medienikonen“
            des vergangenen Jahrhunderts verdankt und es aus dieser Perspektive des Herausgebers
            wohl nahelegte, die Shoah und fröhliche ‘Pop-Phänomene’ in gewisser Weise ‘gleichberechtigt’ nebeneinanderzustellen,
            nicht doch auch etwas von einer pietätlosen Rumpelkiste für ‚Bilderbuchfans‘?
         

         Die Selbstverständlichkeit, mit der heute alles mit allem verglichen und gleichgesetzt
            wird, müsste doch wohl gerade in einem Buch, dass die Macht der Bilder im 20. Jahrhundert
            zum Thema hat, etwas kritischer reflektiert werden. Zumindest sollte es einem mit
            allen Wassern der Ideologiekrietik gewaschenen Historiker wie Gerhard Paul, der seinen
            Walter Benjamin am Schnürchen hat und sich in einer Vielzahl von Publikationen ausführlich
            mit dem Nationalsozialismus und der Shoah auseinadersetzte, nicht unterlaufen, die
            im Umkreis der deutschen Friedensbewegung zu Beginn der 1980er-Jahre so gerne verwendete
            Phrase eines „atomaren Holocausts“ unkritisch zu tradieren. Vermochte es diese Formulierung
            doch seinerzeit, die Deutschen zum ‘ersten’ potentiellen Opfervolk eines Verbrechens
            zu stilisieren, das sie ursprünglich selbst begangen hatten und dessen singuläre Ausmaße
            sie dennoch weiter verleugneten.
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         Bildlinguistik als Zukunftsprojekt

         Hajo Diekmannshenke und andere skizzieren die Umrisse einer neuen Teildisziplin

         
            	      			Von Hans-Joachim Hahn
         

         Schon 1992 konstatierte J. T. Mitchell einen „pictorial turn“, mit dem ein neues Nachdenken
            über Bilder sowie auch ein Denken in Bildern vorangetrieben werden sollte. Das weitgehend
            für die Wissenschaften akzeptierte Primat der Sprache vor bildlichen Darstellungsweisen
            wurde und wird damit nachhaltig in Frage gestellt. Doris Bachmann-Medick etwa verweist
            auf Mitchell in ihrem einschlägigen Überblick über aktuelle Tendenzen in den Kulturwissenschaften,
            wo sie diese neuen Orientierungen an Bildern unter dem Titel „iconic turn“ zusammenfasst
            [Bachmann-Medick, Cultural Turns. Neuorientierungen in den Kulturwissenschaften, 2006].
            Neben der „klassischen“ Bilddisziplin Kunstgeschichte sind während dieser letzten
            Jahrzehnte weitere Bildwissenschaften entstanden, die der neuen Aufmerksamkeit Rechnung
            tragen, sie aber auch aus jeweils unterschiedlicher Perspektive betrachten. So bezeichnen
            die „Visual Studies“ beispielsweise nicht dasselbe wie die Bildwissenschaften, weil
            sie sich zum Teil auf unterschiedliche wissenschaftliche Traditionen beziehen. Im
            Feld dieser voranschreitenden Ausdifferenzierung liegt nun auch ein interessanter
            Versuch ausgerechnet aus der Disziplin vor, die namengebend für die „linguistic turn“
            vor etwa einem halben Jahrhundert stand: die Linguistik. Dafür lassen sich überzeugende
            Gründe geltend machen, wie der hier anzuzeigende Sammelband von Hajo Diekmannshenke,
            Michael Klemm und Hartmut Stöckl zu „Bildlinguistik“ beweist.
         

         Vor allem drei Argumente führen die Herausgeber in ihrer Einleitung an: 1. Die Rede
            von „dem“ Bild übersehe zu häufig „die Typisiertheit von Bildern und deren Vielfalt
            von Formen und Funktionen im sozialen Kontext“. Zu einer genaueren Erforschung konkreter
            Bildtypen sowie der Analyse ihrer kommunikativen Verwendung in spezifischen Situationen
            und „Gebrauchsdomänen“ können aber gerade die Medienlinguistik beziehungsweise die
            angewandte Sprachlinguistik, die sich auf Handlungen bezieht, beitragen. 2. Damit
            hängt die Einsicht eng zusammen, dass Bilder zumeist eben nicht isoliert erscheinen,
            sondern „mit anderen Zeichenmodalitäten in Gesamttexten“ verknüpft sind. 3. Während
            schließlich andere Bildwissenschaften vor allem partikuläre Erkenntnisziele verfolgten,
            bilde gerade die Frage nach der kommunikativen Funktion von Bildern innerhalb „multimodaler“
            Gesamttexte und „die Erforschung des komplexen Zusammenspiels von Bild und Sprache“
            eine zentrale Aufgabe für die Auseinandersetzung mit Bildern.
         

         Die Herausgeber erheben dabei den Anspruch, den derzeitigen Forschungsstand medienlinguistischer
            Bildanalysen insbesondere für Studierende sprach-, medien-, kommunikations- und kulturwissenschaftlicher
            Studiengänge zu dokumentieren sowie in Fallanalysen zu veranschaulichen. Der Band
            gliedert sich entsprechend in zwei etwa gleichberechtigte Teile, von denen der erste
            den theoretischen und methodischen Grundlagen einer solchen Disziplin gewidmet ist,
            die im zweiten Teil dann durch empirische Einzelstudien zu verschiedenen möglichen
            Gegenstandsbereichen der Bildlinguistik praktisch vorgeführt werden.
         

         Ergänzt wird der Band von einem kommentierten Literaturverzeichnis, das Studierenden
            und anderen Interessierten weitere Orientierung ermöglichen soll. Es handelt sich
            dabei um eine Auswahl von nicht einmal 20 wissenschaftlichen Titeln, die abgesehen
            von einer englischen Ausgabe mit Essays von Roland Barthes vor allem aktuellere Titel
            zum Verhältnis von Sprache und Bildern sowie zu kommunikations- und medienwissenschaftlichen
            Aspekten von Sprache und Bild umfassen. Diese Beschränkung mag nützlich sein, um den
            Charakter eines Studienbuchs zu wahren, kann aber das Feld aktueller Bildwissenschaften
            nur bedingt abbilden. Zusätzliches multimediales Material, auf das sich einige der
            Fallbeispiele beziehen, stellt der Verlag über seine Homepage zur Verfügung. Es kann
            dort mit Hilfe eines im Band angegebenen Passwords und nach individueller Anmeldung
            heruntergeladen werden.
         

         Alle Beiträge des Bandes folgen der Annahme, dass menschliche Kommunikation heute
            mehr denn je vom Zusammenspiel „multimodaler“ und materiell unterschiedlicher Zeichenträger
            bestimmt ist. Multimodale Kommunikation – Verständigung über mehrere Kommunikationskanäle
            – gilt den Herausgebern deshalb mit guten Gründen als Standardfall. Die Auseinandersetzung
            dieses besonderen Verhältnisses habe zwar Künstler durch das gesamte 20. Jahrhundert
            beschäftigt, kaum aber die Wissenschaft. Insofern benennt das „freche Wort“ Bildlinguistik
            im Titel des Bandes in der Tat ein Desiderat – den Wunsch nach weitergehender interdisziplinärer
            Untersuchung des komplexen Verhältnisses von Sprache und Bildern, wie es eingebettet
            in unterschiedlichen kommunikativen Handlungen erscheint. Der Begriff „Multimodalität“
            wird allerdings aus linguistischer Sicht als unglücklich angesehen, da er bereits
            als grammatischer Terminus belegt ist. Hartmut Stöckl gilt er zudem als „vielleicht
            hochtrabender und vager Begriff für ein vergleichsweise einfaches und alltägliches
            Phänomen“, dennoch aber hält er wie die meisten anderen Beiträger/innen an ihm fest.
            Das ist insofern gerechtfertigt, als die Vorstellung „multimodaler Kompetenz“ im Sinne
            der Fähigkeit, komplexere Bild-Sprache-Gebilde beziehungsweise sogenannte „Gesamttexte“
            zu erfassen, unmittelbar verständlich erscheint.
         

         Die begrifflichen Uneindeutigkeiten sollten daher weniger als Ungenügen gewertet werden
            denn als Hinweis auf den ambitionierten Versuch, bestimmte Termini aus der wissenschaftlichen
            Tradition der Linguistik für die Erforschung neuer Gegenstandsbereiche zu öffnen und
            nutzbar zu machen. Die neun Einzelfallstudien belegen, wie viele Bereiche täglicher
            Kommunikation von komplexen Bild-Text-Verhältnissen bestimmt sind. Hajo Diekmannshenke
            etwa untersucht „Schlagbilder“, die im Vergleich zu Schlagworten zwar bedeutungsoffener
            sind und erst im begleitenden Sprachtext ihre aktuelle Bedeutung erhalten, sich gleichwohl
            aber zur Verdichtung und Zuspitzung kommunikativer Inhalte eignen. Der Ausdruck stammt
            von Aby Warburg, der ihn 1920 in Analogie zu der zu Beginn des 20. Jahrhunderts entstehenden
            Schlagwortforschung prägte. Ein Beispiel solcher Schlagbilder, das Diekmannshenke
            anführt, stellen antisemitische Postkarten dar, auf denen antisemitische Überzeugungen
            durch ein Bildstereotyp in Kombination mit einer sprachlichen Ergänzung präsentiert
            werden. Daneben erscheinen Fotos historischer Ereignisse auf Titelblättern von Zeitschriften
            häufig als Schlagbilder. An dem bekannten Foto von Joe Rosenthal, das das Hissen der
            amerikanischen Fahne durch US-Marines am 23. Februar 1945 auf der japanischen Insel
            Iwo Jima zeigt, verfolgt Diekmannshenke Dekontextualisierungen und Neueinschreibungen,
            die das Motiv bis hin zu einem Titelbild des Spiegel aus dem Jahr 1999 verändern,
            wo aus der kriegsumkämpften Pazifikinsel die Urlaubsinsel Mallorca wird.
         

         Andere Analysen sind etwa der visuellen Inszenierung von Spitzenpolitiker(inne)n auf
            ihren Internetseiten gewidmet (Beitrag von Michael Klemm) oder der Gattung des Fernseh-Werbespots
            (Eva Lia Wyss). In den Werbespots entstünden „auf der Grundlage narrativer Musterbildung
            sowohl neue Dimensionen globaler audiovisueller Erzählkultur als auch neue Formen
            der Wissensvermittlung und damit neue werbliche Wissensarten, die für die Umsetzung
            effektiver Kommunikation von höchster Relevanz sein dürften“. Als „effektive Kommunikation“
            wird hier das offenkundige, funktionelle Ziel jeder Produktwerbung, möglichst viele
            Produkte zu verkaufen, wissenschaftlich verklausuliert, was im Fazit über eine besonders
            instrumentelle Form audiovisueller Kommunikation etwas verwundert.
         

         Mehrere Beiträge beschäftigen sich mit Nachrichtenfilmbeiträgen, die aus komplexen
            Bild-Sprache-Kombinationen bestehen und durch Prozesse der „Transkriptivität“ etwa
            Quellenmaterial von Agenturen unterschiedlich verarbeiten (Aleksandra Gnach und Daniel
            Perrin; Werner Holly; Martin Luginbühl). Eine andere Form von Bildlichkeit konstruiert
            die Audiodeskription von Hörfilmen, also die Übersetzung von visuellen Informationen
            in Gesprochenes für die nichtsehenden Nutzer von Fernsehfilmangeboten (Beitrag Ulla
            Fix). Die letzten beiden Beiträge untersuchen mediale Transformationen von Kriegsbildern
            unter den Bedingungen des „embedded Journalism“ (Markus Lohoff) und die Bedeutungsänderung
            von zumeist generierten, also nicht-wahrnehmungsnahen Bildern der Wissenschaft im
            Zusammenhang mit ihren medialen Transformationen (Wolf-Andreas Liebert). Insgesamt
            gelingt dem Band ausgezeichnet, die „Baustelle Bildlinguistik“ als bereits auf soliden
            Fundamenten stehend zu präsentieren, indem die Bandbreite bildlinguistischer Analysen
            theoretisch und methodisch sowie anhand verschiedener Gegenstandsbereiche vorgeführt
            wird. Dass dabei keineswegs alle möglichen Untersuchungsfelder erfasst wurden, lässt
            sich mit dem Hinweis auf das Medium Comics andeuten, auf das zwar verschiedentlich
            verwiesen wird, dem im Band aber keine Einzeluntersuchung zukommt. Weil die Anwendungsbereiche
            multimodaler Bild-Sprache-Verknüpfungen in Zukunft wohl eher noch zunehmen werden,
            dürfte auch einer weiteren Differenzierung der Bildlinguistik sowie einer Ausweitung
            auf andere Gegenstandsfelder eine Zukunftsfähigkeit sicher sein. Der vorliegende Band
            samt seinen Zusatzmaterialien im Internet erfüllt jedenfalls den Anspruch eines gelungen
            Studienbuchs. Den Herausgebern gelingt es dabei sowohl das noch Unfertige der neuen
            Teildisziplin im Dialog unterschiedlicher Ansätze und Gegenstandsbereiche zu präsentieren
            als auch weitere Entwicklungsmöglichkeiten der Bildlinguistik anzudeuten.
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         Das Eigenleben der Bilder

         Barbara Filsers Dissertation über Chris Marker und die „Ungewissheit der Bilder“

         
            	      			Von Andreas Hudelist
         

         Barbara Filser beschäftigt sich in ihrem Buch grundsätzlich mit der Dekonstruktion
            der Natürlichkeit von Bildern. Dabei legt sie ihren Fokus auf vier Filme aus vier
            unterschiedlichen Jahrzehnten des französischen Filmemachers Chris Marker. Darunter
            beschäftigt sie sich mit „La Jetée“ (1962), „Le Fond de L’air est rouge“ (1977), „Sans
            soleil“ (1982) und „Level Five“ (1996). Anhand der verschiedenen Filme zeigt sie mehrere
            Möglichkeiten auf, wie Marker seine Filme und ihre Darstellungen innerhalb des gezeigten
            immer wieder thematisiert. Nach Marker zeigen die Bilder immer wieder ohne sein zu
            Tun ein gewisses Eigenleben, welches die Thematik und sein künstlerisches Vorhaben
            stärken. Filser schreibt diesbezüglich: „Mit dem Markieren der Bilder als Bilder in
            Chris Markers Filmen verbindet sich grundsätzlich die Andeutung einer Materialität
            auch der flüchtigen und substanzlosen Gebilde, die sich in der Projektion formieren.
            Damit wird jener Effekt medialer Transparenz, der dem Film oft zugesprochen wird,
            von vornherein durchkreuzt.“
         

         Bilder enthüllen somit ihre Konstruktion, sie zeigen, dass sie durch den Blick der
            Kamera gemacht wurden. So wird, nach Filser, in „La Jetée“ durch die Verwendung von
            Fotografien deutlich gemacht, dass es sich um gemachte Bilder handelt. Die erstarrte
            Bewegung und die narrative Stimme erzählen uns eine Geschichte, welche nicht nur die
            Geschichte Markers einzigen Spielfilms betrifft, sondern auch die Thematisierung von
            Gesehenem und Konstruktion des Gesehenem. Dies wird im Film bereits zu Beginn deutlich
            als der Protagonist seinen eigenen Tod vor dem Dritten Weltkrieg beobachten kann.
         

         In „Le Fond de L’air est rouge“ thematisiert Marker wieder den Dritten Weltkrieg,
            diesmal jedoch als etwas Vergangenes. So fügt er in seiner filmischen Struktur zahlreiche
            politische Unruhen aneinander und stellt somit die eigene Konstruktion seines Filmes
            in den Vordergrund. Markers Intention folgt hier einer Politik der Repräsentation,
            so Filser. Gleichzeitig wird durch die Polyphonie der Kommentarstimmen keine Bedeutungshoheit
            beansprucht und verschiedenen Diskursen wird die Möglichkeit gegeben nebeneinander
            zu existieren. Ebenso entschlüpft die auf den ersten Blick normal aussehende Dokumentation
            dem dokumentarischen Genre, indem auch Szenen aus bekannten Spielfilme verwendet werden.
         

         Eine Filmreise erlebt der Zuseher in „Sans Soleil“. So stehen zum Beispiel das Erinnern
            in den diversen Städten genauso im Vordergrund wie die vielfältigen Blicke auf die
            Städte und das Blicken wie Schauen selbst. Reales und Irreales geraten dabei aneinander
            und lassen sich nicht mehr unterscheiden. Das Spiel mit dem daraus folgendem Virtuellen
            zeigt die aufgelöste Differenz zwischen Konstruiertem und Realem. Unterstützt wird
            dies wiederum von der Polyphonie der Stimmen, welche aus dem Off Briefe vorliest,
            monologisiert oder gezeigtes unterstützt. Insgesamt stellt sich der Film als ein archivarisches
            Museum vor, welches nur reproduzieren kann. Filser schreibt dazu: „Dieses Gedächtnis
            ist ein verselbstständigtes, ,unerbittliches Gedächtnis‘, das Gedächtnis als ständig
            wieder abspielbares Videoband, ein totales, totes Gedächtnis, das Erinnern nur mehr
            als Wiederholung möglich erscheinen lässt.“
         

         Das Dokumentarische im Rahmen der Fiktion erscheint auch in „Level Five“. Schauplatz
            des Geschehens ist Okinawa, jedoch nicht in der Realität, sondern in einem Computerspiel.
            Die Protagonistin, welche das Werk ihres verstorbenen Geliebten fertig zu stellen
            versucht, ist immer vor oder neben den Bildschirm zu sehen, wobei hier schon bereits
            auf die mehreren konstruierten Wirklichkeiten hingewiesen wird. Hier gibt es einige
            Parallelen zu „Sans Soleil“. Unter anderem ist es wieder eine weibliche Hauptfigur,
            welche Erinnerungen zusammen zu tragen versucht. Waren es in „Sans Soleil“ noch Briefe,
            ist es hier ein Computerspiel, welches die Schlacht zwischen Amerikanern und Japanern
            auf der Insel zu rekonstruieren versucht und somit Erinnerungen ins Leben gerufen
            werden.
         

         Filser resümiert: „Das Filmschaffen Chris Markers wird in seinem essayistischen Gestus
            von dem Anliegen motiviert, Bilder zu befragen: die Arbeiten Markers reflektieren
            den Film, dessen Bilder und ihren Sinngehalt, in einem ,theoretischen Blick‘, der
            die Ungewissheit der Bilder enthüllt.“
         

         In ihrem Buch zeigt die Autorin die Konstruktion von Bildern. Damit unterstützt sie
            die Loslösung des Genres der Dokumentation von der Annahme, es sei ein Genre, welches
            rein auf Fakten und Daten beruhen würde. In ihrer theoretischen Einleitung zeigt sie
            mit Siegfried Kracauer und André Bazin theoretische Probleme des Dokumentarfilms auf.
            Dabei bespricht sie verschiedene Konzepte des Genres und hebt den Essayfilm als stark
            verwandte Filmart hervor. Später bringt sie damit Chris Marker in den Zusammenhang
            und lässt erahnen, was später in ihren Analysen folgt. Dazwischen schreibt sie einen
            kurzen Exkurs über Gilles Deleuzes Verständnis von audio-visuellen Bildern und schlägt
            damit die Brücke von ihrer theoretischen Einführung zu ihrem praktischen Analysematerial,
            welches den Kern der Arbeit ausmacht.
         

         Mittels Chris Markers Filmen, welche verschiedene Medien wie Fotografie, Film, Video
            und Computer im Film thematisieren, zeigt Filser das Fiktionale als illusorische Realität,
            woraus die Ungewissheit der Bilder entsteht. Sie schreibt: „Auf diesen ungewissen
            Bild-Status des Filmbildes in der Projektion erweist die in der Analytik und Pädagogik
            hervortretende Ungewissheit der Bilder zwischen Dokumentarität und Fiktionalität in
            Marker Filmen immer zurück, in sofern sie sich auf dieser gleichsam primären, originären
            Ungewissheit aufrichtet und deren Implikationen in ihrer jeweiligen Ausprägung als
            spezifisches Potenzial zum Einsatz bringt.“
         

         Nicht immer liest sich das Buch so sperrig. Im Gegenteil, der überwiegende Teil ist
            flüssig geschrieben und macht Lust auf Chris Markers Filme. Trotzdem muss am Schluss
            erwähnt werden, dass die Analysen – die gut gelungen sind – sich nur innerhalb der
            jeweiligen Filme bewegen und nichts über die sozialen Wirklichkeiten oder Konstruktionen
            der Zeit der Produktion aussagt. Da die Auffassung, Dokumentarfilme bildeten keine
            Wirklichkeit ab, nicht gerade neu ist, wäre zum Beispiel eine genauere Betrachtung
            des Phänomens Chris Marker interessant gewesen. Denn dieser verschickt auf Anfrage
            nach einem Foto mit Vorliebe ein Bild einer Katze und konstruiert somit ein besonders
            eigentümliches Bild von sich selbst. Die Präsentation von sich selbst, der Wirklichkeit
            und der Bilder beschäftigt Marker also auch außerhalb seiner Filme. Hier scheint auch
            eine Parallele zu den Filmanalysen hervor. Es geht nämlich nicht darum, sich Vergangenes
            zu vergegenwärtigen, sondern Erinnerungen zu erschaffen.
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         The Medium is the New Flesh!

         Bettina Papenburg entdeckt in ihrer Auseinandersetzung mit dem grotesken Körper in
            David Cronenbergs Kino ein neues Sinnesorgan
         

         
            	      			Von Sabine Lüdtke-Pilger
         

         Der kanadische Regisseur David Cronenberg gilt als Mitschöpfer des „Body Horror“,
            einer filmischen Stilrichtung, die mit den Ängsten körperlicher Deformation spielt.
            Da liegt es Nahe, den Körper in den Mittelpunkt einer filmwissenschaftlichen Auseinandersetzung
            zu stellen.
         

         Genau das macht Bettina Papenburg und stellt sich in „Das neue Fleisch. Der groteske
            Körper im Kino David Cronenbergs“ gegen die einseitige Lesart von Cronenbergs Werk.
            Statt die Filme in einen psychonalytischen Theorierahmen zu pressen, setzt sie auf
            die Kombination von Konzepten aus unterschiedlichen Theorietraditionen und entwirft
            einen transdiziplinären Blick auf die Körpermethaphern des Filmemachers. Eine zentrale
            Frage der Autorin ist die Bewertung von Kulturtechnologien – Welche Bedeutung haben
            dabei Wucherungen, ausgelagerte Organe, Amputationen oder Mensch-Maschine-Verschmelzungen
            mit denen Cronenberg uns in seinen faszinierenden Körperbildern konfrontiert?
         

         Repetitiv nimmt Papenburg immer wieder Bezug auf den Visionär Bela Balázs, der in
            den 1920er-Jahren die Idee entwickelte, der Film sei ein „neues Sinnesorgan“, welches
            wiederum Auswirkungen auf die Wahrnehmung von Realität habe. Die Verbildlichung dieser
            Idee sucht Papenburg in den Körperbildern Cronenbergs und spitzt aus den unterschiedlichen
            Interpretationsansätzen letztendlich die These zu, es werde die Praxis des Filmemachens
            selbst thematisiert. Kurz: Dadurch das die Welt des Filmemachens eine Groteske ist,
            die mittels Schnitt und Montage Unverbundenes zusammenzufügt, Heterogenes vermischt
            und Disparates amalgamiert, könne sie bei dem Versuch sich selbst zu reflektieren,
            auch nur groteske Produkte hervorbringen. Wie sagte schon Marshall McLuhan: „The Medium
            ist the New Flesh!“ – oder so ähnlich.
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         Animalerotica

         Isabella Rossellinis „Green Porno“ führt spielerisch in das Liebesleben der Tiere
            ein
         

         
            	      			Von André Schwarz
         

         Wilhelm Bölsches „Das Liebesleben in der Natur“, erstmals 1898 erschienen, war einst
            ein Bestseller, nicht nur in akademischen Kreisen. In den zwei Bänden ging es aber
            nicht nur um Schildkröten, die in Liebe zueinander entbrennen. Den blumig-verklemmten
            Beschreibungen von animalischem Sextreiben folgten die zeitgenössischen Rückschlüsse
            über die Sittsamkeit und hochstehende Moral der Gattung Mensch. Die – vermenschlichte
            – Sündigkeit der Tiere diente als Anschauungsmaterial dafür, was die Natur von der
            Kultur unweigerlich trenne: Wer die Sexualität lustvoll annehme, mache sich selbst
            zum „Tier“ und schließe sich aus der Kultur aus. Ein wenig ist dies auch heute noch
            der Fall: Die Kommentare zu YouTube-Videos von kopulierenden Affen oder Pferden zeugen
            von einer erstaunlichen Scheu vor tierischer Sexualität. Besonders „natürlich“, so
            der Eindruck, scheint das alles doch nicht empfunden zu werden, was man tatsächlich
            doch auch selbst im heimischen Kämmerlein so treibt.
         

         Dieses Zurückschrecken vor dem vorgeblich Anstößigen brachte die Schauspielerin Isabella
            Rossellini dazu, sich mit spielerischer Unverfrorenheit dem heiklen Thema zu widmen.
            In 18 kurzen Filmchen, die auf eine Initiative des Sundance Filmfestivals entstanden,
            macht sie sich daran, Kuriositäten, Alltäglichkeiten und Besonderheiten im Sexleben
            von Insekten und Meerestieren nachzustellen. Und dies mit einer gehörigen Portion
            Humor. Mit einem schelmischen Blitzen in den Augen erklärt sie die Sexualpraktiken
            von Walen, Rankenfüßlern und Seesternen. Die von Rossellini selbst inszenierten und
            produzierten Kurzfilme spielen in kunterbunten, liebevoll gestaltenen Pappkulissen,
            ihre Kostüme sind kleine Meisterwerke. „Der Wal vollzieht / den Liebesakt / Zumeist
            im Wasser / und stets nackt“, schrieb einst Robert Gernhardt in seinen „Animalerotica“-Gedichten.
            Isabella Rossellini liefert nun die Bilder dazu und erzählt ganz beiläufig, welche
            Probleme beispielsweise ein zwei Meter langer Penis aufwerfen kann. Ein wenig fühlt
            man sich dabei wie bei einer Art „Sendung mit der Maus“ für Erwachsene, so geschickt
            gelingt es ihr, wissenschaftliche Fakten mit kindlicher Neugierde und einem lustvollen
            Augenzwinkern zu vereinen. Köstlich etwa ihre Darstellung eines Shrimps, der als Männchen
            aufwächst, dann aber zum Weibchen mutiert und sich seines Panzers entledigt, um sich
            zu paaren, natürlich in farblich passenden Dessous. Doch Rossellini möchte mit den
            „Green Pornos“ nicht nur Spaß machen und haben, sondern sie geht auch auf ökologische
            Probleme ein. Informativ und sachlich, ohne penetrant zu wirken, bringt sie Themen
            wie den sogenannten unerwünschten Beifang oder die Überfischung der Weltmeere zur
            Sprache.
         

         Das Bilder-Buch zu den Kurzfilmen versammelt neun der Geschichten, von dem kanadischen
            Fotografen Jody Shapiro kunstvoll in Szene gesetzt. „If I were an Anglerfish / I would
            be so ugly / I would hide in the abyss / where is no light“ beginnt etwa die Episode
            um den Seeteufel. Man sieht auf den Bildern lediglich dunkle Schatten vor einem tiefgrünen
            Hintergrund, ein monströses, schwarzes Etwas schiebt sich dann in den Vordergrund,
            lediglich der Leuchtköder erhellt ein riesiges Maul. Bedrohlich und kalt wirkt das
            Weibchen, doch dann folgt auf der nächsten Seite das Männchen am unteren Bildrand,
            winzig klein, knollennasig und überaus charmant: „On top of my head / I have a kind
            of tooth /… which I use to penetrate / her belly and fuse myself / into her body“,
            so erzählt es – wissenschaftlich korrekt und mit unschuldigem Blick – das weitere
            Paarungsverhalten.
         

         Doch so schön die Bilder und so unterhaltsam das Buch auch sind, das Highlight des
            Bandes bleibt die beiliegende DVD mit sämtlichen für die Serie produzierten Kurzfilmen.
            So erzählt eine Napfschnecke von den Vorteilen des Hermaphroditismus, eine Fliege
            preist großspurig ihre Ausdauer und amüsiert sich über die Langsamkeit der Menschen.
            Und wer sich seit seiner Kindheit fragt, wie genau das mit den Bienen und den Blumen
            wirklich abläuft, kann sich zur Aufklärung das entsprechende Bienensexfilmchen ansehen,
            wer es hingegen etwas härter mag, kann auch einer Gottesanbeterin beim Verspeisen
            des sie penetrierenden Männchens zusehen.
         

         Rossellini hat offenbar Gefallen am Liebesleben der Tiere gefunden, im Netz kann man
            sich weitere Kurzfilme etwa zum Balzverhalten von Hirschen ansehen, in denen die von
            ihr dargestellen Hirschkühe mal gelangweilt, mal anfeuernd den etwas dümmlich dreinblickenden
            Männchen beim Aufeinanderdonnern der Geweihe zusehen, um schließlich lächelnd den
            etwas derangierten Sieger zu entführen.
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         Unvollständige Überblicke

         „Die Kultur des 20. Jahrhunderts im Überblick“ von Werner Faulstich

         
            	      			Von Alexander Preisinger
         

         Die Vermessung des abgeschlossenen 20. Jahrhunderts ist in vollem Gang, wenngleich
            abschließende Bewertungen schon seit den 1990er-Jahren erscheinen. Der vorliegende
            Band ist der neunte und letzte Band der „Kulturgeschichte des 20. Jahrhunderts“, erschienen
            im Wilhelm Fink Verlag und herausgegeben von Werner Faulstich. Während die vorherigen
            Bände jeweils einem Jahrzehnt gewidmet waren, bietet der Abschlussband thematische
            Längsschnitte von 1900 bis 2000, untergliedert in Kapitel wie Religion, Literatur
            oder Recht. Damit richtet sich die Reihe, was der Herausgeber in der Einleitung als
            Problem markiert, an der scheinbaren Zäsur der Jahrzehnte aus. Dass die Projektgrenze
            (1900 bis 2000) ihre Berechtigung durch „fundamentale mediengeschichtliche ‚Sprünge‘“
            haben soll, muss unverständlich sowie konsequenzenlos für die Beiträge bleiben – denn
            welche Grenze sollte eine Kulturgeschichte des 20. Jahrhunderts denn sonst haben?
            Mit der Formulierung eines projektübergreifenden gemeinsamen kulturtheoretischen Rahmens
            hält sich der Herausgeber erst gar nicht lange auf: „Dabei wurde Kultur im Kern pragmatisch
            verstanden als die Ausbildung von Sinnkonzepten und handlungsorientierten Wertemustern
            und Leitbildern.“ Auch der Titel entspricht nicht ganz dem, was der Leser von dem
            Buch erwartet: „Die Kultur des 20. Jahrhunderts im Überblick“ bezieht sich ausschließlich
            auf Deutschland.
         

         Günter Bentele und Jens Seiffert erarbeiten zunächst einmal eine Definition dessen,
            was Kultur im unternehmerischen Kontext sein könnte; ein geschichtlicher Abriss deutscher
            Unternehmenskultur führt sie vom „Stählernen Gehäuse“ (Max Weber) zum „Kristallpalast“
            (Peter Sloterdijk), von der Betriebsgemeinschaft zum flexiblen Individuum und zur
            zunehmend reflexiver werdenden globalisiert-unternehmerischen Kommunikationskultur.
            Der Beitrag ist insofern hervorzuheben, als dass ihm auf kleinem Raum eine erstaunlich
            verdichtete Darstellung gelingt, von der auch das beachtliche Literaturverzeichnis
            zeugt. Dirk Stegmanns Beitrag ist soziologisch orientiert und präsentiert die Trends
            gesellschaftlicher Entwicklung, deren Stationen unter anderem Deutschland als Einwanderungsland,
            die Krise der Familie, der Wandel der Geschlechterbeziehung und die Jugendprotest-Bewegungen
            sind. Stegmanns Beitrag hätte angesichts der im Fließtext verpackten Dichte an Zahlen
            die eine oder andere grafische Darstellung gut getan.
         

         Wie der Herausgeber schreibt befasst sich Gerhard Ringshausens Beitrag mit den beiden
            christlichen Konfession „unter Bezugnahme vor allem auf politische Veränderungen“,
            was nichts anderes heißen will, als dass kulturgeschichtliche Aspekte zugunsten einer
            traditionellen Institutionsgeschichte weitgehend ausgespart wurden. Auch für Nichtrechtswissenschafter
            verständlich ist Stephan Meders Artikel zum Wandel der deutschen Rechtskultur. Detlef
            Gaus’ Beitrag zur Erziehung und Bildung im 20. Jahrhundert zeichnet nicht nur einen
            geschichtlichen Abriss der Jugend als eigene Phase nach, sondern auch der Bildungskonzepte
            und der Pädagogik als wissenschaftliche Disziplin, wobei seine Einschätzung für die
            Zukunft Letzterer erstaunlich pessimistisch ausfällt.
         

         Mit Ricarda Strobels („Essen – Kleiden – Wohnen“) und Hans-Dieter Küblers („Jugend-
            und Kinderkulturen“) Beiträgen liegen zwei klassisch-kulturgeschichtliche Beiträge
            vor, denen es, wie der Herausgeber im Vorwort schreibt, gelingt, „Kernwissen oder
            einen Wissenskanon auf knappem Raum zu formulieren“. Einen aus kulturtheoretischer
            Sicht anspruchsvollen Beitrag hat Karlheinz Wöhler verfasst. Unter Verwendung von
            spatialen Kategorien beschreibt er den historischen Wandel von Reichs- und Staatsräumen,
            der Milieus und der massenkulturellen Felder. Von Karin Knop stammt ein Beitrag über
            die Geschichte der Wirtschaftswerbung; die nach Werbemedien differenzierten quantitativen
            Daten verbindet sie mit mentalitätsgeschichtlichen Aspekten und einem historischen
            Abriss der Werbekritik.
         

         Vom Herausgeber stammt ein Artikel über literarische Kulturen, der auch das Drama
            umfasst. Faulstichs Beitrag ist ein anschaulicher Beweis dafür, wie unterschiedliche
            sozioökonomische, rezeptionsästhetische, gattungstheoretische Einflussfaktoren in
            einem komplexen Wechselspiel aufeinander bezogen werden können. Carola Schormanns
            Beitrag beschäftigt sich mit den Transformationsprozessen bildungsbürgerlicher Musikkultur
            und mit der Geschichte bildender Kunst setzt sich Siegfried Gohr auseinander. So informativ
            und gut akzentuiert der Beitrag auch ausfällt, eine stärkere Gliederung wie auch eine
            Bibliografie hätten dem Basisartikel-Konzept des Bandes stärker entsprochen. Der letzte
            Beitrag ist dem „Jahrhundert der Medien“ gewidmet; Knut Hickethier gelingt es, unter
            Einbezug unterschiedlicher Aspekte, eine großflächige Skizze medialer Transformationsprozesse
            zu zeichnen.
         

         Welches Resümee über das 20. Jahrhundert lässt sich also ziehen? Die in den Beiträgen
            beschriebenen Transformationsprozesse sind sich allesamt sehr ähnlich: Nach einer
            ersten Dynamisierung während der Weimarer Republik und ihrem jähen Ende durch die
            nationalsozialistische Katastrophe kommt es zur Akzeleration kultureller und gesellschaftlicher
            Dynamik. Von den Ernährungsgewohnheiten über Lebensstil und Musikkultur findet eine
            Individualisierung, Pluralisierung und letztlich Globalisierung statt. Bürgerliche
            Bildung und Lebenskultur, die bis tief in das 20. Jahrhundert noch als Orientierungsrahmen
            dienten, lösen sich zugunsten postmoderner Heterogenität auf.
         

         Es versteht sich von selbst, dass die Beiträge in der gebotenen Kürze des Bandes bestenfalls
            große und grobe Überblicke bieten können. Dies tun sie aber auf durchwegs hohem Niveau
            – wenngleich, auch dies ist freilich selbstverständlich, je nach Autor mit unterschiedlicher
            Akzentuierung. Es scheint müßig, fehlende Themen zu monieren, passieren soll es mit
            Verweis auf die Relevanz dennoch: Gerade im Zeitalter der schwelenden ökonomischen
            Krisen scheint es unklar, warum kein wirtschaftsgeschichtlicher Artikel aufgenommen
            wurde. Der insgesamt sehr gute Eindruck des Sammelbandbandes soll damit aber nicht
            geschmälert werden; mit der „Kultur des 20. Jahrhunderts im Überblick“ liegen eine
            Reihe weitgehend gut geschriebener Aufsätze vor, die kompakt wesentliche kulturgeschichtliche
            Überblicke zu vermitteln vermögen. Dass der Überblick vielleicht anders hätte akzentuiert
            werden können, markiert selbstreferenziell der Buchrücken: Dort wurde bei „Überblick“
            nämlich ein „b“ vergessen.
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         Käuferkonform kartoniert

         Eine Sonderausgabe macht das „Handbuch der Kulturwissenschaften“ erschwinglich

         
            	      			Von Clarissa Höschel
         

         Die kartonierte Sonderausgabe des bereits 2004 erschienenen „Handbuchs der Kulturwissenschaften“
            unterscheidet sich vor allem durch den Preis – weniger als ein Drittel kostet die
            aktuelle Neuausgabe gegenüber der ursprünglich gebundenen; handlicher ist sie damit
            allerdings nicht geworden, im Gegenteil, denn die drei Bände sind kartoniert zwar
            anders unhandlich, aber ebenso (un)handlich wie das Original und stehen zudem schlechter
            im Regal.
         

         So weit zu den Äußerlichkeiten. Inhaltlich ist alles beim Alten geblieben – leider,
            möchte man hinzufügen, wenn man bedenkt, dass es sich hier um ein Handbuch handelt,
            das per definitionem auch Nachschlagewerk sein soll – zum Leidwesen nicht nur der Rezensentin fehlt dazu
            allerdings ein Register. Auch ein zusätzliches Gesamtliteraturverzeichnis wäre wünschenswert
            gewesen, denn die artikelweise angehängten Literaturlisten haben zwar den Vorteil
            der thematischen und quantitativen Übersichtlichkeit, bieten dafür aber keinen allgemeinen
            Überblick.
         

         Bei der Frage nach dem inhaltlichen Überblick gilt es zu bedenken, dass 2004 der Versuch,
            die zahlreichen Facetten der Kulturwissenschaft(en) unter den vielzitierten Hut zu
            bekommen, echte Pionierarbeit bedeutete. Dem Handbuch gebührt deshalb immer noch das
            Verdienst, ein theoriebasiertes Grundlagenwerk dieser ebenso neuen wie komplexen Disziplin
            (ist es eine?) zu sein. In drei aufsteigenden Ebenen (Band 1: Grundlagen und Schlüsselbegriffe;
            Band 2: Paradigmen und Disziplinen; Band 3: Themen und Tendenzen) konzentriert und
            kondensiert es Themen und Methoden. Die Komplexität dieses Unterfangens spiegelt sich
            bereits wider in der Anzahl der Autoren (gut 100) und der durch diese repräsentierten
            Fachbereiche, die sich von A (wie Ägyptologie) bis Z (wie Zentrum für Europa- und
            Nordamerika-Studien (ZENS)) erstrecken und allein schon dadurch zeigen, dass Kulturwissenschaft
            eine Disziplin mit verschiedensten Wurzeln ist (und sein muss) und dass die kulturellen
            Wechselwirkungen umso komplexer werden, je globaler sich die Welt darstellt.
         

         Während der erste Band zunächst einmal Teilbereiche absteckt und Beschreibungsinventare
            liefert, setzt sich der zweite mit Erkenntnistheorie und Methodik auseinander und
            befasst sich mit den zentralen wissenschaftlichen Fragestellungen sowie den einzelnen
            kulturwissenschaftlichen Disziplinen. Hier zeichnet sich bereits der Spagat zwischen
            Theorie und Praxis ab, dem der dritte Band gewidmet ist, denn dort liegt der Fokus
            auf der (zu) einfach scheinenden Frage, was denn Kultur im globalen Zeitalter sei.
            Die Antworten darauf sind ebenso vielfältig wie komplex, ebenso spannend wie provisorisch.
            Daran hat sich seit 2004 nichts geändert, eher im Gegenteil: Das Postulat des Vorwortes,
            nachdem sich die Kulturwissenschaften in einer „ambivalenten Lage“ befinden, gilt
            heute mehr denn je; weder hat sich in der Zwischenzeit eine einheitliche Disziplin
            unter diesem Etikett konsolidiert noch haben sich die Überschneidungen zu den vor
            allem im angelsächsischen Raum beheimateten cultural studies abgrenzen lassen – beides wird auch in Zukunft kaum möglich sein. An diesem Punkt
            scheint das Handbuch die gangbarere Zukunftsvision zu unterstützen, nämlich die Einbindung
            von Kulturwissenschaften in verschiedene Disziplinen, was der Sache zwar deutlich
            gerechter würde, gleichzeitig aber eines übergeordneten Konzeptes bedarf, um Forschungsergebnisse
            zu bündeln und für alle beteiligten Bereiche zugänglich zu machen.
         

         Dazu leistet das Handbuch zweifellos die notwendige Grundlagenarbeit. Zudem bietet
            es vielschichtiges Ausgangsmaterial für weitere Forschungen und Diskurse, die nicht
            zuletzt zum Ziel haben, nationale und sprachliche Grenzen der Geisteswissenschaften
            zu sprengen, um der modernen Welt gerecht zu werden. Doch hinter dieser löblichen
            und zeitgemäßen Absicht verbirgt sich – man ahnt es – auch eine große Gefahr, die
            man euphemistisch mit einer Redewendung umschreiben könnte, nämlich der von dem Wald
            und den Bäumen. Anders gesagt: Wollte man allem und jedem gerecht werden, ginge der
            Blick für das Ganze verloren. Und dies zeichnet sich bereits jetzt ab, denn die (zu)
            vielen Einzeldarstellungen verstellen nach und nach den Blick auf das Ganze. Es stellt
            sich also deshalb die Frage, inwieweit Kulturwissenschaft die untersuchten Frage-
            und Problemstellungen herunterbrechen kann/darf/soll auf Minderheiten- und individuelle
            Phänomene, ohne einen im Kontext noch gültigen wissenschaftlichen Anspruch aus den
            Augen zu verlieren. Damit steht sie symbolisch und exemplarisch für die Gesamtheit
            unserer modernen Welt, denn so bereichernd die Globalisierung auf der einen Seite
            auch ist, so individualistisch stellt sie sich auf der anderen dar – die Zukunft wird
            zeigen, wie viele Kulturwissenschaften sich langfristig daraus entwickeln.
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         Möge dieses Haus bis in die Ewigkeit bestehen

         Nacim Ghanbaris kulturwissenschaftliche Studie über Familiendynastien in deutschsprachigen
            Romanen des 19. Jahrhunderts
         

         
            	      			Von Ulrike Koch
         

         Familienromane sind zentrale Gattungen des 18. und 19. Jahrhunderts, die von den Geschicken
            einer Familie berichten und diese über eine längere Zeit darstellen. Die Romane konzentrieren
            sich jedoch nicht nur auf die Familie an sich, sondern werfen auch gesellschaftspolitische
            Fragen auf, die innerhalb oder anhand der Familie diskutiert werden. Die Familien
            in den Romanen stammen größtenteils aus dem bürgerlichen Bereich, nur selten wird
            auf die adelige Form der Familie zurückgegriffen. Familienromane bieten also neben
            ihren literarischen Gehalt auch Diskussionen ihrer Zeit. Besonders die Entstehung
            der bürgerlichen Kleinfamilienwelt kann nachvollzogen werden. Durch die Einbindung
            von gesellschaftspolitischen Themen ihrer Zeit liefern diese Romane ein Abbild der
            Gesellschaft und ermöglich so den LeserInnen gesellschaftspolitische Entwicklungen
            nachzuvollziehen. In den klassischen Analysen liegt der Fokus auch sehr stark auf
            diesen Bereich. Nacim Ghanbari, Kulturwissenschaftlerin und Germanistin, bringt nun
            eine neue Facette in die Literaturanalyse und untersucht Familienromane mit Hilfe
            sozialanthropologischer Begriffe und Forschungen. In ihrer Monografie „Das Haus. Eine
            deutsche Literaturgeschichte 1850-1926“, die eine gekürzte Version ihrer Dissertation
            darstellt, kann dieser neue Ansatz nun nachgelesen werden.
         

         Ghanbari konzentriert sich vor allem auf die Theorien Claude Lévi-Strauss’ und seine
            Begrifflichkeiten zur Theorie des Hauses. Seinen Ursprung findet die Theorie des Hauses
            in den Schriften des Kulturtheoretikers Wilhelm Heinrich Riehl, der das Haus als eine
            Einheit von Haushalt und Betrieb sieht, in dem neben der Hausherrin und dem Hausherrn
            Kinder, Gesinde und entfernte Verwandte Platz finden und gemeinsam am Erhalt des Familienbetriebs
            arbeiten. Die Französische Revolution sorgte dafür, dass der Hausverstand nicht mehr
            uneingeschränkt über die einzelnen Mitglieder eines Hauses verfügen durfte. Das Haus
            und seine Zusammensetzung wandeln sich. Lévi-Strauss griff die Theorien wieder auf
            und zeigte in seinen sozialanthropologischen Untersuchungen, dass Häuser in dieser
            Form trotzdem weiter existieren und betont die familiären Strukturen, die diese Häuser
            zusammenhalten. Mit diesem Hintergrund widmet sich Ghanbari in ihrer Untersuchung
            deutschsprachiger Romanliteratur zu, die die genealogische Abfolge von Häusern beschreibt.
         

         Die Monografie ist in drei Teile gegliedert, die sich der Adoption, der Schenkung
            und dem Stiften von Ehen widmet. All diese Maßnahmen dienen dazu, eine Dynastie in
            Form eines Hauses am Leben zu erhalten. Interessanterweise sind es vor allem Frauen,
            die in Form von Töchtern oder Tanten wesentlich an der Erhaltung einer Dynastie beteiligt
            sind. Dieser genderaspekt wird von Ghanbari leider vollkommen ausgespart. Trotzdem
            sind die Analysen Ghanbaris sehr aufschlussreich und interessant. Das Phänomen der
            Adoption zum Beispiel bietet die Möglichkeit eine Dynastie und damit auch einen Namen
            weiterzuführen, obwohl als Erbin nur die Tochter in Betracht kommt. Indem jedoch der
            Ehemann der Tochter in die Familie adoptiert wird, wird der Name weitergetragen und
            die Dynastie kann weiterhin bestehen bleiben. Ähnlich verhält es sich mit den Schenkungen,
            die es ermöglichen Vererbungsgesetze zu umgehen. So können Tochter oder Sohn durch
            die Schenkung von ihrem Erbteil entbunden und die Dynastie auf eine Person übertragen
            werden, die nach dem geltenden Recht der/des Erstgeborenen ohne Erbe auskommen müsste.
            Eine gängige Möglichkeit, Dynastien und Häuser zu vergrößern, ist die Stiftung von
            Ehen. Durch eine gezielte Heiratspolitik ist es so möglich das eigene Vermögen zu
            vermehren und dafür zu sorgen, dass der eigene Name und die aufgebaute Leistung weitergegeben
            werden. Das Stiften von Ehen wird meist über Tanten organisiert, die selber kinderlos
            geblieben aber an der Generierung dynastischer Strukturen rege beteiligt sind. Auch
            sie greifen auf die Form der Schenkung zurück, die sie an die Hochzeit eines gewissen,
            von ihr gewählten Paares, bindet.
         

         Ein verbindendes Element dieser drei Teile ist die Beziehung und Rolle von Geschwistern.
            Wie Ghanbari herausarbeitet, sind es vor allem Geschwister, die in den Romanen von
            Thomas Mann, Theodor Fontane, Felix Holländer oder Otto Stoessl eine wesentliche Rolle
            spielen und an die das Gedeih und Verderb des gesamten Hauses gekoppelt ist. Die zentrale
            Frage dabei ist immer, wer von dem gegengeschlechtlichen Geschwisterpaar heiratet
            oder ob diese sogar unverheiratet die Dynastie weiterführen und durch die Möglichkeit
            der Adoption und/oder Schenkung das Weiterbestehen garantieren.
         

         Ghanbaris Analyse besticht durch Genauigkeit und Klarheit in der Sprache. Die von
            ihr ausgewählten Werke bieten einen guten Überblick über die Romane des 19. Jahrhunderts
            und durch ihre Kombination von kulturwissenschaftlichen, sozialanthropologischen und
            germanistischen Ansätzen liefert sie ein innovatives neues Werk, das leider jedoch
            ziemlich kurz geraten ist. Wünschenswert wäre eine ausführliche Studie, die auch die
            genderaspekte mehr berücksichtigt, die Ghanbari zwar auf den Silbertablett präsentiert
            werden aber auf die sie nicht näher eingeht. Davon abgesehen bietet die innovative
            Zugangsweise eine Öffnung der Germanistik in die Kulturwissenschaft, die im weiteren
            Verlauf der Forschungstätigkeiten immer stärker hervortreten wird und für die Ghanbari
            mit ihrer Studie eine Vorreiterinnenrolle einnimmt.
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         Wie du mir, so ich Dir?

         Iris Därmann hat eine Einführung zu „Theorien der Gabe“ vorgelegt

         
            	      			Von Manuel Bauer
         

         Was ist eine Gabe? Ein uneigennütziges Geschenk, das die Zirkulation des Warenstroms
            unterbricht? Steht die Gabe dem scheinbar universellen Selbst-Interesse und der Nutzenmaximierung
            des ökonomisch handelnden Subjekts gegenüber? Oder ist sie immer auch der Anlass zur
            Gegengabe, die den Empfänger zum Schuldner macht und den Strom der materiellen und
            symbolischen Güter mithin nicht etwa unterbricht, sondern im Fluss erhält? Ist die
            Gabe Bestandteil, Widerpart oder supplementierendes Gegenstück des vorherrschenden
            Wirtschaftssystems? Gibt es die Gabe noch in unserer modernen Kultur oder ist sie
            eine archaische Gegebenheit? Fragen wie diese stehen im Mittelpunkt theoretischer
            Auseinandersetzung über den schillernden Begriff der Gabe, in die Iris Därmanns Buch
            einführen möchte.
         

         Wenn es die Gabe gibt, dann ist sie zweifellos eines der erstaunlichsten wirtschaftsanthropologischen
            Phänomene und allemal wert, in kulturwissenschaftlichen Debatten breit diskutiert
            zu werden, zumal sich im Diskurs über die Gabe unter anderem soziologische, ethnologische,
            theologische, politische und philosophische Aspekte verschränken. Ein Blick auf die
            intellektuellen und fachspezifischen Standorte der Theoretiker, die Därmanns Buch
            vorstellt – Marcel Mauss, Georges Bataille, Claude Lévi-Strauss, Jacques Derrida und
            Michel Serres –, lässt die Breite des Feldes erahnen.
         

         Die Gabe ist kein beliebiges Phänomen menschlicher Kulturen, sondern geradezu Bedingung
            der Möglichkeit menschlicher Interaktion und friedlicher Koexistenz. Sie verbindet
            den Gebenden mit dem Empfänger, stellt Hierarchien und Verpflichtungen her, strukturiert
            soziale Gefüge und wirkt durch die mit dem Gabentausch verbundene Fremderfahrung gesellschaftsbildend.
            Der Ausgangspunkt jeder Gabentheorie ist die Schilderung des „Potlatschs“ durch den
            französischen Soziologen Marcel Mauss (1872-1950), also des Systems des rituellen
            Gabentauschs und der durch Gaben erreichten antagonistischen Verpflichtungen in vormodernen
            Kulturen.
         

         In Därmanns Einführung werden die Theoretiker nach Mauss allesamt kritisch dargestellt,
            indem nicht nur die Kerngedanken der Theorien, sondern auch deren Mängel und Inkohärenzen
            aufgezeigt werden. Dies nimmt gelegentlich Ausmaße einer Fundamentalkritik an, wenn
            beispielsweise das Kapitel über Lévi-Strauss den Anspruch erhebt, „die Fassade des
            linguizistischen und tauschorientierten Strukturalismus auf Risse“ zu untersuchen.
            Dass dieser Anspruch im Guten wie im Bösen weit über das hinausgeht, was ein Leser
            ohne allzu erhebliche Vorkenntnisse von einer Einführung erwarten darf, wird von Därmann
            offenkundig ebenso wenig als Problem erachtet wie die sich in solchen Sätzen offenbarende
            Parteinahme der Autorin.
         

         Das Buch will „eine Gabentauschgeschichte der Gabentheorien selbst“ skizzieren. Diese
            Absicht zeigt bereits, dass es nicht um die isolierte Darstellung unterschiedlicher
            Gabentheorien ohne Bezug zueinander geht, sondern um die theoriegeschichtlichen Anleihen,
            Pfände und Austauschbewegungen zwischen den einzelnen Theorien. Das hat allerdings
            zur Folge, dass letztlich immer Mauss im Zentrum der Überlegungen steht, der gleichermaßen
            vor seinen Kritikern und Bewunderern gerettet werden soll. Bisweilen wird mehr Gewicht
            auf die von Därmann für adäquate befundende Mauss-Lesart und die vermeintlichen hermeneutischen
            Verfehlungen der vorgestellten Theoretiker gelegt als auf deren originelle Weiterführungen
            und Abwandlungen der Grundgedanken. So wird etwa bei der Vorstellung von Jacques Derridas
            zentralem Text „Falschgeld. Zeit geben“ zwar ausgeführt, wo Derrida von Mauss abweicht
            – was bei Därmann stets als Mangel des diskutierten Autors erscheint –, welche Aspekte
            der Gabentheorie Derrida aber vermittels seiner ausführlichen Charles Baudelaire-Lektüre
            gewinnt, wird überhaupt nicht erwähnt. Die auf Mauss zentrierte Präsentation von Gabentheorien
            lässt Aspekte, die nicht auf ihn zurückzuführen sind, zu kurz kommen.
         

         Mauss wird dabei geradezu die Rolle einer unhinterfragbaren Autorität zugeschrieben.
            Die einzelnen Kapitel, die scheinbar eine Einführung in die Theorien des jeweiligen
            Autors darstellen, kreisen immer wieder um Mauss und dessen Beschreibung des Potlatschs.
            Im Kapitel zu Georges Bataille beispielsweise ist ein mehrseitiger Mauss-Exkurs eingefügt,
            während die vor allem am „blutigen Opfer“, der Verschwendung, der Zerstörung und der
            ruinösen Maßlosigkeit des Gebens interessierte Theorie Batailles in den Hintergrund
            gerückt wird.
         

         Dennoch sind die kulturtheoretisch stets fundierten Ausführungen häufig anregend und
            wecken das Interesse einer weiterführenden Beschäftigung mit dem Gegenstand im Allgemeinen
            und den einzelnen Autoren. Eine Stärke des Buches ist zweifellos, dass nicht allein
            eine historische Rekonstruktion klassischer Theorien geleistet, sondern auch eine
            „ordinary culture theory“ der Gabe in der modernen Gesellschaften skizziert wird,
            bei der Därmann plausibel macht, dass noch in unseren Geschenkpraktiken die grundlegenden
            Vorstellungen des Potlatschs zu erkennen sind. Um derlei Versatzstücke des Gabenphänomens
            in unserer Lebenswelt zu erkennen und theoriegeschichtlich angemessen reflektieren
            und einordnen zu können, ist dieser Band eine willkommene Ergänzung zur bewährten
            Junius-Reihe.
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         Standardabweichungen oder: „Liebes Dr. Sommer Team, bin ich eigentlich normal?“

         Der Sammelband „Fragen Sie Dr. Sex!“ untersucht die Konstruktionen des Sexuellen in
            Beratungsdiskursen
         

         
            	      			Von Jan-Paul Klünder
         

         „Liebe Marta, Ich bin 37. und habe ein ändliches problem ich getraue mich nur zu den
            Frauen des Horizontalen Gewerbe und zu Frauen, die ihmer aleine gelasen one Liebe
            […] darum Möchte ich deinen Rat.“
         

         Mit diesem Zitat auf dem Klappentext wirbt der Suhrkamp Verlag für den Sammelband
            „Fragen Sie Dr. Sex!“. Bei der „Lieben Marta“ handelt es sich in gewisser Weise um
            das Schweizer Äquivalent des in Deutschland populären „Dr. Sommer Teams“ der Jugendzeitschrift
            BRAVO – nur, wie sich noch zeigen wird, offenherziger und mit nicht ganz so jugendlicher
            Zielgruppe.
         

         Die 376 Seiten starke Aufsatzsammlung behandelt den bislang (sozial-)wissenschaftlich
            unterbelichteten Bereich der Ratgeber-Literatur beziehungsweise Medien, wobei die
            Analyse – wie der Name des sich mitverantwortlich zeichnenden Philipp Sarasin bereits
            vermuten lässt – dieses Gegenstandes häufig mit Rückgriff auf die Theorie Michel Foucaults
            erfolgt. Doch ebenfalls unter Hinzuziehung von Niklas Luhmanns Systemtheorie oder
            modernisierungstheoretischer Konzepte (Anthony Giddens, Ulrich Beck und anderer) verhandeln
            die Autorinnen und Autoren Beratungsangebote. Dabei liegt das Hauptaugenmerk der versammelten
            Autorenschaft auf den Wechselbeziehungen zwischen populären Medien, Formen kommunikativer
            Beratung und der diskursiven Konstruktion von „normaler“ Sexualität. Die zwölf Beiträge
            gliedern sich in zwei Hauptteile und thematisieren unterschiedliche Formen und Facetten
            des Rat Gebens, Suchens und Erhaltens, wobei es – entgegen des süffisanten Titels
            – gar nicht immer primär um Sex geht. So überrascht etwa das von Heinz Bonfadelli
            vorgestellte Forschungsergebnis, dass in deutschen Talk Shows verhältnismäßig selten
            über Fragestellungen zum Thema Sex gesprochen wird beziehungsweise wurde. Die Motive
            der Zuschauenden, hier decken sich die Ergebnisse mit denen der neueren Rezeptionsforschung,
            oszillieren dabei zwischen purem Eskapismus durch Infotainment und, allerdings seltener,
            der ernsthaften Suche nach Role-Models für das eigene Leben. Dass die lebenspraktischen
            Hinweise, die die „Liebe Marta“ dabei für ihre Kundschaft bereit hielt, angesichts
            der äußeren Gegebenheiten (eine populäre Fernsehzeitschrift in den 1980er- und 1990er-Jahren)
            bis auf wenige Ausnahmen (sadistische Praktiken schienen der „Lieben Marta“ selbst
            im Rahmen von konsensuell ausgeübtem SM-Sex keine Option) außerordentlich fortschrittlich
            waren, ist dabei eine weitere Überraschungen des Bandes.
         

         Grundsätzlich werden im ersten Teil des Buches mit Titel „Lesen, schreiben, zeigen“
            vor allem die Geschichte verschiedener Ratgebermedien, deren unterschiedliche Medialitäten
            sowie die Genealogie des Rates analysiert. Die historische Dimension des Doktor Sommer-Teams
            und die Wandelbarkeit der sexualmoralischen Implikationen je nach dahinter stehenden
            realen Beratungsperson wird dabei ebenso thematisiert wie die intertextuellen Bezüge,
            die Ratsuchende zu ältern Anfragen ziehen.
         

         Darüber hinaus ist es aber ebenfalls die Geschichte des Rates selbst, die in den Blick
            gerät (Alfred Messerli und Rudolf Helmstetter). Ob die Konstruktion eines als ideal
            bezeichneten „Beziehungssex“ durch die „Liebe Marta“ (Annika Wellmann) oder die schon
            erwähnte Verortung von (Daily-)Talkshows im Ratgeber-Kosmos zwischen Sensationsgier
            und Orientierung durch die jeweiligen Rezipierenden (Heinz Bonfadelli), auffallend
            ist die im ganzen Buch präsente Anlehnung an Normalisierungs- und Normierungskritische
            Theorien wie jene von Jürgen Link, Judith Butler oder eben Michel Foucault. Fast alle
            der versammelten Aufsätze setzen sich kritisch mit der Hervorbringung normierender
            Kategorien, primär im Bereich der Sexualität, auseinander und untersuchen aus dieser
            Beobachtungsperspektive die jeweiligen Beratungsmedien. Während die „Liebe Marta“
            beispielsweise dabei von Beginn an zwar am klassischen Ideal des Beziehungssex festhielt,
            riet sie darüber hinaus nach der Prämisse der consenting adults durchaus zu vermeintlich Progressivem und zu allem, was Spaß macht oder für das persönliche
            Wohlbefinden als notwendig betrachtet wurde. Dennoch steht somit auch sie, wie verschiedene
            Beiträge herausarbeiten in der Tradition der normierenden Hervorbringung des Sexes.
         

         Doch nicht nur im Sinne von Foucault, sondern ebenso in Erweiterung dessen theoretischer
            und diskursanalytischen Konzepte legen die Autoren und Autorinnen dar, wo seine Ansätze
            fruchtbar, aber ausbaufähig scheinen. Eindeutige Foucault Kritik übt dabei Philipp
            Sarasin, der zwar grundsätzlich seine Übereinstimmung mit Foucaults Konzeption bekräftigt,
            aber eindeutig dessen blinde Flecken in der Analyse des Tagebuchs des Hermaphroditen
            / der Hermaphroditin Herculine Barbin darlegt. Foucault hatte, so Sarasin, bei aller
            erfolgreichen Dekonstruktion der Zweigeschlechtlichkeit am Beispiel Barbins schlicht
            übersehen (wollen), dass sie / er außerhalb der symbolischen Geschlechterbinarität
            keinerlei Platz zur Verortung seiner / ihrer Identität fand.
         

         Ein wenig umständlich – wie sie selbst zu Beginn des Artikels deutlich betont – erweitert
            Sabine Maasen den Foucault’schen Gouvernementalitätsbegriff. Obwohl sich dieser seiner
            gängigen Definition nach nicht ohne Weiteres auf die vergleichsweise wenig machtvollen
            und kurzen kommunikativen Beratungskontexte einer Ratgeberkolumne übertragen lässt,
            macht Maasen deutlich, dass es sich im Rahmen von Beratungssituationen durchaus um
            komplexe Techniken der Selbstregulierung im Dienste des Optimierungsimperativs handelt.
            In diesem Sinne schlägt sie schließlich die Einbeziehung von Jürgen Links Konzept
            des flexiblen Normalismus vor, um der Integration von „Standardabweichungen“ in die
            Praxen der Regierung des Selbst Rechnung zu tragen.
         

         Eine Abwechslung zu diesen primär von Foucault inspirierten Untersuchungen bietet
            der Essay von Peter Fuchs, der sich aus systemtheoretischer Perspektive mit dem Auseinandertreten
            von Sex und Liebe in der Moderne beschäftigt. Ausgangspunkt dieser Abhandlung ist
            die Irritation über einen prosperierenden Beratungsmarkt zur Optimierung von Sex,
            wohingegen das ungleich viel unwahrscheinlichere Gelingen von Liebe geradezu stiefmütterlich
            behandelt wird. Den Grund für diese Entkoppelung und die darauffolgende Fokussierung
            der Beratungsindustrie aufs Sexuelle sieht diese gesellschaftstheoretische Beobachtung
            darin, dass Sex als körperliches Handeln wesentlich leichter kommunikativ adressierbar
            und damit vermeintlich optimierbar ist, wohin gegen sich die Liebe in Intimbeziehungen
            der Sichtbarkeit entzieht. Intimbeziehungen lassen sich zwar, so Fuchs, von Dritten
            beobachten, allerdings nie in der Form, wie sich die Liebenden selbst beobachten.
            Am Ende der spannenden Analyse von Peter Fuchs steht dann die alte Einsicht: Liebe
            lässt sich weder steuern, noch planen, geschweige denn beraten.
         

         Besonders hervorstechend an dem hier besprochenen Sammelband ist die aufrichtige Seriosität,
            mit der die thematisierten Ratgeber behandelt werden, selbst wenn den entsprechenden
            Medien in einigen Fällen nur ein ‚Restwert‘ tatsächlicher Beratung zugesprochen wird.
            Obwohl den Beratenden oftmals normierende (jedoch selten moralisierende!) Sprechpraxen
            attestieren werden, verfallen Bänziger et al. an keiner Stelle einem aufklärerischen
            oder gar anklagenden Gestus. Weder begeben sie sich auf die (erfolglose) Suche nach
            „wertfreien“ oder „außerdiskursiven“ Möglichkeiten der Beratung, distanzieren sich
            epistemologisch vielmehr davon (Sarasin), noch tendieren sie dazu, die teilweise etwas
            unbeholfenen Hilferufe und Ratgesuche als profan oder ähnlich zu diskreditieren. Damit
            unterscheidet sich die Aufsatzsammlung deutlich von einer Reihe anderer (wichtiger)
            Werke, die sich mit Sex und dessen Normierung oder Medialisierung auseinander setzen
            (genannt sei hier beispielhaft der streckenweise moralisierende, ebenfalls mit Foucault
            arbeitende, Band „Porno-Pop II“ unter Herausgeberschaft von Jörg Metelmann).
         

         Die Kehrseite dieser Medaille zeigt sich hingegen in der relativen Uniformierung des
            Bandes: so divers die einzelnen Themen akzentuiert sind, bleibt doch merklich spürbar,
            dass ein nicht geringer Teil der Autorenschaft bereits in einem gemeinsamen Forschungs-Projekt
            zu Ratgeberkommunikation gearbeitet hat (Bänziger, Duttweiler, Sarasin, Schwitter
            und Wellmann) oder nach wie vor an derselben Universität tätig ist (Bonfadelli, Duttweiler,
            Messerli, Sarasin und Schwitter). Radikale theoretische oder empirische Blickwechsel
            bietet Dr. Sex also nicht und ist damit vor allem solchen Leserinnen und Lesern zu
            empfehlen, deren Interesse im Bereich der post-strukturalistischen oder diskurstheoretischen
            Analysen liegt. Neben der unter dieser Prämisse aber außerordentlich unterhaltsam-erfrischenden
            und lehrreichen Lektüre des Buches, ist es vor allem die eingestreute und gut durchdachte
            Kritik und Relokalisierung Foucault’scher Theoreme in aktuellen Diskursen, die den
            Band so lesenswert macht. Foucault wollte selbst nicht als Autor erkannt werden, dennoch
            lässt sich der Theoretiker Foucault – so Sarasin – aus heutiger Perspektive selbst
            einer „spezifischen Phase der Geschichte der Sexualität“ und wissenschaftlichen Reflexion
            zuordnen und somit retrospektiv dekonstruieren.
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         In seinem Werk spiegelt sich die ganze Fülle des japanischen Lebens

         Ein prächtiger Hokusai-Band bringt neue Erkenntnisse über den weltbekannten Meister
            des Japanholzschnitts
         

         
            	      			Von Klaus Hammer
         

         Wer kennt sie nicht, die „Große Woge“, jenen Farbholzschnitt von Hokusai, der fast
            genauso berühmt ist wie die „Mona Lisa“ von Leonardo da Vinci? Dieses Doppelblatt
            gehört zur Folge der 36 Ansichten des Fuji-Berges, die der japanische Meister zwischen
            1820 und 1829 im Alter von beinahe 70 Jahren schuf. Er lässt auf diesen Bildern den
            heiligen Gipfel in dem Rahmen immer neuer Vordergründe erscheinen, über einem Gewitter,
            hinter Baumwipfeln, im Hintergrund von Meeresbuchten oder Tälern oder durch ein Mauerwerk
            betrachtet. In unserem Blatt kam nun der Künstler auf den wahrhaft geistreichen Einfall,
            die Firnhaube des Vulkans im Ausschnitt einer ungeheuren Sturzwelle von hinreißender
            rhythmischer Gewalt aufblitzen zu lassen.
         

         So entstand ein Kunstwerk von zeitloser Gültigkeit, vor allem vielleicht die großartigste
            Darstellung und Deutung des stürmischen Meeres, die es in der bildenden Kunst gibt.
            Mächtig greifen die Wasser in den Himmel hinein, tief wühlt sich der Himmel in die
            Fluten. Leuchtende Helligkeiten sind von tiefblauen Dunkelheiten unterfangen. Ob die
            drei gegen die mächtigen Brecher ankämpfenden Ruderboote – eben hat sich vor dem hintersten
            Boot eine Sturzwelle von solchem Riesenmaß emporgereckt, dass uns der Atem stockt
            – davonkommen werden, wir wissen es nicht. Weil das Rätseln nie ein Ende hat, bleibt
            die Anteilnahme ewig rege, denn Hokusai wahrt kunstvoll die Doppeldeutigkeit, gibt
            sein Geheimnis nicht preis, ähnlich wie in anderem Sinne die Giaconda des Leonardo.
         

         Uns war bisher mehr oder weniger nur das Spätwerk Katsushika Hokusais bekannt, nun
            aber ist das 150-jährige Jubiläum der Freundschaft zwischen Japan und Deutschland
            der Anlass, das ganze Werk dieses genialen Künstlers, der ebenso wichtig für den Austausch
            westlicher und japanischer Kunst und Kultur war, erstmals in Deutschland – und überhaupt
            erstmals außerhalb Japans – zu zeigen (Martin-Gropius-Bau Berlin, bis 24. Oktober).
            Hokusai, der in der späten Edo-Zeit, in der 2. Hälfte des 18. und 1. Hälfte des 19.
            Jahrhunderts lebte und über 70 Jahre lang ein beeindruckendes Werk schuf, erneuerte
            nicht nur die traditionelle Kunst Japans, sondern nahm auch westliche Maltechniken
            auf, die damals durch den Handel mit Holland nach Japan gelangten. Seine Farbholzschnitte,
            auf denen Licht, Atmosphäre und Bewegung in allen Phasen in für westliche Augen überraschend
            neuen Kompositionen eingefangen waren, dieser Wechsel zwischen lebendig schwingenden
            Kurven der Konturen und zarten Farbflächen, begeisterten die europäischen Künstler,
            die den Impressionismus einleiteten. Die europäische Grafik und Malerei, auch das
            Kunsthandwerk, sollten dann immer wieder Anregungen des Meisters des Japanholzschnittes
            aufnehmen.
         

         Hokusai war der Wegbereiter der japanischen Hozschnittkunst Ukiyo-e, was „Bilder der fließenden Welt“ bedeutet. Die Landschaft als selbständige Kunstgattung
            wurde von ihm eingeführt. Er galt als „Besessener der Malerei“, änderte häufig seine
            Künstlernamen, was in Japan zum durchaus Üblichen gehört, und fiel schon früh durch
            seine ungewöhnliche Begabung auf.
         

         In dem mit 370 großformatigen, farbigen Abbildungen prächtig ausgestatteten Katalog
            vermitteln vier Studien neue Aspekte der Hokusai-Forschung. Der Herausgeber Nagata
            Seiji, der zugleich auch Kurator der Berliner Ausstellung ist, zeigt, wie sich Hokusais
            Stil bis zu seinem Tode ständig wandelte und wie sich dementsprechend auch immer wieder
            sein Künstlername änderte. Gerade das erschwert die Rekonstruktion seines vielschichtigen
            und bewegten Lebens. Intensiv beschreibt er Hokusais Jahre des Lernens – die Shunro-Zeit
            –, die Entfaltung des neuen Stils seit 1794/95 – die Sori-Periode –, Hokusais Hinwendung
            zur Roman-Illustration ab 1804, seine Gestaltung vielseitiger Mallehrbücher seit 1811
            – die Taito-Zeit –, die Hoch-Zeit der großen Mehrfarbendrucke und schließlich Hokusais
            Vollendung im Alter.
         

         In einem weiteren Essay beschäftigt sich derselbe Autor mit Hokusais repräsentativstem
            Bilderhandbuch – „Hokusai manga“ –, dessen erste 10 Bände kontinuierlich von 1814
            bis 1819 erschienen, während die letzten 5 Bände unregelmäßig – der letzte erst nach
            des Meisters Tod – herauskamen. Sie dienten als Bildervorlagen für seine Schüler,
            sollten aber auch den Malstil der Katsushika-Schule den Nachfolgern und Bewunderern
            im ganzen Land vermitteln und hatten zudem den Zweck, den Handwerkern illustrierende
            Vorlagen für ihre Arbeiten zu liefern. Hendrik Budde spürt der Geschichte des Japonismus
            in Europa nach und vermittelt anschaulich, wie die initiale Begegnung mit Hokusais
            gewaltigem grafischen Werk Künstler (wie Félix Bracquemond, James McNeill Whistler,
            Edouard Manet, Edgar Degas, Claude Monet, Jacques J. Tissot, Alfred Stevens und viele
            andere), Kunstsammler und -händler in gleichem Maße beeinflussten.
         

         Eine wichtige Inspirationsquelle für die Japanmode wurden die Weltausstellungen 1862
            in London und 1867 in Paris. Während es in Frankreich zu einem regelrechten Japan-Boom
            kam, setzte das Interesse für die ukiyo-e-Kunst in Deutschland erst Ende des 19. Jahrhunderts ein. Vor allem über die französischen
            Nabi-Künstler wurde deutschen Malern und Zeichnern die Bekanntschaft mit den Stilmerkmalen
            des japanischen Farbholzschnittes vermittelt. Wie kam es, dass die Stadt Edo, heute
            Tokyo, die bis Ende des 16. Jahrhunderts nur ein kleines Bauern- und Fischerdorf war,
            schon zu Hokusais Lebzeiten 1,3 Millionen Einwohner hatte und zur größten Stadt der
            Welt zählte, fragt Gereon Sievernich und taucht tief in die Geschichte dieser einzigartigen
            Stadt ein. Eine ausführliche Chronologie des Lebens und Werkes von Hokusai, ein Glossar
            und eine umfangreiche Bibliografie bereichern den Band.
         

         Vor allem aber sind es die – knapp kommentierten – Abbildungen, die einen in den Bann
            ziehen. Man blättert und blättert, schaut und schaut. 15 Jahre lang hatte Hokusai
            in der Werkstatt seines Lehrers Kasukawa Shunsho Schauspielerporträts und Illustrationen
            für Feuilletons gestaltet. Die Begegnung mit der europäischen Kunst sollte dann seinen
            Stil nachhaltig beeinflussen. Angeregt durch holländische Kupferstiche, veröffentlichte
            er eine Reihe von Landschaften, die bereits Atmosphäre, auch ohne die Darstellung
            von Schatten, besaßen und die Illusion des Raumes auf der Fläche des Papiers glaubhaft
            darstellten. Hokusai hatte sich in dieser Zeit bereits Kenntnisse der europäischen
            Perspektive erworben. Die Ansichten von Edo und der benachbarten Küstengegend zeigen
            eine panoramaartige Perspektive und ein ungewöhnliches Helldunkel. Seit der Wende
            zum 19. Jahrhundert herrscht in seinem Werk das Thema „Figuren in Landschaften“ vor,
            in wundervollen Kompositionen gestaltet. Die Gestalten pulsieren gleichsam von Bewegung
            und sind fast immer leicht karikiert. Eine besondere Überraschung sind in dem Band
            die Skizzenbücher (Manga), die eigentlich keine Skizzen oder Entwürfe für danach breiter
            ausgeführte Werke sind, sondern „Bilder im Überfluss“, ein gleichsam spielerisch gelieferter
            Nachweis der künstlerischen Vielseitigkeit und Erfindungsgabe ihres Schöpfers, die
            durchaus auch anderen Malern Anregung liefern sollten. Was für eine unbeschreibliche
            Fülle von Einfällen, Beobachtungen aus dem täglichen Leben – Landschaften, Tieren,
            Blumen und Geschichtsbildern – breitet sich hier aus.
         

         Zwischen 1820 und 1840 erschienen die bedeutendsten Farbholzschnittserien Hokusais,
            neben den „36 Ansichten des Fuji“, die in Wahrheit 46 Blätter enthält, „Elf Brücken“
            – Menschenwerk wird hier in die große Harmonie der umgebenden Landschaft eingesetzt
            – „Acht Wasserfälle“ – hier ging es ihm um die malerischen Schönheiten und grandiosen
            Partien der japanischen Landschaft – „Hundert von der alten Amme erzählte Gedichte“
            sowie Folgen von Einzelblättern mit Blumen und Vögeln. In einem gewissen Gegensatz
            zu diesen harmonischen Werken steht die Serie der „Hundert Geschichten“, in denen
            das Grauen und die Furcht zu erdrückenden Visionen gesteigert sind.
         

         Sein genialstes Werk sind aber die schlicht in Schwarz und Grau gedruckten drei späten
            Holzschnittbände mit den „Hundert Ansichten des Fuji“. Die in überaus kühnen und geistreichen
            Erfindungen niedergelegte Fülle an strotzendem Leben und subtiler Naturbeobachtung
            ist nie übertroffen worden. Immer wieder verbindet er den Berg mit dem geschäftigen
            Treiben der Menschen. Er weiß alles über die Arbeit der Handwerker, Fischer, Bauern,
            Jäger und Hirten. Dazwischen streut er Darstellungen aus Sage und Geschichte ein.
         

         Hokusai starb im Alter von fast 90 Jahren, bettelarm, wie er immer gewesen war. Aber
            sein echter Künstlerfanatismus und sein unverwüstlicher Humor erhielten ihm bis zuletzt
            die Schaffenskraft. Sein unverwechselbares Werk, das der Band hier erstmals dem deutschsprachigen
            Leser in solcher Breite und Fülle vermittelt, zeichnet ihn als einen der größten Zeichner
            und Menschenschilderer aller Zeiten aus – als Künstler im Rang eines Brueghel, Rembrandt,
            Callot, Goya oder Daumier.
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         Bis das Haus vor Zorn zusamm’ fallt

         „Unsere Architekten“, bekrittelt und missverstanden: Ursula Muscheler hat einen Band
            über literarische Architekturkritik von der Antike bis heute herausgegeben
         

         
            	      			Von Laura Wilfinger
         

         „Jeder Architekt ist eben kein Licht“, behauptet Kurt Schwitters, wahrscheinlich nicht
            unzutreffend und noch recht respektvoll im Vergleich zu den übrigen Urteilen über
            den genannten Typus, der hier ausgiebig „verschimpfiert“ wird, wie es in einer zitierten
            Balzac-Übersetzung heißt. Offensichtlich bewegt sich die Architekturkritik, von der
            einleitend die Rede ist, weniger noch als jede andere Kritik im Bereich des Konstruktiven,
            das hier, ganz wörtlich, den Spezialisten des Bauens überantwortet wird: Der Kritik
            im Medium des Wortes bleibt damit das symbolische Einreißen übrig, der Verriss, der
            jedes neu errichtete Bauwerk grundsätzlich bemäkelt und schlimmstenfalls, aber nicht
            selten seinen Abriss empfiehlt. Die übliche Architektenschelte, wie die Herausgeberin
            Ursula Muscheler, selbst Architektin, fachkundig bekennt – und damit diese „ Alpträume
            der Architekten“ dennoch einen ästhetischen Mehrwert behalten, hat sie für diesen
            Band die Literaten unter den Architekturkritikern herausgesucht.
         

         Der Bogen ist weit gespannt, er reicht von der Antike bis zur unmittelbaren Gegenwart,
            mit einem deutlichen Schwerpunkt auf dem 19. Jahrhundert: „Unsere Architekten“ in
            der Perspektive unserer, das sind hier vornehmlich europäische und in der Mehrheit
            deutsche und französische Dichter und Denker, ergeben in der Tat ein klägliches Bild.
            In den lose chronologisch geordneten Auszügen und knappen Passagen aus literarischen
            und essayistischen Betrachtungen zeigt sich ein oft geschmähter verhinderter Künstler
            (nicht selten mit Schnurrbart) mit unzeitgemäßen ästhetischen Vorstellungen, absurden
            finanziellen Ansprüchen und ausnahmslos schlechtem Geschmack. Weitere Erscheinungsformen
            sind der detailversessene Tyrann (Paul Scheerbart), der sein Kunstwerk ungern dem
            Nutzer überlassen mag, der bestechliche Bürokrat (Ferdinand Raimund, Iwan Turgenjew),
            dem der Aufbau seines Privatvermögens über alles geht, der „Nutzraumfanatiker“ (Julien
            Green), der lediglich baut, damit irgendwann alles zugebaut ist, und, was quasi für
            alle gilt, der „Räuber des Kronschatzes“ (Louis-Sébastien Mercier), der öffentliche
            Gelder für die Umsetzung seiner wahnhaften Gebilde verprasst.
         

         Und als ob eine Baumaßnahme, die, rein äußerlich betrachtet, als „grässliches Zeug“
            (Jacob Burckhardt über London), als „Verschlimmerungswerk“ (Victor Hugo über Paris)
            und ‚ästhetische Verwüstung‘ (Otto Julius Bierbaum über Florenz) verstanden wird,
            nicht schlimm genug wäre, trifft den Baumeister und sein Werk ein weiterer Vorwurf:
            „hier wohnen unmöglich“, befindet Marina Zwetajewa in einer Neubausiedlung, auch Ernst
            Bloch fehlt, was allerdings kaum verwundern mag, am Bauhausbauen das „Schlupfwinklige“,
            und Alfred Lichtwark, immerhin zu Besuch im Arbeitszimmer des Ästheten Henry van de
            Velde, stößt in dasselbe Horn: „Unbehaglicheres kann ich mir nicht denken.“ So erscheint
            es ebenso ungewöhnlich wie konsequent, was Ludwig Börne lange zuvor bereits feststellt:
            „Selten bewohnt der Architekt ein Haus, das er selbst gebaut.“
         

         Wozu also das Ganze? Warum eigentlich kann es der in der Regel ja sorgfältig ausgesuchte
            Architekt, und dies offenbar seit jeher, keinem Recht machen? Was macht den Architekten
            zum alleinigen Sündenbock für vermeintliche Bausünden, die letztlich auch der Finanzier
            und Bauherr mit zu verantworten hat? Ein Grund mag, und das wird durch die ausgewählten
            Textpassagen gleich welcher Gattung hinreichend belegt, der nicht gerade geringe Anspruch
            der Ingenieurswissenschaft Architektur sein, die sich, so wollen es zumindest Geschichte
            und Theorie, der Ästhetik wie der Pragmatik, dem Schönen und dem Nützlichen gleichermaßen
            verpflichtet weiß. Dass es nur selten gelingen will, beidem gerecht zu werden, ohne
            dass eines allzu deutlich in Diensten des anderen steht oder auf Kosten des anderen
            ästhetische oder funktionale Mängel aufweist, zeigen gerade die namhaften Bewegungen
            der Moderne, wie jene bauhausverwandte, die kurzerhand „das Nützliche für schön“ erklärte
            (Bertolt Brecht) und mit dieser Gleichung, zumindest in Brechts Geschichte, auf ganzer
            Linie scheitert.
         

         So gerät der Architekt, und zwar jener oft namenlos bleibende Durchschnittskollege,
            dem die Herausgeberin nicht von ungefähr ihre Sympathien schenkt – weit weniger als
            der über die gemeinen Kritteleien erhabene Star-Architekt – also wiederholt an den
            „Pranger“, wie es im dritten Abschnitt von Ursula Muschelers Anthologie heißt. In
            der Tat liest sich das Ganze ein wenig wie eine Ehrenrettung dieses verkannten Berufszweiges.
            Dazu setzt Muscheler den drei etwas ungleichen Abschnitten ihrer Sammlung jeweils
            einen knappen Einleitungsessay voran, der die Misere erneut auf den Punkt zu bringen
            versucht. Weitere Episoden aus Film, Theater und dem wirklichen Leben (Prinz Charles
            gegen Richard Rogers) illustrieren die zuweilen dramatischen Daseinsbedingungen dieser
            „Symbolfigur des Scheiterns“, wobei sich die einzelnen Kapitel kaum wesentlich voneinander
            unterscheiden lassen. So scheint die Dreiteilung hauptsächlich der suggestiven Wirkung
            der offenbar im Zusammenhang zu lesenden Zwischentitel geschuldet: „Unsere Architekten“
            – „Und ihre Bauten“ – „Am Pranger“.
         

         Wer sich die Sammlung weniger aus Interesse an der Figur des Baumeisters denn wegen
            der zitierten Autoren vornimmt, mag vielleicht an der Mischung aus essayistischem
            Sachtext und Romanpassage Anstoß nehmen. Genannt sind lediglich der Autor und das
            Erscheinungsjahr, ob es sich um den literarischen Reisebericht des Verfassers oder
            einen Ausschnitt aus einem Roman, einer Satire, einer Parabel handelt, erschließt
            sich mit etwas Kenntnis erst aus dem Verzeichnis der Textnachweise im Anhang. Anstelle
            des Werktitels, dem der zitierte Abschnitt entstammt, haben die längeren Passagen
            sloganartige Überschriften erhalten, die etwas willkürlich die Pointe vorwegnehmen
            wollen. Die kürzeren Texte dagegen sind, was gleichfalls mehr irritiert als optisch
            anspricht, in anderer Type gesetzt und ausgezeichnet.
         

         Originell ist die Sammlung trotz dieser formalen Beanstandungen, denn dieser Gang
            durch die Jahrhunderte zeigt mit einem Panorama der vermeintlichen baulichen Scheußlichkeiten
            auch den Wandel der Stile und Geschmäcker: im Barock stört man sich am „Stuckfirlefanz“
            (Giovanni Pietro Bellore), zur Zeit des Klassizismus am Säulenwahn (Louis-Sébastien
            Mercier), in den 1920er-Jahren an der soldatischen Gleichförmigkeit des modernen Städtebaus
            („Häuser angetreten“, Marina Zwetajewa), in der DDR am praktischen „Arbeiterschließfach“
            (Heiner Müller) und heute stößt man sich an futuristischen Bauwerken, wo „die Eingeweide
            außen und die Arschlöcher innen säßen“. Dem gescholtenen Architekten sei also Geduld
            empfohlen, zumindest, wie George Sand rät, bis genug Efeu über sein Bauwerk gewachsen
            ist.
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         Nach der WM ist vor dem Spiel

         Bücher rund um die Frauen-Fußballweltmeisterschaft. Eine Sichtung

         
            	      			Von Rolf Löchel
         

         In ihrer Ausgabe vom 9. Juli diesen Jahres meldete die „Frankfurter Allgemeine Zeitung“:
            „Auch Frauen können sich benehmen wie Männer. Sie erobern damit ein letztes Stückchen
            Normalität, das bisher fehlte.“ Es war die Zeit, in der die Fußballweltmeisterschaft
            der Frauen in Deutschland ausgetragen wurde. So nahmen Meldungen und Kommentare zum
            sportlichen Großereignis des Jahres drei Wochen lang in so ziemlich allen Medien bis
            hin zur BILD-Zeitung einen Spitzenplatz ein. Auch in dem FAZ-Artikel war von ihm die
            Rede: „Man sieht Spielerinnen, die auch schon mal auf den Platz spucken, sich umhauen
            oder einander mit dem Ellenbogen ins Genick springen.“
         

         Also gerade so wie die Männer. Dass Frauenfußball-Teams, denen es an spielerischen
            Vermögen mangelt, zu der im Männerfußball gepflegten Untugend rüder Fouls greifen,
            ist unbestritten und ließ sich im Spiel Nigerias gegen Deutschland 90 Minuten lang
            beobachten. Ob das allerdings ein Grund zur Freude ist, lässt sich mit Fug und Recht
            bezweifeln. Jedenfalls aber reiht sich die Zeitung mit der Rede von der weiblichen
            Eroberung der Normalität durch männliches Foulen und Spucken in eine zwar durchaus
            nicht gute, dafür aber umso ältere maskulinistische Tradition ein, der zufolge der
            Mann die Norm bildet, der Frauen bestenfalls nacheifern können.
         

         Interessierte sich die FAZ ebenso wie die anderen Gazetten noch bis zum Beginn der
            Weltmeisterschaft herzlich wenig für kickende Frauen, so sah das auf dem Büchermarkt
            erfreulich anders aus, wie jüngst die von Jürgen Schiffer „kommentierte Bibliografie
            zu wissenschaftlichen Aspekten des Frauenfußballs“ mit ihren 612 Einträgen auf beeindruckende
            Weise deutlich macht. Aus den zahlreichen Wissenschafts- und Forschungsgebieten, die
            Untersuchungen zum Frauenfußball hervorgebracht haben, stechen zwei Themenbereiche
            quantitativ besonders hervor. 108 Dokumente verweisen auf medizinische Publikationen
            und 45 behandeln „Gender-Aspekte“. Zurecht weist Schiffer im Vorwort darauf hin, dass
            sich die traditionellen Geschlechterverhältnisse „gerade im Fußball hartnäckig halten“
            und die Sportart „nach wie vor eine wichtige Funktion im Prozess der Aufrechterhaltung
            hegemonialer Männlichkeit inne hat“. Etwas fragwürdig ist allerdings seine Feststellung,
            dass dieser Sport „zumindest innerhalb der etablierten Fußballnationen nach wie vor
            eine wichtige ‚Bastion der Männlichkeit‘ darstellt“.
         

         Denn in einer der größten Fußballnationen, die zwei Weltmeisterschaften und drei (von
            bislang vier vergebenen) olympischen Goldmedaillen gewonnen hat, gilt Fußball dezidiert
            als Frauensportart, was auch Schiffer nicht entgangen ist. Dieses Wissen kleidet er
            jedoch in einen alten misogynen Topos, der Frauen und Kinder engführt. Immerhin räumt
            er ein, dass „Fußball und Männlichkeit nicht von Natur aus zusammengehören“. Wer hätte
            das gedacht.
         

         Dass die – nicht nur wissenschaftliche – Buchproduktion zum Frauenfußball im Vorfeld
            der Weltmeisterschaft einen besonderen Schub erfuhr, versteht sich. Überraschender
            ist da schon die Vielfalt der Textsorten und Genres, denen die Publikationen angehören.
            Sie reicht von wissenschaftlichen Monografien über Handbücher und Trainingsanleitungen,
            Bücher für Fans des Nationalteams und fußballbegeisterte Mädchen bis hin zu einem
            Bildband über Frauenteams in Ägypten, der Türkei, Palästina und Berlin. Selbst eine
            Krimianthologie ist zu finden. Rebecca Gablé und Thomas Hoeps haben sie unter dem
            doppeldeutigen Titel „Scharf geschossen“ herausgebracht und es ist nicht übertrieben,
            wenn letztere konstatiert, dass die zwölf Kurzkrimis „den Frauenfußball und die Frauen-Fußball-WM
            auf beeindruckend abwechslungsreiche Weise zum Thema machen“. Sie spielen vor und
            während der WM, gehen sogar zurück in die Zeit, als die „Dick Kerr Ladys“ das runde
            Leder traten, während ihre Männer in den Schützengraben des Ersten Weltkriegs starben;
            sie spielen in den Großstädten des Austragungslandes, in den Slums eines afrikanischen
            Teilnehmerlandes und vor bundesdeutschen Fernsehgeräten. Die AutorInnen lassen ihre
            Fantasie in den abwegigsten Geländen des Unwahrscheinlichen streunen oder greifen
            reale Skandale auf, welche die Vorfreude auf die WM trübten. Fans stalken durch die
            Stories, der Frauenhass mordet und Klischees werden ohne die geringste Chance auf
            „Ballkontakt“ getunnelt. Es kann sogar geschehen, dass eine Story nicht mit der Aufklärung
            eines Mordes endet, sondern mit seiner Ausführung. Abwechslungsreich sind sie also
            tatsächlich. Sonst aber beeindrucken durchaus nicht alle, ebenso wie auch nicht alle
            Spiele der WM beeindruckten. Unter den Stories finden sich kreuzbrave, ganz nette,
            wirklich witzige und fast richtig spannende. So spannend aber wie die Verlängerungen
            der Viertelfinale während der WM ist keine von ihnen. Das können sie auch gar nicht
            sein. Dazu fehlt ihnen als Kurzgeschichten der lange Atem.
         

         Den schärfsten Kontrast zu dem Krimibändchen dürften die diversen wissenschaftlichen
            Untersuchungen zum Thema Frauenfußball bilden. Oder das ebenfalls pünktlich zur Weltmeisterschaft
            erschienene „Handbuch Frauenfußball“ von Martina Voss-Tecklenburg, die noch wenige
            Monate vor der WM als Trainerin beim FCR Duisburg in Diensten stand und in der neuen
            Saison die Frauen des FF USV Jena in der hohen Kunst des Balltretens vervollkommnen
            wird. Anders als der Titel vermuten lassen könnte, richtet sich ihr Handbuch nicht
            an Frauenfußballinteressierte im Allgemeinen, sondern ausschließlich an TrainerInnen
            von Frauenteams, denen es „Technik und Taktik“ und „moderne Trainingsplanung“ vermittelt
            sowie Tipps zum Training bietet. Voss-Tecklenburg, die den FCR Duisburg im Jahre 2009
            zum Gewinn des UEFA Women’s CUP und im gleichen sowie im Folgejahr zum DFB-Pokal führte,
            hat das Buch gemeinsam mit Wiltrud Melbaum-Stähler geschrieben. In der Erwartung,
            dass die Weltmeisterschaft ein „erneuter Startschuss für eine weitere kontinuierliche,
            positive Entwicklung des Frauenfußballs in Deutschland“ sein und „die Zahl der fußballspielenden
            Frauen und Mädchen“ ansteigen lassen werde, möchten die Autorinnen den (künftigen)
            TrainerInnen aufstrebender Frauen- und Mädchenmannschaften eine „allgemeine Orientierung
            über die Grundprinzipien des Trainings einer Frauenfußball-Amateurmannschaften“ an
            die Hand geben. Denn in den „vielen tausend Amateurfußballerinnen“ erkennen sie zurecht
            „das Herzstück des deutschen Frauenfußballs“.
         

         Nicht weniger vielfältig als die Krimis der erwähnten Anthologie sind die wissenschaftlichen
            Neuerscheinungen zum Thema Frauenfußball. Eine Aufsatzsammlung mit – oft mehr schlecht
            als recht erfülltem – wissenschaftlichem Anspruch haben Alexandra Martine de Hek,
            Christine Kampmann, Marianne Kosmann und Harald Rüßler herausgegeben, in dem sie die
            „Ergebnisse aus einem Lehrforschungsprojekt“ über „Fußball und der die das Andere“
            vorstellen. Es handelt sich um den ersten Band einer neuen Reihe mit dem Titel „Gender
            and Diversity“. Entsprechend befasst sich einer der drei Beiträge mit Fußballerinnen.
            Es handelt sich um die „überarbeitete Fassung“ einer Diplomarbeit, die Christine Kampmann
            unter den Titel „Frauen in einer Männerdomäne“ an der Fachhochschule Dortmund einreichte.
            Die Wissenschaftlichkeit des Textes lässt jedoch in mancher Hinsicht zu wünschen übrig.
            So ist dem Text ein Zitat von Simone Laudehr, einer deutschen Nationalspielerin und
            Weltmeisterin von 2007, vorangestellt. Allerdings mit einer falschen Quellenangabe.
            Denn es ist nicht wie angegeben einer Ausgabe der Zeitschrift „11 Freunde“ entnommen,
            sondern tatsächlich deren Beilage „11 Freundinnen“.
         

         Im Literaturverzeichnis tauchen weder die Zeitschrift, noch ihre Beilage auf. Auch
            scheut sich Kampmann nicht, zweifelhafte Quellen wie „Wikipedia“ heranzuziehen, etwa
            um sich über die UEFA Women’s Champions League zu informieren oder deren „Definition“
            des Begriffs Tomboy zu übernehmen, die sich allerdings wie das gesamte sich als Enzyklopädie gerierende
            Internetprojekt bekanntlich ständig ändert. Auch zeichnet sich ihr Beitrag nicht eben
            durch einen gendersensiblen Sprachgebrauch aus. Im Gegenteil. Obwohl sie sich bewusst
            ist, dass im Fußball von Gleichberechtigung „nicht die Rede sein kann“ und sie dies
            etwa daran fest macht, dass er, „wenn er von Frauen gespielt wird, immer noch die
            geschlechtliche Beschreibung benötigt“. Hingegen würde „niemand auf die Idee kommen,
            von Männerfußball zu sprechen.“
         

         Letzteres ist bekanntlich ein Irrtum. Doch selbst wenn es tatsächlich so wäre, wäre
            es höchste Zeit, damit zu beginnen. Statt dessen aber folgt die Autorin bewusst der
            „üblichen Diktion“ und benutzt „die Begriffe Fußball (für Männerfußball) und Frauenfußball“,
            ohne sich weiter daran zu stören, dass sie damit einen Sprachgebrauch fortführt, der
            nicht nur den Genderbias in diesem Sport zementiert, sondern überhaupt die Vorstellung
            vom Mann als Norm und der Frau als (minderwertiger) Abweichung perpetuiert.
         

         Anders als Kampmanns aus einer Diplomarbeit destillierter Aufsatz zeichnet sich die
            „sporthistorische Promotion“ von Carina Sophia Linne neben anderen Vorzügen durch
            eine akribische Recherchearbeit aus. Im WM-Jahr begibt sich die Autorin zurück in
            die Zeit, als „Frauenfußball im geteilten Deutschland“ gespielt wurde. Dazu hat sich
            Linne tief in alle möglichen Archive vergraben. Dementsprechend ist ein hochinformatives
            Buch entstanden. Als Manko könnte man allenfalls ansehen, dass sie sich weit mehr
            für den Frauenfußball in der DDR interessiert als für denjenigen der in der alten
            BRD gespielt wurde, was sich sowohl im Text wie in der Auswahl der Abbildungen niederschlägt.
            Linne erklärt denn auch klipp und klar: „Im Zentrum der Arbeit steht der Frauenfußball
            in der DDR, allerdings stets mit einem vergleichenden Blick ‚über die Mauer‘“. Einigermaßen
            gerechtfertigt ist die Schwerpunktsetzung allerdings dadurch, dass in bisherigen (nicht
            nur) wissenschaftlichen Veröffentlichungen zum Thema „der DDR-Fußball zumeist – gewollt
            oder ungewollt – nur als ‚Exkurs‘ abgehandelt wurde.“
         

         Bibliografien, Krimis, Handbücher und wissenschaftlichen Untersuchungen haben – so
            unterschiedlich sie auch sein mögen – doch alle eines gemeinsam: Auch wenn das eine
            oder anderen Werk Illustrationen enthält, so überwiegt doch stets der Textteil. Dies
            gilt auch für Voss-Tecklenburgs Handbuch, dessen Übungseinheiten und Spielzügen oft
            erläuternde Bilder und Graphiken beigegeben sind.
         

         Dass der Fotoband „Schuhgrösse 37“ sich in dieser Hinsicht eklatant von den anderen
            hier vorgestellten Werken unterschiedet, versteht sich. Doch hebt ihn noch etwas anderes
            aus der Masse der Publikationen hervor – und dies betrifft den Textteil des Buches,
            das nicht nur Fotoband sondern auch Ausstellungskatalog ist. Es zeichnet sich als
            einziges durch eine dezidiert gender-sensible Sprache aus. Ein Wort wie „Frauenmannschaft“,
            das in den anderen Büchern gang und gäbe ist, wird man hier vergeblich suchen. Das
            heißt, wenn man einmal von dem Grußwort des DFB-Präsidenten und bekennenden Frauenfußballfans
            Theo Zwanziger absieht, bei dem es zumindest anklingt, wenn er meint „die besten 16
            Mannschaften“ seien zur Frauen-WM zusammengekommen. Noch in einer weiteren Hinsicht
            sind die Wortbeiträge des Bandes bemerkenswert: Sie sind viersprachig: Deutsch, Englisch,
            Türkisch und Arabisch. Die Auswahl der Sprachen erklärt sich dadurch, dass der Band
            (anhand von rund 100 Farbfotos) Einblicke in den „Frauenfußball in Ägypten, der Türkei,
            Palästina und Berlin“ bietet. Dass er mit der Zusammenstellung der Berliner Multikulti-Truppe
            von Türkiyemspor und Fußballerinen aus drei islamisch geprägten Ländern aus dem nahöstlichen
            Mittelmehrraum allerdings die „Faszination“ ins Bild setzt, die der Fußball „in aller
            Welt“ hervorruft, wie Bettina Luise Rürup und Urban Überschär von der Friedrich-Ebert-Stiftung
            im Vorwort meinen, ist denn doch übertrieben. Ebenso zweifelhaft ist es, wenn sie
            die Geschlechterverhältnisse der Länder nivellierend erklären, „in Ägypten, Palästina
            und der Türkei etabliert sich der Frauenfußball – wie in Deutschland – gegen ein traditionelles
            Frauen- und Geschlechterrollenbild“. Sollte da nicht vielleicht doch der eine oder
            andere nicht ganz so belanglose Unterschied zwischen den Geschlechterrollen hierzulande
            und in den drei muslimisch geprägten Staaten auszumachen sein? Auch fällt auf, dass
            manche Textbeiträge und Bildunterschriften allzu rosig ausfallen und beispielsweise
            allen Ernstes behauptet wird, „ein Kopftuch stellt keine Behinderung beim Fußball
            dar“.
         

         Auch in einem anderen Buch spielt das islamische Symbol eine Rolle, und zwar nicht
            eben eine Geringe. Die junge Semra nimmt es auf sich, „das blöde Kopftuch“ zu tragen,
            weil sie dann von ihren Eltern weniger kontrolliert wird, was ihr wiederum die Möglichkeit
            eröffnet, heimlich im Mädchenteam ihrer Schule zu kicken, dem „1. FC Ohne Jungs“,
            der auch den Titel für eine Reihe um eben diese Mädchenelf stiftet. Sie ist auf vier
            Bände angelegt, von denen bislang drei erschienen sind. Sie richten sich an Leserinnen
            im Alter der Protagonistinnen und wurden von Claudia Ondracek und Martina Schrey verfasst.
            In jedem der Bücher steht eines der Mädchen einer vierköpfigen Freundinnen-Gruppe
            im Mittelpunkt – ohne dass die anderen allerdings zu sehr in den Hintergrund geraten
            würden. Sie alle treten für den „1. FC Ohne Jungs“ an.
         

         Dummerweise haben sie mit Mike Munk einen Lehrer als Trainer vor die Nase gesetzt
            bekommen, der von kickenden Frauen und Mädchen ebenso wenig hält, wie sie von ihm.
            Nicht umsonst nennen sie ihn hinter vorgehaltener Hand „Mega-Macho“. Mit sehr viel
            mehr Begeisterung trainiert er auch das Jungsteam „SV King Kong“, das nicht nur auf
            dem Platz mit den Mädchen konkurriert, sondern auch einige Spieler beherbergt, von
            denen die eine oder andere Kickerin außerhalb des Platzes durchaus angetan ist, was
            im übrigen auf Gegenseitigkeit beruht. Es geht also durchaus nicht nur um die Lust
            und Last des Trainings, um Siege und Niederlagen sowie um Abwerbe-Versuche durch andere
            Teams, sondern ebenso sehr um die ersten Liebesgefühle, darum mit der Trennung der
            Eltern zurecht zu kommen – oder eben um das elterliche Machtwort strenggläubiger muslimischer
            Eltern, Fußball zu spielen, dem Semra im zweiten Band der Reihe unterworfen wird.
            Doch nicht nur sie soll nicht spielen dürfen, auch Paula soll es untersagt werden,
            wenngleich aus ganz anderen Gründen.
         

         Neben der Freundschaft verbindet die vier Mädchen nicht nur ihre Fußballleidenschaft,
            sondern auch gerade ihre so unterschiedlichen Charaktere und familiären Hintergründe,
            die natürlich auch für manche Reibereien sorgen. Doch „zusammen überwinden sie körperliche,
            emotionale, kulturelle und zwischenmenschliche Schranken“, wie Silvia Neid, die Trainerin
            des deutschen Frauenfußball-Nationalteams in einem Vorwort kurz, knapp und treffend
            zusammenfasst. Und eine von ihnen trägt sogar den gleichen Vornamen wie die berühmte
            Mia Hamm. Allerdings muss die fiktive Mia auch für das Klischee des schönen Mädchens
            herhalten, das keine Ahnung von Mathematik hat. Immerhin ist sie aber nicht auf den
            Mund gefallen. Und schließlich ist auch nicht jeder Junge ein mathematisches Genie,
            wie ihr Mitschüler Julius unfreiwillig beweist. Bedenklicher ist, dass der erfahrene
            ältere Bruder seiner Schwester anrät, ihr Licht unter den Scheffel zu stellen, um
            bei einem Jungen, auf den sie ein Auge geworfen hat, zu landen, oder der Kulturrelativismus
            einer ansonsten klugen und einfühlsamen Lehrerin, die ihren Schülerinnen zu erklären
            versucht, dass Mädchen aus religiösen Gründen Fußball spielen verboten werde, sei
            „nicht besser oder schlechter“ als es ihnen zu erlauben, sondern nur „ungewohnt“.
         

         Semra, das Mädchen aus einer muslimischen Familie sieht das selbstverständlich ganz
            anders und bleibt trotz aller Widerstände der Eltern „am Ball“. Schließlich geht dann
            auch alles gut aus. Die Cracks der Jungsmannschaft müssen anerkennen, dass die Mädchen
            „in den letzten Monaten verdammt gut kicken gelernt“ haben, was sie keineswegs von
            allen im eigenen Team behaupten können. Und selbst der Trainer erweist sich als gar
            nicht so übel wie gedacht. Ausgerechnet er, der sie zunächst wegen des Kopftuchs aus
            dem Team werfen wollte, verhilft Semra dazu, doch weiter Fußball spielen zu können.
            Dazu sucht er einen islamischen Hodscha auf, der ihre Eltern darüber belehrt, dass
            schon Mohamed meinte, Frauen sollten viel Sport treiben – so lange sie „immer lange
            Kleidung und ein Kopftuch“ tragen. So einfach löst sich alles in Wohlgefallen auf.
            Im Buch zumindest. Im wirklichen Leben sieht das alles ein wenig anders aus, wie unlängst
            die iranische Nationalelf der Frauen leidvoll erfahren musste.
         

         Neben der Reihe um den „1. FC Ohne Jungs“ richtet sich noch ein weiteres Buch an Mädchen,
            die darin auch gerne schon einmal direkt angesprochen werden. Es handelt sich um das
            Buch zur WM, dem der größte Publikumserfolg beschieden ist. Schon wenige Wochen nach
            seinem Erscheinen musste eine große Papierrolle für die zweite Auflage in die Druckpresse
            geschoben werden. Die ehemalige Bundesligaspielerin Shary Reeves hat es geschrieben.
            Bekannt geworden ist die Autorin allerdings nicht als Fußballerin, sondern vor allem
            durch die von ihr mitmoderierte kindgerechte Wissenssendung „Wissen macht Ah!“ und
            vielleicht noch als Aktrice in dem einen oder anderen Film. Nun agierte Reeves weder
            als Moderatorin noch bei als Schauspielerin alleine vor der Kamera. Und auch das vorliegende
            Buch hat sie nicht alleine geschrieben.
         

         Mit wem sie es nun allerdings gemeinsam verfasst hat, bleibt ein wenig dunkel. Mit
            der „Frauen-Nationalmannschaft“ wie Einband und Titelblatt behaupten, oder unter „Mitarbeit
            von Anja Kunick“, wie ihre Danksagung und auch der Inhalt vermuten lassen? Wohl doch
            eher letzteres. Dass das Nationalteam als Autorinnenkollektiv mitgenannt wird, dürfte
            hingegen in der hiervon erhofften Werbewirksamkeit begründet sein. Zielgruppe sind
            jedenfalls die „lieben Mädels“, denen Reeves anhand von „ganz persönlichen Geschichten
            und Erfahrungen“ einiger Nationalspielerinnen die frohe Botschaft vermitteln möchte:
            „Das könnt ihr auch!“ Mag es auch vielleicht nicht bei jeder der Leserinnen wirklich
            bis in die Nationalelf reichen, so ist der emanzipatorische Impetus doch zu begrüßen.
         

         Reeves stellt jedoch nicht nur erfolgreiche Spielerinnen vor, sondern geht auch tief
            in die Historie des Frauenfußballs zurück. Genau gesagt, bis zu dessen Anfänge Ende
            des 19. Jahrhunderts, als in England auch schon einmal 10.000 Menschen zusammenströmten,
            um ein Spiel zu verfolgen. Und nicht zuletzt verrät sie, warum es schlicht mehr Spaß
            macht Frauenfußball zu schauen: Die Spiele der Männer „werden oft durch Fouls unterbrochen,
            sodass man sie kaum genießen kann. Anders ist das beim Frauenfußball. Dort wird zwar
            auch auf einem sehr hohen athletischen Leistungsniveau gespielt, das Tempo und die
            Taktik sind jedoch mit bloßen Auge einfacher zu verfolgen. Und genau das ist der Grund,
            weshalb die Menschen in die Stadien ziehen.“ Der Zuspruch, den die Frauenbundesliga
            bislang genießt, ist tatsächlich aber denkbar gering. Ob sich dies nach der WM wesentlich
            ändern wird, bleibt abzuwarten.
         

         Nicht nur aufgrund der Ernüchterung angesichts des frühen Ausscheidens der deutschen
            Elf hinterlässt die von Reeves – wie bekanntlich auch von anderen – vorab versprühte
            Euphorie über deren zu erwartende Erfolge einen zwiespältigen Eindruck. Reeves fantasiert
            sich die Schlussphase eines Endspiels zwischen Deutschland und den USA herbei, in
            der die Gastgeberinnen 2:1 führen und Inka Grings in der Nachspielzeit das erlösende
            dritte Tor für Deutschland erzielt.
         

         Doch hat das Buch auch mehr als nur einige positive Seiten zu bieten. So enthält es
            etwa durchaus reflektierte Abschnitte über „Niederlagen“ und sonstige „harte Prüfungen“
            wie Verletzungen, die eine langwierigen Heilungsprozess erfordern, oder über die „öffentliche
            Wahrnehmung“ des Frauenfußballs. Reeves Haltung zur Erotisierung seiner Akteurinnen
            als „Marktingstrategie“ muss man allerdings nicht unbedingt teilen. Zwar seien „gerade
            wir Frauen immer darauf bedacht, uns so authentisch wie möglich zu verkaufen“ und
            möchten „lieber an Leistung und Glaubwürdigkeit gemessen werden.“ Leider zeige ein
            „Realitätscheck“ aber, dass nur ein „Hauch Erotik“ die „notwendigen Medienwirksamkeit“
            und das „öffentliche Interesse“ zu wecken vermöge. So bedauerlich es daher auch sei,
            man müsse „diesen Weg“ leider beschreiten, „weil er Erfolg versprechend für die Vermarktung“
            sei. Im wohlverstandenen Interesse des Frauenfußballs aber wäre es gerade, diese Realität
            zu ändern. Andernfalls werden sich Fußballerinnen früher oder später ein ähnlich ‚sexy‘
            Outfit verpassen lassen müssen, wie dies den Beachvolleyballerinnen geschah. Immerhin
            aber steht bei Reeves, anders als bei Okka Gundel, die in ihrem Buch zur WM auf „Geschichten
            unter den Trikots“ setzt, stets der Sport im Mittelpunkt.
         

         Und indem sie den Imperativ „elf Freunde müsst ihr sein“ demontiert, kritisiert sie
            zudem – zumindest implizit – den Titel von Gundels Buch, der die Rede von den „11
            Freundinnen“ beschwört. Ein Topos, der nicht auf den früheren Bundestrainer Sepp Herberger,
            sondern auf Richard Girulatis zurückgeht, der ihn bereits 1920 in seinem Buch über
            „Theorie, Taktik, Technik“ des Fußballs prägte, wie sich der Rezensent gerne von Reeves
            belehren ließ. Der Propaganda der elf Freunde setzt die Autorin nun in einem Abschnitt
            mit dem ironisch zu lesenden Titel „Das Freundschafts-Gen“ einige Überlegungen zum
            Begriff eben der Freundschaft entgegen, die sie zu dem überzeugenden Schluss führen,
            in einem Fußballteam sei nicht Freundschaft wichtig, sondern vielmehr „Respekt und
            die Bereitschaft, für die Schwäche der anderen einzustehen, Fehler wettzumachen und
            sich hundertprozentig einzubringen“.
         

         In einer anderen Hinsicht langt sie aber – nicht nur sprachlich – kräftig daneben.
            Es geht um das, wie sie schreibt, „leidliche Monatsthema“. Nun hat ihr da sicher der
            Tippfehlerteufel einen Streich gespielt und es sollte wohl „leidiges Monatsthema“
            heißen. Das macht die Sache, oder besser gesagt die Rede von ihr aber keineswegs besser.
            Gemeint ist damit jedenfalls „nicht gerade der Zeitraum, in dem wir unfassbar flexibel
            mit uns umgehen lassen“, wie die Autorin formuliert, die „allmonatliche Phase“ also,
            „in der wir uns selbst am wenigsten leiden können“. All dies gibt die Autorin nun
            auch noch mit quasi erhobenem Zeigefinger und den Worten „Mädels, nun mal die Ohren
            gespitzt!“ zum Besten. Bleibt nur zu hoffen, dass es die jungen Leserinnen da schon
            aufgeklärter sind.
         

         Wenige Zeilen später macht sich Reeves allerdings auch schon wieder für eine Forderung
            stark, die sich ohne weiteres unterschreiben lässt: „Nur wir Frauen selbst können
            unseren Fußball glaubwürdig und selbstbewusst weiblich nach außen hin verkaufen. Das
            bewegt den Frauenfußball in Richtung Unabhängigkeit. Also: Trainerinnen, Spielerinnen,
            und Schiedsrichterinnen braucht das Land!“
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         „Ihr Hunde, warum tragt ihr diesen Firlefanz?“

         Chil Rajchmans Augenzeugenbericht über das Vernichtungslager Treblinka

         
            	      			Von Christian Rink
         

         Beim Lesen dieses schmalen Bandes läuft man Gefahr, ohne die Flucht in Metaphern und
            Metaphysik den Glauben an den eigenen Verstand zu verlieren. Was lässt sich über eine
            Erzählung schreiben, die einen in der sprachlichen Ausformung des Unbeschreiblichen
            und dennoch Realen trifft? Das Buch „nimmt einem den Atem und raubt einem die Stimme“,
            wie es ein Leser im Internet festhält. Wie kann man etwas besprechen, das einen verstummen
            lässt?
         

         Sein Bericht ist in kleine Kapitel unterteilt, die Auskunft geben über den Aufbau
            des Lagers und das Ausmaß eines Alltags der Demütigungen, Qual, Entmenschlichung und
            des Mordes. Rajchman wurde dazu gezwungen, als „Friseur“ und „Zahnarzt“ zu fungieren:
            was das bedeutet sollte jeder vernünftige Mensch selbst im Buch nachlesen, wie ohnehin
            jeder das Buch lesen sollte.
         

         Die Szenen, die in dem Buch beschrieben werden, vor allem das ständige Auspeitschen,
            reihen sich ein in eine immens große Anzahl an erschreckenden Bildern und Schilderungen
            des Vernichtungsfeldzugs NS-Deutschlands, die den Leser nicht loslassen. Er wird wohl
            niemals die Fotografien schwangerer Frauen, Mütter und Kinder vergessen, die in der
            Schlucht von Babi Yar nackt und hilflos fotografiert und verhöhnt wurden, bevor sie
            erschossen und verscharrt wurden. Man kann die Stimme Hans Hofmeyers, Richter im Frankfurter
            Auschwitzprozess, niemals wieder vergessen, der in der Urteilsbegründung unter Tränen
            vom Tod kleiner Kinder berichtet und daran scheitert, mit Worten zu schildern, was
            sich hinter den Begriffen Konzentrationslager, Vernichtungslager und Auschwitz verbirgt.
            Was kann man aus diesen Worten, Bildern und aus Rajchmans Buch lernen? Wie berechtigt
            ist die Hoffnung, daraus mehr lernen zu können, als dass es eine Totalität des Verbrechens
            gibt, die sich jedem Verständnis widersetzt. Gleichzeitig haben wir als Nachgeborene
            diesen Schrecken zu bewahren und seine Ausmaße offenzulegen und zu kontextualisieren.
            Wer aber kann die Tat erklären, die die folgenden Sätze aus Rajchmans Bericht beschreiben:
            „Er hält einen Häftling an, der gerade vorbeikommt, und schneidet ihm mit einem Messerhieb
            ein Ohr ab. Das Blut fließt, der Jude schreit, aber er muss sofort mit der Trage weiterlaufen.“
            Wer kann erklären, wieso Menschen derart gequält, gepeitscht und verhöhnt werden?
         

         Rajchmans Bericht ist wertvoll, weil er die Wirklichkeit schonungslos und nüchtern
            und damit mit großer Sprachmächtigkeit schildert und sie so – auch durch die von der
            Herausgeberin beigefügten lehrreichen Abbildungen, Lagerplänen und Fotos – aus der
            metaphysischen Unschärfe herausholt und beschreibbar macht. Begreifbar jedoch nie.
            Als Firlefanz bezeichneten die Wachleute in Treblinka übrigens tote Kinder.
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         Das Ghetto als antisemitisches Stereotyp

         Dan Michman hinterfragt die „Entstehung der Ghettos während des Holocaust“

         
            	      			Von H.-Georg Lützenkirchen
         

         Dan Michman, Historiker an der Gedenkstätte Yad Vashem in Jerusalem, hinterfragt in
            seinem Buch „Angst vor den ,Ostjuden‘“ die „Entstehung des Ghettos während des Holocaust“.
            Das Thema ist von Interesse, wenn es um die Analyse des Judenmordes durch die Nazis
            geht. War die Einrichtung von Ghettos eine Phase der Vernichtungspolitik, die „unausweichlich
            in die ,Endlösung‘ mündete“? Im Hintergrund steht dabei die Frage, die in der NS-Forschung
            lange diskutiert wurde: war die Ermordung der Juden eine von Beginn an auf dieses
            Ziel hin intendierte Politik (Intentionalisten) oder war sie das Ergebnis einer sich
            stetig radikalisierenden Politik, an deren Ende dann die Ermordung stand (Funktionalisten)?
         

         Michman fasst zunächst den Stand der Forschung zusammen. Demnach war die Ghettoisierung
            ein „zentrale Erfahrung aller europäischen Juden während des Holocaust“. Die Ghettos,
            die vor allem in Osteuropa eingerichtet wurden, waren „ein systematisches und bewusstes
            Element, das von den deutschen Stellen […] als Teil ihrer umfassenden Politik eingeführt
            wurde“. In diesem Kontext waren die Ghettos ein „ein Schritt auf dem Abstieg zur totalen
            Vernichtung“. Eine tragische Besonderheit der Ghettos waren die Judenräte, „das wirksamste
            Werkzeug deutscher Kontrolle über die jüdische Bevölkerung“, wie Michmann Saul Friedländer
            zitiert.
         

         Trotz dieser einvernehmlichen Einschätzung der ,Ghettopolitik‘ der Nazis bleiben für
            Michman Fragen zum Verständnis des Ghettos als Teil der Nazipolitik offen. Das „Ghettosystem“
            war keinesfalls allumfassend. Es gab unterschiedliche „Arten“ von Ghettos. Es gibt,
            so Michman, bis heute kein Dokument, „das eine Erklärung ihres Ziels und die Prinzipien
            ihrer Anlage und Verwaltung enthielte“.
         

         Aber es gab das Ghetto in der langen Tradition des Antisemitismus in Deutschland und
            Europa. In dieser Tradition stand das Ghetto für jene „dichtbewohnten Judenviertel
            Osteuropas“, in denen der Ursprung aller unheilvollen jüdischen Macht gesehen wurde.
            Ausdruck fand diese Angst im „kulturellen Stereotyp des ,Ostjuden‘“. Michmann konstatiert
            hier eher ein „psychologisches“ denn ein bürokratisches Motiv, das die Nazis bewog,
            Ghettos einzurichten. „Im Lichte eines aktiven Antisemitismus nötigte die unmittelbare
            Begegnung mit dem osteuropäischen Ghettos und den osteuropäischen Juden […] die deutschen
            Behörden am Ort, etwas gegen ein Phänomen zu unternehmen, das als eine existentielle
            Bedrohung wahrgenommen wurde.“
         

         Die Wiederbelebung der antisemitischen Vorstellung eines Ghettos ist also, so Michmann,
            „ein Zeichen dafür, dass der Antisemitismus der Nationalsozialisten sich in einem
            bestimmten kulturellen und weltanschaulichen Raum entfaltete, dessen Hauptzugang von
            einer uralten antisemitischen Tradition bestimmt war“. In dieser Perspektive war also
            das von den Nazis eingerichtete Ghetto kein funktionaler Ausdruck eines ,modernen‘
            Antisemitismus, dessen Endziel die Ermordung der Juden war.
         

         Von besonderer Bedeutung für die Einschätzung der Ghettos in Osteuropa im Kontext
            eines traditionellen Antisemitismus wurde nach Michmans Auffassung das pseudowissenschaftliche
            Buch „Das Judentum im osteuropäischen Raum“, das der antisemitische NS-Ideologe Peter
            Heinz Seraphim 1938 veröffentlicht hatte. Seraphim hatte in diesem Werk die „größten
            Judenstädte“ Osteuropas ,untersucht‘ und mit pseudowissenschaftlichem Kartenmaterial,
            das Michmann im Anhang seines Buches abbildet, die Ghettos in Städten wie Warschau,
            Krakau, Lemberg, Lodz, Wilnau, Kowno und Riga im jeweiligen „Stadtbild“ gekennzeichnet.
            Die Karten ,bestätigten‘ das antisemitische Klischee: die jüdische Bevölkerung konzentrierte
            sich in bestimmten Stadtbezirken. Es galt nun vorsorgend, diese Bezirke vom Rest der
            Stadt abzutrennen, um die jüdische Bevölkerung zu isolieren und ihre Bewegungsfähigkeit
            einzuschränken.
         

         Michmans Buch lenkt den Blick auf einen Aspekt der nationalsozialistischen Vernichtungspolitik,
            der gemeinhin wenig hinterfragt wird. Er zeigt, wie das Ghetto als ein ,kulturelles‘
            Konstrukt des traditionellen Antisemitismus zum konkreten Mittel der nationalsozialistischen
            Vernichtungspolitik wurde.
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         Jüdisches Brandenburg – seine historischen Wurzeln und der Untergang in der NS-Zeit

         Regionalstudien zu Aspekten der Landesgeschichte

         
            	      			Von Kurt Schilde
         

         Die Erforschung der jüdischen Geschichte im Bundesland Brandenburg hat eigentlich
            erst 1989/90 begonnen. Mit dem informativen Sammelband „Wegweiser durch das jüdische
            Brandenburg“ – herausgegeben von Irene Diekmann und Julius H. Schoeps (Berlin 1995)
            – und dem von Frau Diekmann edierten Buch „Jüdisches Brandenburg“ (Berlin 2008) haben
            der Direktor und (seit 2006) die stellvertretende Direktorin des Moses Mendelssohn
            Zentrums für europäisch-jüdische Studien Pionierarbeit geleistet. Ergänzt mit der
            Veröffentlichung von Monika Nakath über die Verfolgung der jüdischen Minderheitsbevölkerung
            im Spiegel von Finanzamtsakten aus dem Brandenburgischen Landeshauptarchiv (Aktenkundig:
            „Jude!“, Berlin 2010) bestehen wichtige Grundlagen der Geschichte des jüdischen Brandenburgs.
         

         Hier soll auf weitere, die genannten Titel ergänzende und das Wissen ausfächernde
            Publikationen hingewiesen werden. Zunächst ist auf die erstmalige umfassende Untersuchung
            der Geschichte der Judenverfolgung in Brandenburg durch die Historikerin Edda Weiß
            hinzuweisen. Ihre 2002 abgeschlossene und im Jahr darauf veröffentlichte Dissertation
            ist leider bisher nicht rezipiert worden. In ihrem umfänglichen Werk geht die Autorin
            – soweit es die von ihr ermittelten Quellen erlaubt haben – auf die Lage der jüdischen
            Bevölkerung in der früheren Provinz Brandenburg und die Phasen der Verfolgung zwischen
            dem Beginn der staatlichen antijüdischen Politik 1933 bis zur letzten Phase – dem
            Holocaust – ein. Diese Fallstudie präsentiert eine Fülle von Beispielen für antijüdische
            Repressionen – Berufsverbote, Boykotte, Diffamierungen und Denunziationen – und Verdrängungen.
            Die Studie berücksichtigt die bürokratische Form der Verfolgung und schließt eine
            regionalgeschichtliche Lücke. Eine wesentliche Besonderheit des jüdischen Lebens in
            Brandenburg ist die Tatsache, dass die Provinz beziehungsweise das heutige Bundesland
            das Umland der Reichshauptstadt bildet.
         

         Die Darstellung beginnt mit einem Überblick über die Entwicklung der jüdischen Bevölkerungsminderheit,
            die Geschichte der jüdischen Gemeinden und das jüdische Vereinswesen bis 1933. Weiß
            geht auf die Verfolgungsmaßnahmen – Aprilboykott 1933 und die ersten Berufsverbote
            – sowie besondere Zielgruppen der Verfolgung ein: Ärzteschaft, Markt-, Groß- und Einzelhandel
            sowie die „Großstadtjuden“ in der Provinz: Kur- und Sommergäste und Bewohner von Erholungs-,
            Kinder- und Jugendheimen (oft aus Berlin) sowie Grundbesitzer und Wohnungsinhaber.
            Sie informiert über die weiteren Verfolgungsschritte: die Nürnberger Gesetze (1935),
            den Fortgang der antijüdischen Politik bis zu den Novemberpogromen 1938 und abschließend
            die Entwicklung im Zweiten Weltkrieg und die letzte Phase der Verfolgung: Zwangsarbeit,
            Ghettoisierung und die Deportationen in den Tod.
         

         Oft haben sich die Ereignisse in Brandenburg nicht oder wenig von den Verfolgungsmaßnahmen
            auf Reichsebene oder in anderen Regionen unterschieden. Als eine bemerkenswerte Besonderheit
            stellt Weiß die mehrfach nachgewiesene gegenseitige Dynamisierung der Verfolgungen
            zwischen der NS-Basis in den Brandenburger Städten und Dörfern und den staatlichen
            Maßnahmen heraus. Sie ist auf eine große Anzahl von Einzelfällen eingegangen und demonstriert
            die Vielfalt der Repressionen. Durch viele bisher unbekannte Quellen hat sie das Leben
            der Verfolgten ebenso sichtbar werden lassen wie die Denunziationen durch die Mehrheitsbevölkerung,
            die Geschichte von NS-Verbrechen und die Beteiligung der nazifizierten Kommunal- und
            Provinzbehörden an der Verfolgung.
         

         Der Autorin ist ein transparentes und exemplarisches Bild der Judenverfolgung in Brandenburg
            gelungen. Tatsächlich ist dem Buch jedoch bis heute die notwendige Bekanntheit versagt
            geblieben, da es nur in einem kleinen Verlag herausgekommen ist, dessen Werbemöglichkeiten
            offenbar begrenzt sind. Dennoch werden zukünftige Forschungen auf die Recherchen von
            Edda Weiß zurückgreifen müssen und dort viele Anregungen und Hinweise finden.
         

         Viele interessante und informative Beiträge zur jüdischen Geschichte der Niederlausitz
            präsentiert die von Rainer Ernst (Leiter des Kreismuseums Finsterwalde) herausgegebene
            Jahresschrift des Kreismuseums „Gestern sind wir hier gut angekommen.“ Für diese Schrift
            hat die aus Finsterwalde stammende Inge Deutschkron ein Grußwort beigesteuert, in
            dem sie die Verdienste der Autorinnen und Autoren hervorhebt, „in ihren Beiträgen
            den Versuch zu unternehmen, nachzuvollziehen, wie aus Nachbarn mit einer anderen Religion
            Opfer wurden …“. Die Texte stammen von Historikerinnen und Historikern sowie historisch
            Interessierten aus der Region und von außerhalb. Sie decken ein großes thematisches
            Spektrum ab.
         

         Das Titelzitat stammt aus einer Postkarte von 1935, die ein junger Jude nach der Ankunft
            in der Niederlausitz an seine Eltern sandte. Er erhielt auf dem jüdischen Lehrgut
            Schniebinchen eine Ausbildung, die es ihm ermöglichte, im Ausland eine neue Heimat
            zu finden. Auf dieses Lehrgut geht die Berliner Historikerin Claudia Schoppmann ein.
            In der Niederlausitz befand sich auch Jessen, ein von jüdischen Organisationen betriebenes
            Ausbildungslager für junge Jüdinnen und Juden. In weiteren Beiträgen werden Überblicke
            über die jüdische Geschichte von Guben, Cottbus, Finsterwalde und Lübben gegeben.
            Exemplarisch sei auf einige Facetten hingewiesen: In der Neißestadt Guben lebten 1933
            202 Juden (und Jüdinnen), bei der Volkszählung 1939 waren es noch 98 Personen und
            1946 nur noch zwei Frauen. Der wohl bekannteste Gubener Jude war der von 1912 bis
            1924 amtierende Oberbürgermeister Alfred Glücksmann, dessen Biografie kurz umrissen
            wird. Bereits Mitte März 1933 fanden in der Stadt antijüdische Maßnahmen statt, als
            ein Waren-, Kauf- und Schuhhaus geschlossen werden mussten. Die Nachfahren der aus
            Cottbus vertriebenen Familie Grünebaum, deren Tuchfabrik „arisiert“ wurde, kehrten
            in die Stadt zurück und errichteten 1997 eine „Stiftung, die sich der Pflege der Kultur
            und des Theaters sowie der Wissenschaft verschrieben hat.“
         

         Es geht weiter um die Ausgrenzung und Verfolgung der Juristen jüdischer Herkunft,
            dargestellt von Hans Bergemann, auf dessen weitere Arbeit noch hinzuweisen ist. Bereits
            Ende März wurde das Amtsgericht in Forst besetzt und der Richter Hans Moral aus der
            Stadt vertrieben. Bergemann geht beispielhaft auf die Lebenswege von Juristen ein,
            die teilweise Zuflucht im Ausland finden konnten. Aber viele wurden Opfer der Shoah
            und starben in Theresienstadt oder Auschwitz beziehungsweise begingen Suizid.
         

         Neben weiteren Beiträgen über eine „Arisierung“ und jüdische Friedhöfe informiert
            der Herausgeber über die „Pogromereignisse“ im November 1938 in der Niederlausitz.
            Die „Befehls- und Informationszentrale für die Niederlausitz bildete die Leitstelle
            der Geheimen Staatspolizei in Frankfurt (Oder).“ Auch die „normale“ Bevölkerung beteiligte
            sich an dem Pogrom, wie ein Jugendlicher, der in Senftenberg an einer Hausfassade
            empor kletterte und das Schild eines jüdischen Rechtsanwalts herunterriss. Abgerundet
            wird der Band mit einer Chronologie.
         

         Neben der jüdischen Geschichte der Niederlausitz ist auf die von Irmtraut Carl lektorierte
            und bemerkenswerte Dokumentation zur Geschichte der jüdischen Bevölkerung der Region
            Dahme-Spreewald „Das haben wir alles nicht gewusst“ hinzuweisen. Der Titel des von
            dem Verein Kulturlandschaft Dahme-Spreewald e.V. herausgegebenen Bandes ist wohl auch
            mit Hintersinn gewählt: Über die unterschiedlichen Aspekte der regionalen Geschichte
            hat man „nichts gewusst“. Dies hat sich geändert, als für die Verlegung von „Stolpersteinen“
            Hintergrundinformationen recherchiert werden mussten. Das Bedürfnis nach dieser Form
            des Erinnerns an die Opfer der NS-Diktatur mit Hilfe der von dem in Köln lebenden
            Künstler Gunter Demnig verlegten Stolpersteine hat zu vielfältigen Recherchen geführt:
            So entstanden Kenntnisse über jüdische Einwohnerinnen und Einwohner in Königs Wusterhausen,
            Mittenwalde, Zeesen, Deutsch Wusterhausen, Zeuthen, Bestensee, Schulzendorf, Schenkendorf,
            Märkisch Buchholz und Bindow. Entstanden ist eine Collage von biografischen Skizzen
            – manchmal auch nur Schnipseln – und Abbildungen von Dokumenten und Fotografien sowie
            Erinnerungen von Zeitzeugen und abgedruckten aktuellen Zeitungsartikeln. Die Zusammenstellung
            erinnert an die Zahnärztin Paula Jacobsohn aus Königs Wusterhausen und deren Ehemann
            Max Jacobsohn, der Vorsitzender der örtlichen Allgemeinen Ortskrankenkasse war. Beide
            wurden 1942 nach Riga deportiert und ermordet. Seit 2005 erinnern Stolpersteine an
            diese beiden Opfer des Holocaust. Die Initiative zu deren Verlegung ging von dem Verein
            Kulturlandschaft Dahme-Spreewald aus. Auch Schülerinnen und Schüler haben sich bei
            Stolpersteinlegungen beteiligt und konnten die Ergebnisse ihrer Recherchen in dem
            Band wieder finden. Es wird auch auf den jüdischen Friedhof in Mittenwalde eingegangen
            und eine Rekonstruktion der Belegungsliste des Totenackers vorgenommen,
         

         Der zweite Teil dieser Veröffentlichung ist der Geschichte des dem KZ Sachsenhausen
            angegliederten Außenlagers Königs Wusterhausen gewidmet: Jüdische Häftlinge des 1944
            aufgelösten Ghettos Litzmannstadt – der ursprüngliche Name der Stadt war und ist heute
            wieder Łódź – mussten 1944/45 in Königs Wusterhausen für das „Deutsche Wohnungshilfswerk“
            für das Rüstungsministerium Behelfsheime für Ausgebombte bauen. Der Verein Kulturlandschaft
            Dahme-Spreewald hat auch ein Tagebuch nach der Liquidierung des Ghettos – aus dem
            Polnischen übersetzt – und Häftlingsberichten sowie Erinnerungsberichte aus der israelischen
            Gedenkstätte Yad Vashem veröffentlicht.
         

         Ergänzend zum ersten Teil der Schrift „Das haben wir alles nicht gewusst“ ist auf
            die unveröffentlichte Diplomarbeit von Torsten Wolff über den jüdischen Friedhof von
            Mittenwalde hinzuweisen. Er hat zum Abschluss seines Studiums der Landschaftsarchitektur
            eine Bestandsaufnahme der „verwaisten Ruhestätte“ vorgenommen und ein Konzept für
            die Verwirklichung eines Gedenkortes entwickelt. Ausgehend von der Erforschung der
            Geschichte des vermutlich seit 1831 als Friedhof benutzten Areals berichtet der Autor
            über Schändungen, die Abräumung und die Aufstellung eines Gedenksteins. Sein Ansatz
            geht von der Wiederherstellung und Ergänzung der Bausubstanz aus, stellt das Areal
            als „heiligen Boden“ dar, soll beim Besuch des Ortes sensibilisieren und die historische
            Struktur wieder sichtbar werden lassen. Wolff setzt sein Modell mit jüdischen Gedenkorten
            in der Umgebung in Beziehung und kommt abschließend zu der Aussage: „Wenn es mit der
            Errichtung des Gedenkortes gelänge, den Besuchern und vor Allem den Mittenwalder Bürgern
            die Intention des Entwurfes, das Sichtbarmachen und Auseinandersetzen mit der deutsch-jüdischen
            Kultur, nahe zu bringen, müsste der Jüdische Friedhof in Mittenwalde letzten Endes
            nicht mehr nur euphemistisch ‚Guter Ort‘ heißen.“
         

         Einen emotionalen Ausgangspunkt hat das Eberswalder Gedenkbuch, welches die Erinnerung
            an die jüdische Bevölkerung in dieser Kleinstadt wach hält: Ein zufälliger Kontakt
            zu einer ehemaligen jüdischen Einwohnerin von Eberswalde im Jahre 2003 motivierte
            eine Erzieherin zur Spurensuche nach der jüdischen Bevölkerung. Sie sammelte Informationen
            und fand weitere engagierte Menschen, bis in jahrelanger Kleinarbeit die biografischen
            Daten vieler Angehörigen der Minderheitsbevölkerung der Stadt zusammengetragen waren.
            In einigen Fällen war es möglich, Kontakte zu Überlebenden oder Angehörigen zu finden,
            die überwiegend im Ausland lebten beziehungsweise leben. Ein Besuch in ihrer früheren
            Heimat bot Gelegenheiten, Informationen über sie und ihre Angehörigen zu erhalten.
            Solche Kenntnisse konnten auch bei Besuchen in ihrer neuen Heimat erworben werden.
            Die Kontakte führten zu bewegten Momenten bei den Eberswalder Nachgeborenen ebenso
            wie bei den aus der Stadt Geflohenen und deren Kindern und Kindeskindern. Einige sind
            mit eigenen Familiengeschichten in dem Band vertreten. Er ist teilweise reichhaltig
            bebildert, aber bei den meisten Personen beschränken sich Angaben auf wenige Zeilen
            mit biografischen Daten. Das Beeindruckende dieses Gedenkbuches ist die große Zahl
            der aufgefundenen Personennamen mit den Erschütterung auslösenden Daten wie etwa zu
            Siegfried Bloch: „Am 14.04.1942 wurde er mit dem Transport Magdeburg-Potsdam-Berlin
            nach Warschau deportiert. Sein Verbleib ist unbekannt.“
         

         Eine spezielle Vertiefung bietet ein Band von Hans Bergemann und Simone Ladwig-Winters
            über Juristen jüdischer Herkunft im Landgerichtsbezirk Potsdam. Zu ihnen gehörte Ernst
            Westphal, für den mit der NS-Herrschaft die Welt zusammenbrach, wie er sie kannte.
            Dessen Aussage wurde in den Titel der Veröffentlichung übernommen. Das Buch informiert
            über die Geschichte der Verfolgung und Ausgrenzung von 1933 bis über 1945 hinaus.
         

         In einem biografischen Teil werden die Lebensgeschichten von 32 Juristen erzählt.
            Da der Gerichtsbezirk über Potsdam hinausreichte, wird auch auf die Verfolgung in
            Beelitz, Belzig, Brandenburg an der Havel, Dahme, Friesack, Luckenwalde und Rathenow
            eingegangen.
         

         Es werden unterschiedliche historische Aspekte angesprochen: Einerseits geht es um
            die Geschichte der Judenverfolgung in Brandenburg aus der „juristischen Perspektive“,
            womit die Arbeit eine interessante Ergänzung zu dem hier besprochenen Buch von Edda
            Weiß ist. Auf der anderen Seite stehen die über dreißig biografischen Porträts der
            Juristen – eine Juristin gab es damals noch nicht im Landgerichtsbezirk Potsdam. Einigen
            von Ihnen gelang die Flucht ins Ausland und dort das Überleben. Aber es gibt auch
            viele Hinweise auf die Ermordung im Konzentrationslager Sachsenhausen, in Theresienstadt,
            Auschwitz und anderen Orten. Die biografischen Skizzen zeigen, wie die Verfolgung
            das Leben der Juristen und ihrer Angehörigen beeinflusste und oft auch beendete.
         

         Eine sinnvolle Ergänzung in doppelter Hinsicht ist die von Barbara Rösch erarbeitete
            Handreichung für Lehrerinnen und Lehrer an Grundschulen zur jüdischen Geschichte und
            Kultur in Brandenburg. Sie enthält neben einem Plädoyer für die Berücksichtigung der
            jüdischen Kultur und Geschichte im Grundschulunterricht fundierte Erklärungen spezifisch
            jüdischer Eigenheiten und Verweise auf den Lehrplan: Erklärt werden Mitzwa, Tora und
            Talmud, die unterschiedlichen Richtungen im (modernen) Judentum ebenso wie Synagoge,
            Mikwe und Friedhof und der jüdische Kalender – immer mit den möglichen Bezügen zum
            Lehrplan. Hinzu kommt die regionalgeschichtliche Vertiefung am Beispiel der Geschichte
            von Potsdam und Caputh.
         

         Weitere Informationen über das jüdische Leben in Brandenburg über den Aspekt der Verfolgung
            hinaus bieten zwei Publikationen von Brigitte Heidenhain über jüdisches Leben in Wriezen
            und Schwedt. In beiden Schriften wird auf die Entstehung und Geschichte der jüdischen
            Gemeinden in den beiden Orten und besonders auf die Friedhöfe eingegangen. Beide Publikationen
            stehen im Zusammenhang mit einem am Institut für Jüdische Studien der Universität
            Potsdam angesiedelten Forschungsprojekt über jüdische Friedhöfe in Brandenburg. Weitere
            ausführliche Darstellungen zur Geschichte einzelner jüdischer Gemeinden sind in Vorbereitung.
         

         Eine ganz besondere Publikation stammt von Siegfried Ransch, der die Geschichte des
            „Jüdischen Arbeitsheims Radinkendorf“ (bei Beeskow) untersucht hat. Trotz nur spärlich
            vorhandener Dokumente kann er die Ereignisse in dem rund 60 km östlich von Berlin
            gelegenen Ort zwischen April 1940 und April 1943 darstellen und in die historischen
            Zusammenhänge einordnen. Die Geschichte beginnt mit den Bemühungen des Diakoniebundes
            Glaubensdienst GmbH, der sich seit 1939 bemühte, sein Grundstück in der Dorfstraße
            in Radinkendorf loszuwerden. Das zuletzt dort betriebene Altersheim wurde „wegen Unrentabilität“
            aufgegeben. Die Suche nach einem Interessenten führte zu Verhandlungen mit der Reichsvereinigung
            der Juden in Deutschland (RVJD). Die Reichsvereinigung – die auf Anweisungen der Geheimen
            Staatspolizei handeln musste – versuchte, Stätten zur Unterbringung von aus ihrer
            Heimat vertriebenen und armen Juden und Jüdinnen zu finden. Sie pachtete zum 1. April
            1940 das Gelände mit mehreren Wohn- und Wirtschaftsgebäuden. Zuerst dienten diese
            zur Unterbringung von einem Teil der aus Schneidemühl (Provinz Pommern) vertriebenen
            jüdischen Bevölkerung, von denen etwa 130 Personen nach Radinkendorf kamen. Anschließend
            diente es zur Unterbringung für Zwangsarbeiter und schließlich als Sammelplatz für
            die Deportationen in die Konzentrations- und Vernichtungslager. Radinkendorf war nicht
            in das System der Konzentrationslager eingebunden. Nach der Liquidierung verkaufte
            die Diakoniebund Glaubensdienst GmbH das Gelände an die Transportgruppe Todt des Nationalsozialistischen
            Kraftfahrerkorps, die dort wahrscheinlich Zwangsarbeiter untergebracht hat.
         

         Diese interessante Studie wird mit der Wiedergabe von drei Dokumenten abgeschlossen.
            Die Arbeit über den „Heimtyp Radinkendorf“ lässt sich mit den Worten des Autors zusammen
            fassen: Es handelte sich um eine „jüdische Fürsorgestätte, zugleich Internierungslager
            mit ‚geschlossenem Arbeitseinsatz‘ – überwiegend für ältere Menschen – unter der Vorherrschaft
            der Gestapo; ein Lager auf Kosten der RVJD und der Internierten, aber doch eine RVJD-Stätte
            mit innerer jüdischer Verwaltung und mit deren – wenn auch begrenztem – Einfluss auf
            die Lagerbedingungen.“ Abschließend fordert Ransch ein sichtbares Gedenken an die
            Opfer des „Jüdischen Arbeitsheims Radinkendorf“. Die dazu erforderlichen Recherchen
            hat er vorgelegt.
         

         Abschließend ist auf einen Band mit zehn ostdeutschen Biografien einzugehen, von denen
            vier mit Brandenburg verbunden sind. Die von Andreas Weigelt durchgeführten Recherchen
            zu Otto Ephraim (1889-1951), Josef Jubelski (1888-1959), Ernest Wilkan (1898-1949)
            und Karl Wolfsohn (1887-1946) verdeutlichen, dass den Überlebenden des Holocaust in
            der sowjetischen Besatzungszone und der DDR oft mit Misstrauen begegnet wurde.
         

         Der in Cottbus geborene Otto Ephraim etwa war mit einer Christin verheiratet und ihre
            Kinder wurden christlich erzogen. Er unterstützte nach 1933 die SS und die SA. In
            seiner Tuchfabrik arbeiteten keine Juden. Der Betrieb erledigte Wehrmachtsaufträge
            für Militärstoffe und wurde von der Industrie- und Handelskammer zum „Deutschen Betrieb“
            erklärt. Um Benachteiligungen wegen seines „jüdischen“ Namens abzuwenden, stellte
            er sogar einen Antrag auf Namensänderung, den der Oberbürgermeister von Cottbus unterstützte
            und die Gestapoleitstelle Frankfurt (Oder) bescheinigte: „Gegen die Namensänderung
            bestehen diesseits keine Bedenken.“  Trotzdem wurde der Antrag durch die Reichsminister
            des Innern abgelehnt. Nach 1945 – Ephraim lebte seit 1948 in Aachen – wurde der Betrieb
            von Treuhändern verwaltet und ein Ermittlungsverfahren wegen NS-Verbrechen gegen ihn
            eingeleitet, es erfolgte eine Verurteilung als „Naziverbrecher“. Das Oberlandesgericht
            Potsdam lehnte 1950 eine von Ephraim angestrengte Revision ab. Otto Ephraim ist 1951
            in Aachen verstorben.
         

         Auch Josef Jubelski wurde in der SBZ/DDR erneut verfolgt. Er hatte einen Damenkonfektionsbetrieb
            in Berlin, der „arisiert“ wurde, ein Haus in Birkenwerder und musste in der NS-Zeit
            Zwangsarbeit leisten. Seine Versuche, eine Entschädigung zu erhalten, hatten angesichts
            neuer antisemitischer Anfeindungen – so wurde dem Juden der absurde Vorwurf gemacht,
            Mitglied der NSDAP gewesen zu sein – keinen Erfolg.
         

         Auch einige der übrigen Porträtierten weisen Bezüge ins Brandenburgische auf. Dieser
            Band zeigt, dass sich Juden in der sowjetischen Besatzungszone, ob sie Kommunisten
            waren oder nicht, erneuten Anfeindungen ausgesetzt waren. Sie und die jüdischen Gemeinden
            wurden oft als westliche oder israelische Agentenzentralen betrachtet und viele Gemeindemitglieder
            von der Staatssicherheit überwacht. Viele Juden und Jüdinnen flüchteten in den Westen.
            Das Buch begleitet eine Ausstellung und gibt Einblicke in das Spektrum der politischen
            Repression in der SBZ beziehungsweise DDR, die sich häufig antijüdischer Vorurteile
            bediente.
         

         Die hier besprochenen Publikationen zeigen, dass viele Verfolgte aus der Provinz Brandenburg
            in die Großstadt Berlin auswichen. Offenbar versprachen sie sich von Anonymität in
            der Metropole größeren Schutz als in einer kleinen Stadt in der Provinz. Einige hatten
            Erfolg, aber viele nicht.
         

         Die Texte sind zum großen Teil der „grauen Literatur“ zuzuordnen, sie sind in der
            Regel informativ und behandelten unterschiedliche Aspekte der Geschichte des jüdischen
            Brandenburg. Ihnen ist Aufmerksamkeit zu wünschen, in Brandenburg und darüber hinaus.
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         Verdächtigung als Konzept

         Saul Friedländer strickt  in „Pius XII. und das Dritte Reich“ weiter an der Legende
            vom „Schweigen des Papstes“
         

         
            	      			Von Benno Kirsch
         

         Der C.H. Beck Verlag hat Saul Friedländers „Pius XII. und das Dritte Reich“ neu herausgebracht.
            Was bewegt den Verlag dazu, eine Quellensammlung über das Verhältnis des Papstes zum
            Dritten Reich, die 1965 erstmals auf Deutsch erschien, rund 45 Jahre später erneut
            aufzulegen? Das kann nur die Überzeugung sein, dass die seinerzeit vorgelegte Sammlung
            nach wie vor dem entspricht, was man landläufig als „Stand der Forschung“ bezeichnet.
            Dass also das, was nachher – von wem auch immer – veröffentlicht wurde, den seinerzeitigen
            Stand nicht erreicht hat. Und falls doch etwas erschienen ist, das zumindest einer
            Erwähnung wert ist, nun, dafür ist dann das Nachwort gedacht.
         

         Der Band enthält zahlreiche Dokumente aus verschiedenen amerikanischen, britischen
            und anderen Provenienzen, „vor allem aber die größtenteils unveröffentlichten Akten
            des Auswärtigen Amtes im Dritten Reich“. Die beiden wichtigsten deutschen Diplomaten
            im Umgang mit dem Vatikan waren Diego von Bergen – 1920 bis 1943 deutscher Botschafter
            beim Heiligen Stuhl – und Staatssekretär Ernst Heinrich von Weizsäcker, der von Bergen
            auf diesen Posten folgte. Ihre Briefe und internen Aufzeichnungen machen das Gros
            der abgedruckten Dokumente aus. Dass diese Auswahl aus wissenschaftlicher Sicht problematisch
            ist, ist Friedländer bewusst, doch er hielt sie bereits bei der Erstveröffentlichung
            für „unparteiisch“ und geeignet, „einen nützlichen Beitrag zur historischen Forschung“
            zu erbringen.
         

         Hat die Auswahl der Dokumente also bereits – gelinde gesagt – eine gewisse Schlagseite,
            so gibt sich Friedländer in seinen Kommentierungen alle Mühe, das Boot – um im Bild
            zu bleiben – vollends zum Kentern zu bringen. Sie stehen nämlich allzu oft im Dienst
            der Bemühungen, dem Papst zu unterstellen, er habe über sichere Informationen über
            den Holocaust verfügt, aber absichtsvoll geschwiegen und sich damit der unterlassenen
            Hilfeleistung schuldig gemacht. Unausgesprochen wird darüber hinaus vorausgesetzt,
            dass es sinnvoll gewesen wäre, das nationalsozialistische Unrecht in die Welt hinauszuschreien
            und öffentlichkeitswirksam Anklage – am besten verbunden mit der Exkommunikation –
            gegen Adolf Hitler und seine Entourage zu erheben. Da das alles nicht geschehen ist,
            der Papst also „geschwiegen“ hat, ergeht sich Friedländer in Spekulationen über seine
            Motive und suggeriert am Ende sogar, dass dem Papst zwar das NS-Regime nicht sympathisch
            war, von diesem aber gegenüber dem Kommunismus als das kleinere Übel angesehen wurde.
         

         Ganz unterschlagen kann Friedländer indes nicht, dass Pius XII. alles in seiner Macht
            stehende tat, um verfolgten Juden zu helfen. In einer Fußnote muss er beispielsweise
            zugestehen: „Das Zionistische Archiv besitzt eine große Zahl von Dokumenten über die
            unermüdliche Tätigkeit Mgr. Roncallis für die Juden. Wir betonen jedoch, daß Mgr.
            Roncalli erklärt hat, alles, was er auf diesem Gebiet getan habe, sei auf Veranlassung
            des Papstes geschehen.“
         

         Ansonsten gesteht er ein ums andere Mal sein Unwissen ein. „Die uns verfügbaren Dokumente
            erlauben freilich nur Vermutungen. Auch hier kann man nur hoffen, daß das Archiv des
            Vatikans dem Forscher bald ermöglicht, zu einer endgültigen Antwort zu gelangen.“
            Oder: „Wir betonen noch einmal, daß uns allein das Archiv des Vatikans über die genauere
            Formulierung dieser Note Klarheit verschaffen könnte.“ Das ist eine von Friedländers
            Botschaften, die sich durch das gesamte Buch hindurch zieht: Wenn, ja wenn der Vatikan
            endlich seine Archive öffnen würde, dann, ja dann könnte man die ganze Wahrheit über
            Pius XII. und sein Schweigen erfahren!
         

         Dass es Friedländer mit dieser Hoffnung allerdings vielleicht doch nicht ganz ernst
            ist, erschließt sich aus dem Nachwort „Pius XII. und der Holocaust. Eine Neubewertung“.
            Neu ist hier gar nichts, denn was er weiß, ist ihm genug; dass er vieles nicht weiß,
            passt ihm ins Konzept. Folgerichtig hat er für die zwischen 1965 und 1981 – also nach
            dem Erscheinen seiner Quellensammlung 1964 – vom Vatikan herausgegebene elfbändige
            Edition mit über 5.000 Dokumenten aus den Kriegsjahren rein gar nichts übrig: Die
            wurde nämlich „von vier jesuitischen Historikern herausgegeben“ und ist „so selektiv
            angelegt, daß sie unter keinen Umständen als eine hinreichende Grundlage für die historische
            Forschung gelten kann.“
         

         Den Wert der Sammlung stuft Konrad Repgen in der „F.A.Z.“ (5. März 2001) freilich
            ganz anders ein: „Die Qualität der vatikanischen Edition entspricht den hohen Standards
            der parallelen Aktenpublikationen der westlichen Staaten. Hauptsächlich politisch
            begründete Zweifel an ihrer Vertrauenswürdigkeit wurden und werden gelegentlich formuliert,
            sind aber nie substantiiert worden und daher wissenschaftlich schwer diskutierbar.“
         

         Dass sich Friedländer mit seinem Nachwort aus wissenschaftlicher Sicht nicht gerade
            mit Ruhm bekleckert, wird auch am Umgang mit der in den letzten Jahren erschienen
            Literatur zum vermeintlichen Schweigen des Papstes erkennbar. Zwar erwähnt er seriöse
            Forscher wie Hubert Wolf, allerdings bezieht er sich auch auf wenig reputable Autoren
            wie Klaus Kühlwein („Warum der Papst schwieg“), Susan Zuccotti („Under His Very Windows“)
            und John Cornwell („Hitler’s Pope“). Profilierte Verteidiger von Pius XII. wie David
            G. Dalin („The Myth of Hitler’s Pope“), Michael Hesemann („Der Papst, der Hitler trotzte“)
            oder Michael F. Feldkamp („Pius XII. und Deutschland“) bleiben unbeachtet. Außerdem
            kramt er – man glaubt es kaum – den berühmt-berüchtigten Bericht von 1919 aus der
            Mottenkiste hervor, von dem längst bekannt ist, dass Cornwell ihn in einer entstellenden
            Übersetzung verbreitet hat, um Pius XII. eine antisemitische Gesinnung „nachzuweisen“
            (vergleiche Hesemann: „Der Papst, der Hitler trotzte“). Und er erwähnt – es geht noch
            toller – die Geschichte vom Papst als Entführer überlebender jüdischer Kinder, als
            handele es sich um ein historisches Faktum und nicht um eine moderne „schwarze Legende“
            (vergleiche Dalin: „The Myth of Hitler’s Pope“).
         

         Warum versteigt sich Friedländer dazu, die Legende vom „Schweigen des Papstes“ weiterzuspinnen?
            Was immer ihn antreibt: Sein Buch mag seine Verdienste gehabt haben – in den 1960er-Jahren.
            Doch die Neuauflage bringt die Forschung keinen Schritt weiter, im Gegenteil. Dazu
            trägt vor allem das Nachwort bei, bei dem es ihm im Kern um die nicht gerade wissenschaftliche
            Frage geht, ob Pius XII., „als ihm das Ausmaß der Vernichtung bewusst wurde, Mitleid
            mit Juden gezeigt“ hat. Dass es taktisch durchaus nicht ungeschickt ist, auf die vermeintlichen
            Geheimnisse des Vatikanischen Archivs zu verweisen, ist klar. Wem fallen da nicht
            augenblicklich entsprechende Klischees ein, die den Vorwurf der Unterschlagung von
            Informationen durch die Kurie so plausibel erscheinen lassen? Allerdings fragt man
            sich, bei wem er mit dieser Masche punkten will: beim Boulevard, der Verschwörungstheorien
            nicht abgeneigt ist, oder bei der wissenschaftlichen Zunft, die an Aufklärung interessiert
            ist?
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         Ein Land tritt auf der Stelle

         Zafer &#350;enocaks Buch „Deutschsein. Eine Aufklärungsschrift“ ist eine argumentativ
            ausgefeilte und in mehrfacher Hinsicht „vernünftige“ Antwort auf die anhaltende Integrationsdebatte
         

         
            	      			Von Monika Stranakova
         

         Nüchterne Analysen haben im öffentlichen Migrationsdiskurs eher einen Seltenheitscharakter.
            Wohin man nur schaut, Wut, Angriffslust, diffamierende Rhetorik und Unmut über alle
            Maßen. Mit großer Wirkungskraft verpesten Wörter wie „unvereinbar“ und „unversöhnlich“
            das an sich schon schwierige Zusammenleben. Schafft sich Deutschland ab? Ja, meinte
            neulich der deutsche Schriftsteller türkischer Herkunft Zafer Şenocak in einem Interview
            mit der Tageszeitung „Die Welt“, denn Deutschland verliere die Neugier auf die Welt.
            Sein Urteil, und das gibt seinen Worten Gewicht, stützt sich auf zwei Jahrzehnte kritische
            Beobachtung.
         

         Zafer Şenocak, Jahrgang 1961, verlebte seine frühe Kindheit in Ankara und Istanbul,
            bevor die Familie 1970 nach München übersiedelte. Er machte zunächst als Dichter expressionistisch
            inspirierter Großstadtlyrik auf sich aufmerksam, veröffentlichte später mehrere Prosatexte,
            unter anderem seinen in der Literaturwissenschaft vielbeachteten Roman „Gefährliche
            Verwandtschaft“ (1998). Seine Beschäftigung mit Fragen der Einwanderung und Integration
            in Deutschland, einschließlich Themen der islamischen Tradition(en) und türkischen
            Identität in der Moderne, setzte mit der Wiedervereinigung Deutschlands ein. Der damals
            schon in Berlin lebende Autor nahm sie als Zäsur sowohl in den Beziehungen der Deutschen
            und der Türken als auch in der Entwicklung der Türken zu einer kosmopolitischen Gruppierung
            wahr. Seine politischen Essays und Beiträge, die man u.a. aus der „taz“, „Die Welt“
            und „Die Zeit“ kennt, liegen auch gesammelt in mehreren Bänden – „Atlas des tropischen
            Deutschland“ (1992), „War Hitler Araber? IrreFührungen an den Rand Europas“ (1994),
            „Zungenentfernung. Bericht aus der Quarantänestation“ (2001) und „Das Land hinter
            den Buchstaben. Deutschland und der Islam im Umbruch“ (2006) – vor.
         

         Im aktuellen Buch „Deutschsein. Eine Aufklärungsschrift“ erfolgt der Einstieg in die
            Thematik eher sanft, über die Sprache. Şenocak schildert die Erinnerungen des Achtjährigen
            an das kleine Städtchen Murnau im bayerischen Voralpenland mit seiner „Nachtruhe“
            und anderen (deutschen) Eigenarten, vor allem aber an den Erwerb der Sprache samt
            ihrer Herausforderungen und überraschenden Momente. Nicht weniger steht am Ende dieses
            langwierigen Prozesses als die Hingabe, das Eintauchen in Tiefen, die Geborgenheit
            bieten. Zu den späteren dichterischen Vorbildern gehören Ingeborg Bachmann und Paul
            Celan. Zu Hause wird von Anfang an auch auf ein gepflegtes Türkisch geachtet. Beiden
            Sprachen wird so mehr zugestanden, als eine schlichte Daseinsberechtigung. Die (exterritorialisierte)
            türkische Sprache bekommt eine neue Heimat in Deutschland, die deutsche wiederum wird
            so sinnlich genossen wie die Muttersprache. Darin sieht Şenocak auch das Geheimnis
            einer funktionierenden Zweisprachigkeit: in einem Leben in zwei Sprachen und ihrem
            (nicht nur rationalen) Verständnis. Erst mit ihrer emotionalen Annahme werden ein
            „Hineindenken ins Eigensein, das nicht selten auch ein Anderssein ist“, und ein Übersetzen
            über kulturelle Grenzen hinweg möglich.
         

         Nichts von dieser Lust sei aber, so Şenocak, in Deutschland spürbar, wenn auf der
            einen Seite über Zurückweisung und Selbstverständnis, auf der anderen über Integration
            und Sprachdefizite gesprochen wird. Erwartet und geleistet wird, wie die zunehmende
            soziale Integration im Bildungsbereich und auf dem Arbeitsmarkt beweist, lediglich
            eine „mechanische Anpassung“. Was nach wie vor zum Erfolg fehle, sei eine Auseinandersetzung
            mit den Gepflogenheiten und dem kulturellen Erbe des Einwanderungslandes. Doch dies
            gestaltet sich nicht nur wegen der mangelnden Bereitschaft vieler Einwanderer, sich
            geistig auf Deutschland einzulassen, äußerst schwierig.
         

         Wesentlich fatalere Auswirkungen auf das Zusammenleben hat das, was Şenocak als „gebrochenes
            Deutsch“ bezeichnet, nämlich das widersprüchliche Verhältnis der Deutschen zu sich
            selbst. Er beleuchtet aus immer neuer Perspektive den Identitätsfindungsprozess, dessen
            Mechanismen und Tabubereiche, und fragt sich, wie man eine solche, „offiziell nicht
            gesprochene Sprache“ lernt. Denn die Konsequenzen liegen auf der Hand: Durch die Fantasien
            einer homogenen deutschen Nation sind Migrationsdebatten nur als Integrationsdebatten
            denkbar, was wiederum die Definition der eigenen (ethnischen, nationalen, religiösen)
            Identität, vorzugsweise in Abgrenzung zu der anderen, nach sich zieht.
         

         Zudem scheint das kollektive Nationalgefühl insbesondere unter den Bedingungen der
            Globalisierung ein unzeitgemäßes Identifikationsangebot zu sein, weil es die Realität
            verkennt und eine festgefügte Ordnung vorgaukelt, während sich in (und zwischen) den
            Gesellschaften alles in permanenter Bewegung, im Werden, befindet. Statt herkömmlicher
            Erklärungsmuster müssten alternative Wahrnehmungsformen her. Man könnte als Anfang,
            denkt der Leser vom Gelesenen inspiriert, die in der dritten Generation erfahrungsgemäß
            wieder stärker werdende Bindung der Einwanderer an ihre Muttersprache und ihre Herkunft
            bei zugleich wachsender Kompetenz in der deutschen Gesellschaft als eine produktive
            Form der Vernetzung betrachten und ihr Potential ausschöpfen, statt ständig und überall
            Parallelwelten zu imaginieren.
         

         Dass Räume, „die Kontinuität und Widererkennung versprechen“, „elementar notwendig
            [sind], um das Einleben in einem fremden Land zu erleichtern“, davon ist Şenocak überzeugt.
            Man sollte die deutsche nationale Identität „mit ihren Brüchen und Widersprüchen,
            so wie sie sich heute darstellt, offen, zumindest aber offener thematisieren. Warum
            gelingt das, was in Ansätzen zwischen Ost- und Westdeutschland möglich war, nämlich
            ein Austausch über den unterschiedlichen Weg der Biografien, zwischen Deutschen und
            den anderen nicht?“
         

         Grundsätzlich wünscht sich Şenocak mehr Vernunft in den Diskussionen. Schon in seinen
            früheren Beiträgen mahnte er zu einer nüchterneren Betrachtung der Gegebenheiten und
            forderte ein Umdenken auf beiden Seiten. Gemeint ist damit aber auch die Kommunikationsgrundlage
            der Begegnung und des Zusammenlebens, eine auf den Menschenrechten und den Werten
            der Aufklärung beruhende universelle Zivilisationssprache, für die Şenocak immer deutlicher
            plädiert. Denn, was etwa das Verhältnis zu den islamischen Kulturen betrifft, man
            ist  längst hinter die Standards des 18. und 19. Jahrhunderts zurückgefallen. Vielfalt
            ist dem Menschen zumutbar, solange man ihr nicht mit einseitigen, simplifizierenden
            Reden à la Sarrazin begegnet, sondern auf ein solides Fundament baut.
         

         „Deutschsein. Eine Aufklärungsschrift“ ist ein glänzendes Beispiel dafür, was Şenocak
            von seinem Leser fordert, nämlich eine tiefgehende Auseinandersetzung mit einem Deutschland
            auf dem Weg zu einer offenen Gesellschaft. Şenocaks Innensicht, die zugleich eine
            Außensicht ist, entfaltet durch die häufig auftretenden Aha-Erlebnisse eine starke
            Sogwirkung. Noch stärker ist bei der Lektüre lediglich das Gefühl, den in Deutschland
            herrschenden geistigen Stillstand in Integrationsfragen zu bekämpfen, indem man dieses
            inspirierende Buch zur Pflichtlektüre all jener macht, die es besser wissen müssten.
            Denn die Kenner von Şenocaks Essayistik werden staunend feststellen müssen, dass sich
            im Laufe der letzten 20 Jahre nur die gesellschaftlichen Ereignisse, über die berichtet
            wird, nicht aber die Rahmenbedingungen und die davon abhängige Argumentation verändert
            haben. Der geforderte Lernprozess fand also bisher schlichtweg nicht statt.
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         Neue Geschichten über das Baskenland

         Michael Kasper, Ingo Niebel und Carlos Collado-Seidel haben historische Porträts einer
            konfliktreichen Region vorgelegt
         

         
            	      			Von Patrick Eser
         

         Das Baskenland ist in Deutschland immer wieder auf Neugierde und Interesse gestoßen.
            Die rätselhafte baskische Sprache, über deren Herkunft bis heute immer noch keine
            eindeutige Erklärung geliefert wurde, hat immer wieder für phantasiereiche Hypothesen
            und Ursprungsmythologien Anlass gegeben. 1801 hatte Wilhelm von Humboldt das Baskenland
            bereist, Euskera, die baskische Sprache, erlernt und sich deren Erforschung gewidmet.
            Dieser Pionierleistung in der Erforschung der baskischen Sprachgeschichte sind zahlreiche
            weitere Analysen und ethnografische Studien des baskischen Exotikums aus Deutschland
            gefolgt. Die Bombardierung der baskischen Stadt Gernika durch die deutsche Fliegerstaffel
            Legion Condor 1937, das erste großflächige zivile Bombardement in der Militärgeschichte,
            stellt eine furchtbare Verwicklung der deutschen und baskischen Geschichte dar. Nach
            dem Sturz der Franco-Diktatur gab es hohes Interesse an der politischen Entwicklung
            Spaniens und auch im Baskenland, da sich dort eine breite nationalistische Bewegung
            herausgebildet hatte, die weitreichende Autonomierechte oder gar die Unabhängigkeit
            forderte.
         

         Der dort revitalisierte nationale Konflikt stieß nicht zuletzt wegen der Gewaltkampagne
            der Untergrundorganisation ETA auf breites internationales Medieninteresse. Regelmäßige
            Informationen über die politische Entwicklung im Baskenland lassen sich in Deutschland
            jedoch lediglich durch die Berichterstattung der „FAZ“, des Auslandsinformationsdienstes
            der Konrad Adenauer Stiftung oder der linken Tageszeitung „junge welt“ beziehen – eine sehr dürftige Informationslage, die sich lediglich verändert, wenn
            die ETA mal wieder durch ein spektakuläres Attentat auf sich aufmerksam macht, so
            etwa im Sommer 2009, als sie in der deutschen Paradeurlaubsregion Mallorca Anschläge
            auf die Guardia Civil verübt hatte.
         

         In jüngster Zeit sind auf dem deutschen Buchmarkt drei Monografien erschienen, die
            sich aus unterschiedlicher Perspektive mit dem Baskenland auseinandersetzen. „Baskische
            Geschichte“ ist die Neuauflage der 1997 zuerst erschienenen umfassenden Geschichtsschreibung
            des 2005 verstorbenen deutschen Historiker Michael Kasper. Kasper, der als Dozent
            an der Universität Deusto in Bilbao tätig war, holt weit aus und beginnt seine historische
            Darstellung mit der vorrömischen Stammesgliederung und geht über die Romanisierung
            und das Mittelalter schließlich bis ins 20. Jahrhundert.
         

         Er geht davon aus, dass das Baskenland als eine „ethnische und kulturelle Gemeinschaft“
            zu verstehen ist, die vor allem durch die gemeinsame Sprache gestiftet werde. Das
            Land der Basken sei „Euskal Herria“, das „Land der Baskisch-Sprecher“. Dieses habe
            keine politisch-administrative Einheit und zerfalle in drei terriroriale Gliederungen:
            die beiden Regionen des spanischen Staats, Baskenland und Navarra, sowie südwestliche
            Teile von Frankreich. Kasper schlägt als Bezeichnung für den nördlichen Teil auf dem
            französischen Territorium und den südlichen Teil des spanischen Staats die auch im
            Baskenland geläufigen Termini „Iparralde“ (nördlicher Teil) respektive „Hegoalde“
            (südlicher Teil) vor.
         

         Kaspers Darstellung, die die politische Ereignisgeschichte durch wirtschafts- und
            sozialgeschichtliche Ausführungen geschickt ergänzt, reicht bis in die 1990er-Jahre.
            Für die Zeit der Demokratisierung Spaniens seit Beginn der 1980er-Jahre entwickelt
            er ein Verständnis für das Problem der Fortsetzung des bewaffneten Kampfes, indem
            er die zahlreichen Hindernisse, die einer Befriedung des „nationalen Konflikts“ im
            Wege stehen, erläutert. Die politische Entwicklung nach 1995, die in den Ausführungen
            Kaspers nicht mehr enthalten ist, skizziert der Hispanist Walther Bernecker kursorisch
            in einem Nachwort.
         

         Eine weitere Neuerscheinung stellt „Das Baskenland. Geschichte und Gegenwart eines
            politischen Konflikts“ von Ingo Niebel dar, der als Spanienkorrespondent der „jungen
            welt“ regelmäßig über die Entwicklungen in Spanien und im Baskenland berichtet. Der
            thematische Fokus wird in dem Buch von Niebel wesentlich stärker auf die jüngsten
            Vergangenheit und die Entwicklung des nationalen Konflikts gelegt als bei Kasper.
            Niebel macht keinen Hehl aus seiner politischen Positionierung, er stellt auf den
            ersten Seiten in einem kurzen Abschnitt zur „Verortung des Autors“ schon klar, dass
            er das „Streben vieler Basken nach Anerkennung der nationalen Identität, territorialen
            Einheit und des Selbstbestimmungsrechts“ teilt. Die Situation und seine Erfahrungen
            als Journalist im Baskenland drängen ihn zu dieser Positionierung, auch wenn diese
            zur Folge haben könnte, dass er sich nach dem stereotypen Vorurteil in der Nähe zum
            „Terrorismus“ befände.
         

         Niebels Darstellung umfasst die Geschichte des baskischen Nationalismus, ausgehend
            von der ersten systematischen Programmatik durch Sabino Arana im ausgehenden 19. Jahrhundert
            bis in die Gegenwart. Er widmet sich zudem Themen, die in der gewöhnlichen Berichterstattung
            zu Spanien unterbeleuchtet bleiben, so skizziert er etwa die monopolisierte spanische
            Medienlandschaft, die immer wieder für verzerrte Darstellungen des baskischen Konflikts
            in der spanischen und internationalen Medienöffentlichkeit verantwortlich ist.
         

         Niebel bürstet in seinen Darstellungen durchweg die vorherrschenden Problemwahrnehmungen
            und -diagnosen gegen den Strich. In der minutiösen Rekonstruktion des Verhandlungsprozesses
            zwischen der ETA und der vom PSOE geführten spanischen Regierung seit 2006 zeigt er
            auf, welche Blockaden auch auf Regierungsseiten zum Scheitern der Verhandlungen geführt
            haben – eine von den konventionellen Darstellungen abweichende Sichtweise, die die
            Schuld nicht nur einseitig bei der ETA sucht. In weiten Teilen seines Buchs widmet
            sich Niebel der anomalen Situation im Baskenland, den stetigen, von Amnesty International
            immer wieder kritisch dokumentierten, auftauchenden Folterfällen, der weitreichenden
            Verbotspolitik gegen sämtliche linksnationalistische Vereinigungen unter der Begründung
            des Terrorismusverdachts, im Land mit der „höchsten Polizeidichte in Europa“.
         

         Bestimmte gesellschaftliche Phänomene fallen in Niebels teils dichter Beschreibung
            der gesellschaftlichen Realität des Baskenlandes dennoch unter den Tisch. Deutlich
            wird dies nicht zuletzt auch in der Darstellung der linksnationalistischen Bewegung
            selbst. Die Widersprüche innerhalb dieses politischen Milieus werden im Licht des
            großen Antagonismus des „Baskenlandes gegen Spanien“ vernachlässigt. Wie die Kontroversen
            innerhalb der Bewegung bleiben auch die Konflikte und der Pluralismus innerhalb der
            „baskischen Bevölkerung“ selbst unerwähnt. Von einem eindeutigen Willen „des Baskenlandes“
            kann nicht ausgegangen werden, auch wenn dies die teilweise schwarz-weiss gemusterte
            Analyse Niebels nahezulegen scheint. Trotz dieser Blickverengung kann das Buch Niebels
            in mancher Hinsicht als informatives Korrektiv und Gegengewicht zu den geläufigen
            Darstellungen und Berichterstattungen dienen, auch wenn man den politischen Einschätzungen
            des Autors nicht folgt.
         

         Eine weitere Beschäftigung mit der Geschichte und Gegenwart des Baskenlands hat der
            Münchner Historiker Carlos Collado-Seidel mit „Die Basken. Ein historisches Porträt“
            vorgelegt. Dass die Nationalgeschichtsschreibung nicht ohne die Reproduktion nationaler
            Klischees auskommt, zeigt schon die Umschlaggestaltung des Bandes. Auf dem Titelbild
            ist ein älterer Mann mit der typischen Baskenmütze abgebildet, der einsam auf einer
            Bank sitzend, in eine grüne Berg- und Tallandschaft hinabblickt. Der essentialistische
            Wahrheiten verkündende Titel wird von dem Umschlagphoto bildlich unterstützt, auch
            der Umschlagstext des Bandes, in dem vom „zähen Volksstamm“ und dessen einzigartiger
            Sprache und Kultur die Rede ist, regt entsprechende Erwartungen.
         

         Die Argumentationsführung bestätigt jedoch diesen ersten Eindruck in erfreulicher
            Weise nicht. Collado-Seidel problematisiert schon auf den ersten Seiten die vermeintliche
            Suggestivkraft nationaler Stereotype und entwirft im Folgenden eine Darstellung, die
            der Spezifik der historischen Entwicklung des baskischen Ethnie gerecht wird. Dabei
            verzichtet er darauf, ein essentialisierendes, nationalgeschichtliches Narrativ zu
            entfalten. Collado-Seidel beginnt seine Darstellung mit den geschichtlichen Ursprüngen
            und der Herkunft der Basken, nicht ohne zugleich auch die darum kreisenden, fantasiereichen
            Mythen und Legenden zu erwähnen. Die restliche, sehr gut lesbare und schön formulierte
            Darstellung der Geschichte umfasst die zentralen Entwicklungspunkte und sozialen Konflikte
            auf dem Weg des Baskenlandes in die Moderne. So wird auch ein guter Überblick über
            die Grundzüge der Entwicklung des Baskenlands und des nationalen Konflikts im 20.
            Jahrhundert, insbesondere seit dem Ende des Franco-Regimes geliefert. Abgerundet wird
            die historische Rekonstruktion von einem Ausblick, der die Zukunft des Baskenlandes
            in kultureller, ökonomischer wie auch in politischer Hinsicht auslotet und anstehende
            Herausforderungen umreißt. Etwas irritierend an der Darstellung Collado-Seidels ist
            jedoch die Verwendung des aus der deutschen Verfassungslehre stammenden Terminus der
            „freiheitlichen demokratischen Grundordnung“ zur Charakterisierung des gegenwärtigen
            politischen Systems Spaniens. Dessen Verwendung im Sinne einer normativen Kategorie
            mutet an das formalistische Vorgehen einer vergleichenden Regierungslehre an. Dieser
            Vergleich zieht vor allem dann nicht, wenn er kritiklos auf das politische System
            Spaniens angewandt wird und wirkt zynisch, wenn man sich vor Augen führt, dass der
            spanische Staat permanent wegen seiner Folterpraxis und der Verbotspolitik gegenüber
            baskischen Parteien von internationalen Menschenrechtsorganisationen kritisiert wird.
            Diese kleine terminologische Ungenauigkeit verleiht der sonst sehr ausgewogenen Darstellung
            Collado-Seidels leider einen seltsamen Beigeschmack.
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         Industrie in Landschaft

         Ein Münchener Sammelband zeigt, wie sehr die Industrialisierung Landschaft und Gesellschaft
            in Anspruch genommen hat und wie sie selbst wieder zu Geschichte geworden ist
         

         
            	      			Von Walter Delabar
         

         Der Einfluss der Industrialisierung auf die menschliche Umwelt, die menschliche Gesellschaft
            und die Subjekte ist unüberschaubar, ein weitgehend aus den Beständen des Münchener
            Stadtmuseums zusammengestellter Band macht diese Veränderungen sichtbar. Nicht zum
            ersten Mal, kaum mit unerhörten Neuentdeckungen – und dennoch auf beeindruckende Art
            und Weise.
         

         Der Band macht deutlich, dass die Fotografie, so dokumentarisch sie sich auch geben
            mag, zugleich immer auch Interpretation der Wirklichkeit ist und sie in je spezifischem
            Sinne inszeniert. Erkennbar wird in den Fotografien das jeweilige Verhältnis der Individuen
            zur Welt und damit zur Gesellschaft, zur Technik, zum industriellen Komplex, das sich
            mit der Gesellschaft und ihrer Entwicklung selbst wieder verändert. Und genau in den
            sich abwechselnden Ansichten der industrialisierten Welt liegt die Bedeutung der Industriefotografie.
            Hier kommt die Moderne zu sich selbst, beobachtet und inszeniert sich.
         

         Die Anfänge der Industriefotografie liegen in der Dokumentation der industriellen
            Leistungen. Die Fotografien weisen das vor, was die neuen Schöpfer hervorgebracht
            haben. Sie zeigen den Stolz der bewegungslosen Arbeiter auf ihr Werk – das Bruststück
            der Bavaria oder die 500. Lokomotive. Sie zeigen den Stolz der Gattung auf ein Werk,
            das über alles das hinaus geht, was bis dahin bekannt oder möglich war. Die sieben
            Weltwunder mögen für die Antike sensationell gewesen sein, das Industriezeitalter
            ließ sie in der Bedeutungslosigkeit verschwinden. Denn hier ging es vor allen Dingen
            um eins, nämlich darum, die Natur zu überwinden und damit die Macht des Menschen selbst
            zu zeigen. Die Brücken, die über Schluchten führen, sind dafür eines der beliebtesten
            Motive. Je kühner ihre Konstruktion, desto stärker ist der Triumph zu spüren, der
            den Kern der Fotografien ausmacht.
         

         Noch in den Stadtansichten und Landschaften, die die frühe Industriefotografie zeigen,
            steht nicht die Zerstörung der Natur im Vordergrund, sondern die Prägekraft der neuen
            Industrien. Sie überzogen Areale mit Gebäudekomplexen, die eine völlig eigene Struktur
            hatten, die nur den Anforderungen der Industrie gehorchten. Etwas, was so vorher nicht
            gegeben hatte.
         

         Noch in den Kraterlandschaften der Ölfelder im Kaukasus, von denen die Fotos zeugen,
            ist die Größe menschlicher Erfindungskraft zu erkennen. Ein ländlicher Raum? Nein,
            ein industrielles Bauwerk zeigen die Fotografien Rudolf Theodor Kuhns aus den 1890er-Jahren:
            die Regulierung der Weichselmündung, einen Dünendurchstich.
         

         Erst mit dem neuen, dem 20. Jahrhundert verändert sich der Charakter der Industrieforografie.
            Die Individuen präsentieren nicht mehr ihren Triumpf, sie sind sich nun darüber klaren,
            Teil des industriellen Prozesses zu sein. Und dafür gibt es zahlreiche inszenatorische
            Varianten.
         

         Im Vordergrund stehen – naheliegend – zuerst serielle Aufnahmen, mit denen der Charakter
            der industriellen Arbeit präsentiert werden kann: Die Chicagoer Schlachthöfe und englische
            Spinnereien liefern dafür die typologischen Bilder.
         

         Die Größe der industriellen Produktion hingegen wird in den gigantischen technischen
            Konstruktionen erkennbar, neben denen nun aber die menschlichen Körper zu verschwinden
            scheinen. Aufnahmen aus den Produktionshallen der Zeppeline zeigen dies ebenso deutlich
            wie die Fotografien aus dem Untertagebau. Die Bauarbeiter auf riesigen Bauarealen
            sind nicht mehr die Herren dieser Schöpfung, sondern Arbeitstiere, die den großen
            Projekten untergeordnet werden und von ihnen verschlungen zu werden drohen.
         

         Die Prägung der Landschaft durch die Industrie wird allumfassend. Heinrich Hauser
            hat in seinen Ruhrgebietsreportage „Schwarzes Revier“ 1930 von der anarchischen Gewalt
            geschrieben, mit der die Industrie die Landschaft überzieht. Die Fotografien dieses
            Bandes zeigen jedoch vor allem, wie die Industrie die Landschaft mit gewaltigen strukturellen
            Elementen versieht. An die Stelle der Brücken über Schluchten treten Brücken in Stadtlandschaften,
            technische Elemente von industriellen Gesamtensembles, aus denen es kein Entkommen
            mehr gibt. Die Unterwerfung des Menschen ist damit abgeschlossen.
         

         Was zu bezeichnenden Gegenrektionen führt, die die Herausgeber in einer fast ironischen
            Zusammenstellung vorführen: Neben den körperbetonten Arbeiterfiguren, die den heroischen
            Mann bei der Arbeit zeigen, sind August Sanders Arbeitsporträts von niederschmetternder
            Sachlichkeit. Die Turner vor einer Fabrikanlage, die Karl Schleich aufgenommen hat,
            haben nichts von jener Schönheit des männlichen Körpers, die in den Fotos Lewis Hines,
            Herbert Lists oder Erich Retzlaffs zu sehen ist: Das sind Männer, wie sie im Fabrikgelände
            gewachsen sind, mit ziemlichen Bäuchen, schmutzigen Hemden und die kurzen Hosen bis
            unter die Achseln gezogen. Keine Heroen der Arbeit, sondern Arbeiter.
         

         Nicht die Unterwerfung der Individuen unter ihre eigenen monströsen Produktionen,
            sondern die gesamte Bandbreite der industriell geprägten Gesellschaft steht im Vordergrund
            der Nachkriegsfotografie. Die Schönheit der Serialität einerseits, die in der Produktfotografie
            erkennbar wird, steht neben den fast archivalischen Arbeiten industrieller Landschaften,
            die bis in das Werk der beiden wohl wichtigsten und wirkungsvollsten Nachkriegsfotografen
            der Nachkriegsjahrzehnte reichen: die Dokumentation der verschwindenden Industrielandschaften,
            die Bernd und Hilla Becher unternommen haben. Nostalgische Fotografien von großer
            Eindrücklichkeit, gerade wegen ihrer Serialität.
         

         Die Klarheit der industriellen Form zeigt aber ihren Niedergang an. Es sind nun keine
            produzierenden Betriebe mehr, die sie vorzeigen, sondern die baulichen Restbestände
            des Industriezeitalters, die entweder verschwinden oder musealisiert werden. Die Fördertürme,
            die heute noch das Ruhrgebiet zieren, müssen mit einigem Aufwand konserviert werden.
            Das Industriezeitalter überwindet sich selbst.
         

         In den Farbfotografien, die seit den siebziger Jahren die Dominanz der Schwarzweißfotografie
            zu brechen begonnen hat, wird das Zusammenspiel von industrieller Gestaltungskraft
            und Zerfall erkennbar. Die Größe der Anlagen, die Klarheit ihrer Strukturen kann nicht
            mehr verdecken, dass mit ihrem Bau zugleich ihr Zerfall beginnt.
         

         Die Industrie zieht sich in die Peripherie zurück – oder, wie allerdings in diesem
            Band nicht mehr zu sehen, in die Schwellen- und Entwicklungsländer, in die rasch wachsenden
            industriellen Zentren Chinas etwa, die zu demonstrieren scheinen, dass sich Geschichte
            doch wiederholt, oder in die ausgeschlachteten Landschaften Asiens, Lateinamerikas
            oder Afrikas, aus denen die Industrieländer ihre Rohstoffe beziehen. In der schönen
            neuen Welt des 21. Jahrhunderts sind schließlich selbst industrielle Komplexe wie
            die Atomkraftwerke von Sellafield oder Grafenrheinfeld nur noch Zeugnisse einer untergegangenen
            Kultur.
         

         Man könnte fast Mitleid haben mit jenem industrielle Zeitalter, von dessen Untergang
            dieser Band zeugt, oder sich darüber freuen, dass die Gattung sogar das überlebt hat.
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         Irrwege der Strategie

         Beatrice Heusers Tour d’Horizon durch die Geschichte der Strategie ist im Detail fehlerhaft
            und methodisch unzulänglich
         

         
            	      			Von Klaus-Jürgen Bremm
         

         Wie lassen sich Strategien und Kriegsbilder im Verlauf der Jahrhunderte aus den jeweils
            vorherrschenden sozialen, technologischen und ökonomischen Kontexten erklären? Welche
            Grundlinien können hierbei skizziert werden? Die derzeit in Großbritannien lehrende
            Historikerin und vormals leitende Wissenschaftlerin des Potsdamer Militärgeschichtlichen
            Forschungsamtes, Beatrice Heuser, hat sich der wahrhaft gewaltigen Aufgabe gestellt,
            diese wenn auch nicht neue, so doch immerhin spannende Perspektive in Form einer Tour d’Horizon durch die fraglos reichhaltige Militärschriftstellerei des westlichen Europas seit
            der Spätantike zu entwickeln. Herausgekommen ist ein auf den ersten Blick durchaus
            beachtliches Gesamtpanorama militärischen Denkens seit Flavius Renatus Vegetius, dessen
            Handbuch aus dem späten 4. Jahrhundert noch die Autoren des Mittelalters und der Frühen
            Neuzeit beeindruckte.
         

         In einem einleitenden Kapitel befasst sich die Autorin zunächst mit dem Bedeutungswandel
            des Begriffs Strategie, der den eng gefassten militärischen Bereich und insbesondere
            die Fragen der Truppenführung im Felde allmählich transzendierte, um schließlich aktuell
            in Politik und Wirtschaft Projektionsfläche langfristiger Zielsetzungen zu werden.
            Heusers einführender begriffsgeschichtlicher Exkurs endet mit dem keineswegs überraschenden
            Resümee, dass politische Zielsetzungen erst gegen Ende des 19. Jahrhunderts unter
            der Chiffre „Grand Strategy“ Einzug in das militärische Denken gehalten haben. Briten
            wie Basil Liddel Hart, den Heuser gern und oft zitiert, seien hierbei vorangegangen,
            in dem sie, schockiert und ernüchtert über das Gemetzel des Ersten Weltkrieges, die
            Strategie als eine „Kunst“ begriffen, militärische Mittel zum Zwecke der Politik einzusetzen.
            Für die Autorin ist dies jedoch nicht nur eine bloße Frage der Definition, sondern
            Ausdruck eines nach 1918 zuerst in Großbritannien und Frankreich einsetzenden Mentalitätswandels,
            der sich von der bis dahin vorherrschenden – durch Napoleon und Clausewitz geprägten
            – agonalen Auffassung absetzte, das Ziel des Krieges sei grundsätzlich der Sieg oder
            gar die völlige Zerschlagung der gegnerischen Streitkräfte. Doch dies wäre schon ein
            Vorgriff auf Heusers Resümee.
         

         Im Hauptteil ihrer Studie, die aus insgesamt vier Kapiteln besteht, untersucht die
            Autorin zunächst die gängigen militärischen Auffassungen der Antike, des Mittelalters
            und der Frühern Neuzeit. Hierbei erweist sich allerdings rasch, dass ihre wissenschaftlichen
            Stärken eher in anderen Epochen liegen müssen. So finden sich neben Stilblüten wie
            der „Heilige Römische Kaiser“ auch krasse Fehlurteile etwa über die doch recht komplexen
            Ursachen der Kreuzzüge. Angeblich seien, so Heuser, die Kreuzritter ausgesandt worden,
            um ihren christlichen Brüdern im östlichen Mittelmeerraum zu helfen, da ihnen die
            moslemischen Machthaber den Zutritt zu den so genannten heiligen Stätten verwehrten
            oder es sogar untersagten, die Messe zu feiern. Damit aber referiert sie nur die zeitgenössische
            klerikale Propaganda.
         

         Ungeachtet der gewaltigen Ausmaße der Kreuzzugsbewegung über beinahe zwei Jahrhunderte
            hinweg behauptet Heuser jedoch zugleich, dass man die Kriegführung in Westeuropa vom
            ausgehenden 4. Jahrhundert bis zur französischen Revolution als „Periode der Zauderei“
            bezeichnen könnte. Damit wendet sie sich besonders gegen die ohnehin längst widerlegte
            These des Amerikaners Victor Davis Hanson, dass die westliche Kriegführung seit der
            Zeit der griechischen Stadtstaaten stets die rasche Entscheidung auf dem Schlachtfeld
            angestrebt habe. Schon die Athener Themistokles und Perikles wichen bekanntlich von
            diesem Schema ab, als der erste im Perserkrieg die ganze Stadt auf die Flotte rettete,
            der zweite aber im Konflikt gegen Sparta einen Abnutzungskrieg führen wollte und dabei
            sogar die Verwüstung Attikas hinnahm.
         

         Dass aber im Mittelalter weniger Schlachten als in anderen Epochen geschlagen worden
            seien, wenn auch mit erheblich geringeren Kräften, lässt sich gleichwohl kaum behaupten.
            Allein das 13. Jahrhundert weist neben zahlreichen Belagerungskämpfen mindestens ein
            Dutzend bedeutender Schlachten auf (Navas de Tolosa, Muret, Bouvines, Cortenuova,
            Lincoln, Benevent, Tagliacozzo, Marchfeld, Worringten) und ließe sich in dieser Beziehung
            durchaus mit der angeblich bellizistischen Epoche zwischen 1815 und 1914 vergleichen,
            die sie in ihrem zweiten Kapitel untersucht.
         

         Heuser ignoriert in ihrem Urteil zudem vollkommen, dass der von ihr immerhin zitierte
            amerikanische Militärhistoriker Russel Weigley bereits die Epoche zwischen Lützen
            und Waterloo/Belle Alliance ausdrücklich als „Age of Battles“ bezeichnet hat. Über
            den Preußenkönig Friedrich II. schreibt sie sogar selbst, dass es seine (jedoch nicht
            immer realisierbare) Regel gewesen sei, Kriege kurz und heftig zu führen. Ähnliches
            ließe sich auch über John Churchill oder den Prinzen Eugen sagen. Von einem anderthalbtausendjährigen
            Zeitalter des militärischen Zauderns, wie sie meint, kann also kaum die Rede sein.
         

         Die Liste ihrer eher hastig hingeworfenen Gesamturteile und Vergleiche ließe sich
            leicht noch verlängern und steigert allmählich den Unwillen beim Lesen. War die Wirkung
            der Artillerie den europäischen Militärtheoretikern bis zum Ende des 16. Jahrhunderts
            tatsächlich unbekannt? Heuser spricht an anderer Stelle selbst von der „trace italienne“,
            einer revolutionären Art des Festungsbaus als Antwort auf die neue artilleristische
            Bedrohung. Sie begann aber bereits kurz nach 1500 und der unmittelbare Auslöser war
            der spektakuläre Feldzug König Karls VIII. nach Italien im Jahre 1494/95 gewesen.
            So kann man es jedenfalls in Geoffrey Parkers Buch über die „Militärische Revolution“
            des Westens nachlesen.
         

         Waren etwa die Feldzüge Napoleons gegen die deutschen Staaten tatsächlich Regimewechselkriege,
            wie sie die Bush-Administration 200 Jahre später im Nahen Osten geführt hat? Behielten
            denn nicht Wittelsbacher, Wettiner, Habsburger und Hohenzollern ausnahmslos ihre Throne?
            Hatten die Israelis 1956 und 1967 wirklich von den „Blitzkriegsoperationen der Wehrmacht“
            gelernt? Seit der Bahn brechenden Studie von Karl-Heinz Frieser über das angebliche
            Blitzkriegskonzept der Deutschen sollte man doch hier lieber Vorsicht walten lassen.
            War nicht – um noch ein Beispiel zu bringen – die von ihr gelobte neue Taktik der
            französischen Revolutionsarmeen in Wahrheit keine willentlich vollzogene Umstellung,
            sondern eine glatte Notgeburt? Jedenfalls war nicht die aufgelockerte Ordnung der
            so genannten Tirailleurs der Schlüssel zum Sieg Frankreichs im 1. Koalitionskrieg,
            sondern wohl eher der Rückzug Preußens im Frieden von Basel.
         

         In ihrem dritten Kapitel behauptet Heuser, der „Geist der Offensive“, der die europäischen
            Armeen vor dem Ersten Weltkrieg geprägt habe, sei das Resultat der napoleonischen
            Kriege gewesen, die einen übersteigerten europäischen Nationalismus hervor gebracht
            hätten. Dieser habe sich mit dem in der zweiten Hälfte des 19. Jahrhunderts aufkommenden
            Sozialdarwinismus zu einer unheilvollen mentalen Melange vermischt. Die Autorin spricht
            hier sogar – reichlich emotional – von einer „neuen Bösartigkeit in der europäischen
            Kriegführung“ des späten 19. Jahrhunderts.
         

         Die innenpolitischen Gründe für die Konjunktur dieses „Geistes“ gerade in Frankreich
            in der ersten Dekade nach 1900 unterschlägt sie vollkommen. Gleichwohl scheint sich
            die einseitige Ausrichtung der an Napoleon anknüpfenden Militärtheoretiker auf die
            Vernichtung des Gegners eigenartigerweise kaum auf die Praxis der Kriegführung in
            der zweiten Hälfte des 19. Jahrhunderts ausgewirkt zu haben: Der Krimkrieg endete
            faktisch mit der Einnahme von Sewastopel, die russische Armee blieb dabei weitgehend
            intakt. Auch der Krieg in Norditalien kam schon nach wenigen Wochen zum Abschluss,
            ohne dass Habsburgs Armee ebenso wie später im so genannten Deutschen Krieg von 1866
            ihr Cannae erlebte. Dagegen war die Fortsetzung des Widerstandes nach Sedan durch
            die neue Dritte Republik für die siegreichen preußisch-deutschen Armeen ein irritierendes
            Ärgernis. Einzig in diesem Krieg des 19. Jahrhunderts wurde der überwiegende Teil
            der gegnerischen Streitkräfte zerschlagen oder neutralisiert, gleichwohl lässt sich
            trotz des Auftretens der so genannten Franc-Tireurs nach Ansicht der Forschung noch
            nicht von einem Volkskrieg sprechen.
         

         Heuser geht jedoch auf die für die spätere Theoriebildung wichtige Phase der Einigungskriege
            überraschenderweise kaum ein, sondern verwirrt lediglich den Leser mit ihrer Behauptung,
            der ältere Moltke (der Chef des Stabes der Armee) sei sogar der „Oberbefehlshaber
            der preußischen Truppen in Bismarcks Kriegen“ gewesen. Da stört es dann auch nicht
            mehr, dass sie kurz darauf aus dem Ersten Seelord, Sir John Fisher, den „Obersten
            Kommandierenden“ der britischen Marine macht.
         

         Überwog nun tatsächlich in dieser Phase des militärischen Denkens nach Napoleon die
            Idee der Offensive? Gab es doch durchaus profilierte Denker wie etwa den Schwaben
            Friedrich List, der schon in den 1830er-Jahren die Prognose wagte, dass durch ein
            gut ausgebautes Eisenbahnnetz Deutschland einmal zu einer einzigen Festung werden
            könne und Eisenbahnen überhaupt die Defensive derart begünstigten, dass Kriege zukünftig
            kaum noch geführt werden würden. Doch diesen bedeutenden und vielseitigen Protagonisten
            der deutschen Eisenbahnen erwähnt Heuser mit keinem Wort, obwohl gerade namhafte preußische
            Militärs seiner Einschätzung durchaus nahe standen. Dass auch Berufsoffiziere die
            scheinbaren Vorzüge der Defensive angesichts der verheerenden Wirkung moderner Waffen
            schätzten, zeigte etwa die russische Armee in Fernost. Überraschenderweise scheiterte
            die europäische Großmacht im Krieg gegen Japan ausgerechnet mit ihrer Defensivtaktik,
            die der Oberbefehlshaber und Kriegsminister Alexej M. Kuropatkin mit Blick auf den
            rasanten Wandel der Militärtechnologie bewusst gewählt hatte. Die zahlreich angereisten
            europäischen Kriegsbeobachter konnten am Ende erstaunt nach Hause melden, dass die
            Japaner vor allem wegen ihres Angriffsgeistes – trotz unbestreitbarer herber Verluste
            – siegreich geblieben seien. Das alles hätte Heuser ausführlich bei Dieter Storz nachlesen
            können, dessen grundlegendes Werk „Kriegsbild und Rüstung vor 1914“ sie jedoch nicht
            einmal im Literaturverzeichnis erwähnt.
         

         Doch ihre in Gesamtdarstellungen wohl unvermeidlichen Unschärfen sind noch das geringste
            Problem des Textes, der innerhalb der jeweils beschriebenen Epoche den Stoff systematisch
            nach unterschiedlichen Themenstellungen wie etwa der Frage des Schutzes von Zivilpersonen,
            der Bedeutung der Wehrform oder der Rolle von Schlachten präsentiert. Das aber hat
            unweigerlich zur Folge, dass die Vorstellungen der erwähnten Autoren – trotz reichlicher
            und ausführlicher Zitate – fragmentarisiert werden. Der gesamte Kontext ihrer Werke
            kommt dabei überhaupt nicht zur Sprache. Heuser springt zudem über die Jahrhunderte
            hinweg von einem Schriftsteller zum anderen, von einem Versatzstück zum nächsten passenden
            Zitat, ohne dass der konkrete Anlass der Äußerungen oder gar die Konturen einer zeitgenössischen
            Debatte deutlich werden. Dabei gerät sie auch schon einmal selbst durcheinander, wenn
            sie etwa über eine strategische Auffassung schreibt, etliche Strategen meinen dies
            auch heute noch, als Beispiel aber Machiavelli zitiert und dies auch noch falsch,
            denn der Römer Scipio ahmte gewiss nicht Julius Cäsar nach – wie es im zitierten Passus
            heißt – wohl aber den Perserkönig Kyros. So ist es dann auch im originalen Text des
            Florentiners nachzulesen. Auch von Henry Kissinger heißt es, er habe seine Ansichten
            über die strategischen Konsequenzen der Nuklearrüstung am Ende des Kalten Krieges
            geschrieben, das von Heuser dabei zitierte Werk (Nuclear Weapons and Foreign Policy)
            stammt aber schon aus dem Jahre 1957.
         

         Dass Heuser sich schließlich nach weiteren Kapiteln über Luft- und Seekriegsstrategie
            der aktuellen Debatte über die Ziele des Einsatzes militärischer Gewalt nähert, ist
            legitim, kann aber nicht wirklich überzeugen, da sie die Probleme des „Kleinen Krieges“
            und der so genannten asymmetrischen Konflikte aus ihrer Betrachtung ausdrücklich ausgeklammert
            hat, um sie erst in einem Folgeband zu erörtern. Wirklich Neues bietet sie hier ohnehin
            nicht, denn eine auf den militärischen Sieg und die Vernichtung des Gegners zielende
            Strategie, die das europäische Denken angeblich in der Epoche zwischen Napoleon und
            den Weltkriegen dominierte, gilt spätestens seit den 1950er-Jahren in der militärischen
            Community als überholt. Es wird dem Leser auch nie ganz klar, was Heuser mit ihrer
            Untersuchung eigentlich anstrebt: Eine Geschichte der Strategie oder doch nur eine
            Darstellung der wichtigsten strategischen Werke?
         

         Abgesehen von dieser Ambivalenz wäre es aus Sicht eines am Ende reichlich strapazierten
            Lesers nur zu wünschen, dass in dem angekündigten Folgeband über die Strategie des
            „Kleinen Krieges“ die zahlreichen Ungereimtheiten und Flapsigkeiten ihrer vorliegenden
            Darstellung durch ein gründlicheres Lektorat vermieden würden. Es ist doch nicht mehr
            als eine banale Hohlformel, wenn sie etwa bemerkt: „Kriege entstanden meist aus bereits
            lange bestehenden Feindseligkeiten und Streitfragen.“ Was soll man aber nur denken,
            wenn Heuser etwa schreibt, dass Frankreich 1870/71 durch die Deutschen „schmählich“
            besiegt wurde. An anderer Stelle spricht sie sogar von einer „schimpflichen Niederlage“
            oder schreibt von den in das Römische Reich einfallenden Wellen von Heiden (!), die
            von der (defensiven) Denkart Kaiser Leo IV. „noch völlig unbeleckt“ (sic!) gewesen
            seien. Ost- und Westgoten können damit allerdings nicht gemeint sein, denn die waren
            immerhin arianische Christen. Wenige Seiten später waren es wiederum „immer neue Wellen
            heidnischer Migranten“, die gewaltsam in das christliche Europa einfielen, dann aber
            sind es wieder die „friedfertigen Gesellschaften außerhalb Europas“: Ob Heuser damit
            wohl Moslems und Azteken gemeint hat?
         

         Heusers Schlusskapitel oder Resümee wirkt – kaum noch überraschend – reichlich ziellos.
            Es wird nicht deutlich, wo die Antworten auf ihre eingangs gestellten leitenden Fragen
            liegen. Stattdessen greift sie noch einmal – an Lidell Hart anknüpfend – die Debatte
            über die Wehrpflicht auf und plädiert sogar für deren Abschaffung: „Die [allgemeine]
            Wehrpflicht ist und war das Krebsgeschwür der Zivilisation.“ Gilt das aber auch für
            Demokratien und ihre Wehrpflichtarmeen? War die Parlamentsarmee der Bundeswehr mit
            ihrem Konzept vom Staatsbürger in Uniform tatsächlich ein derart gewaltiger Fehlgriff?
         

         Am Ende räumt Heuser ein, dass eine einheitliche Entwicklungslinie des Kriegsbildes
            nicht erkennbar sei. Das ist zwar ein dürftiges, aber immerhin ehrliches Resultat.
            Als Handbuch der Geschichte der Strategie taugt ihr Buch jedenfalls nicht. Dafür bleibt
            vieles zu unklar oder ist einfach zu fehlerhaft dargestellt.
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         Große Erwartungen

         Bilder der Nachrichtenagentur Prensa Latina zeigen die ersten zehn Jahre des sozialistischen
            Kuba
         

         
            	      			Von André Schwarz
         

         Der „neue Mensch“ solle das junge, das moderne Kuba aufbauen, eine „neue Gemeinschaft“
            und eine bessere Gesellschaf, so lautete der Plan, den Ernesto „Che“ Guevara in seiner
            1965 erschienenen Schrift „El socialismo y el hombre nuevo en Cuba“ darlegte. Der
            Bauer sollte ebenso wie der Intellektuelle, der Arbeiter und der Soldat seine Arbeitskraft
            nicht an Feudalherren verschwenden, sondern „befreite Arbeit“ im Dienste der Gemeinschaft
            ableisten. Die Zukunft sollte besser werden, das war das primäre Ziel der Theoretiker
            der in jenen Jahren noch jungen Kubanischen Revolution. Diese ist mittlerweile, wie
            seine Führungsfiguren, in die Jahre gekommen und muss sich so manche fragwürdige Entscheidung
            ankreiden lassen. Der Sozialismus in Kuba, jene „Insel im Meer des Kapitalismus“,
            ist immer noch ein Experiment, das entgegen aller Unkenrufe noch immer nicht gescheitert
            ist, das aber so manchen Kratzer abbekommen hat und keineswegs jenem leuchtenden Vorbild
            entspricht, das Guevara sechs Jahre nach der Revolution herannahen sah. Das Hoffen
            auf die Zukunft, das ist in Kuba nach wie vor sehr ausgeprägt. Manchmal zurecht, wie
            etwa die Forschungsleistungen der kubanischen Medizin zeigen, manchmal mutet es auch
            geradezu bizarr an, wie etwa die alljährlich erwartete und immer wieder vertagte Rekord-Zuckerrohrernte,
            für die zwei Drittel des Landes mobilisiert werden und die restliche Wirtschaft beinahe
            stillsteht.
         

         Die Hoffnung des „neuen Menschen“ ist so einer gehörigen Portion Nüchternheit gewichen,
            aber die positiven Seiten, die die Revolution mit sich brachte, sind nicht vergessen.
            Vor 1959 war Kuba ein bitterarmes Agrarland, in dem wenige Konzerne und Großgrundbesitzer
            das Geld unter sich aufteilten und die Bevölkerung hungerte. Die Revolution hingegen
            jagte nicht nur den korrupten Dikator Fulgenico Batista aus dem Amt, der mit 40 Millionen
            US-Dollar in bar nach Spanien flüchtete, sondern versprach auch eine gerechte Verteilung
            der Ressourcen und ein besseres Leben für alle Bevölkerungsgruppen. Medial unterstützt
            wurde die Sache der Revolution von der nur wenige Monate nach dem Sieg der Revolutionäre
            gegründeten Nachrichtenagentur Prensa Latina. Deren Fotoarchiv der Jahre 1959-1969
            wurde nun für das vorliegende, von Harald Neuber beim Rotbuch Verlag herausgegebene
            Buch „Das neue Kuba“ durchforstet und zu einem beeindruckenden Dokument der Entwicklung
            Kubas in den 1960er-Jahren zusammengestellt.
         

         Die Bilder machen die Euphorie und den Idealismus deutlich, mit denen die Menschen
            dort den Aufbruch in eine neue Zeit erlebten. Am beeindruckendsten sind dabei die
            Fotografien von der gigantischen Alphabetisierungskampagne, die die neue Regierung
            mit Hilfe von Tausenden von Freiwilligen 1961 startete, im „Jahr der Erziehung“. Für
            viele der jungen Anhänger der Revolution wurde diese Kampagne, wie Michael Zeuske
            in seinem im Buch enthaltenen Essay schreibt, zu einer „humanistischen Grunderfahrung
            ihres Lebens“. Ohne Ansehen des Alters oder der gesellschaftlichen Schicht wurde die
            Bildung in das entlegenste Dorf des Landes gebracht. Junge Lehrerinnen sieht man auf
            den Bildern inmitten ärmlicher Hütten, eine Frau, vielleicht neunzehn, zwanzig Jahre
            alt, die einem Greis die Hand bei seinen ersten Schreibversuchen führt, Dorfkinder,
            die einen der „Biblio-Busse“ umringen, die in den Folgejahren den Bibliotheksverkehr
            auf dem Land aufrechterhalten. Den unteren Schichten wurde so nachhaltig signalisiert,
            dass es im „neuen Kuba“ keine Grenzen zwischen Arm und Reich, zwischen Schwarz und
            Weiß geben werde, im darauffolgenden Jahr öffneten sich die Universitäten und Schulen
            für alle Bürger. Vor der Revolution besuchte lediglich ein Drittel der Landbevölkerung
            eine Schule.
         

         Ein anderes Reformprojekt sollte weitreichende politische Folgen haben: Die Agrarreform,
            die unter großer Geheimhaltung gleich nach der Revolution in Angriff genommen wurde
            und durch die viele Bauern zum ersten Mal in ihrem Leben ein eigenes Stück Land besitzen
            durften. Stolz präsentieren sie sich mit ihren Besitzurkunden den Fotografen der Prensa
            Latina. Doch diese Reform war auch das Ende der „humanistischen Revolution“, wie Fidel
            Castro sie einmal nannte. Die Enteignung der Großgrundbesitzer und vor allem der zumeist
            amerikanisch geführten Agrarkonzerne wie der United Fruit Company ließ die zunächst
            kubafreundliche Haltung der Regierung der Vereinigten Staaten bröckeln. Sollte Castro
            einer der gefürchteten „Commies“ sein? Die Beziehungen zwischen den beiden Staaten
            waren dahin, die Bilder zeigen nun Panzer, Flak-Geschütze und nach CIA-geführten Anschlägen
            brennende öffentliche Einrichtungen – ein unerklärter Krieg, der schließlich in die
            Invasion an der Playa Giron und die Hinwendung Kubas zur Sowjetunion mündete.
         

         Was auf den Bildern überraschenderweise nur ganz am Rande aufscheint, ist direkte
            Propaganda. Den Sozialismus preisende Parolen und Spruchbänder sind kaum zu sehen.
            Stattdessen zeigen die Fotografien ein Land im Aufbruch, der penetrante sozialistisch-belehrende
            Touch vieler sowjetischer Agenturbilder fehlt hier völlig, die Reporter der Prensa
            Latina wollen primär dokumentieren, nicht indoktrinieren. Und so vermitteln die Bilder
            des „neuen“ Kuba zwischen 1959 und 1969 doch ein wenig eine Ahnung davon, wie die
            Vision Guevaras hätte aussehen können. Was davon in die Gegenwart gerettet werden
            kann beziehungsweise konnte, das steht jedoch auf einem anderen Blatt.
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         Nichts ist einfach und kaum etwas so, wie man es erwartet

         Mary Beards Kulturgeschichte Pompejis beschreibt das Alltagsleben einer römischen
            Kleinstadt
         

         
            	      			Von Stefan Diebitz
         

         Es gibt nicht viele Orte, deren Namen so sehr mit unserem Bild des Altertums verknüpft
            sind wie Pompeji. Viel mehr als Troja oder das alte Ägypten hat die kleine Stadt in
            der Nähe des Vesuv die Geschichte der Archäologie und überhaupt unser Wissen über
            das Altertum beeinflusst, und seit langem sind ihre Ruinen ein Synonym für Antike
            mit Eventcharakter: Hier scheint man sehen zu können, wie es wirklich war, und so
            schieben sich die Touristen in Mengen durch die Gassen der antiken Stadt, in der das
            Leben 79 nach Christus durch den Vulkanausbruch so abrupt beendet wurde.
         

         Die prominente englische Altphilologin Mary Beard, Professorin in Cambridge und Autorin
            der Times, gilt als bekannteste Vertreterin ihres Faches auf der Insel („Britain’s
            best-known classicist“). Ihr Buch über das Alltagsleben in Pompeji profitiert gleichermaßen
            von ihrer Belesenheit und Sachkenntnis wie von ihrem schönen, aber niemals journalistischen
            Stil. Das Leben in Pompeji stellt sie in neun Kapiteln vor, die das Leben in den Straßen
            ebenso behandeln wie das in den Häusern. Kunstgewerbe und Handwerk, Politik und Bordellbesuche
            werden gleichermaßen unaufgeregt dargestellt wie Religion oder Gladiatorenspiele.
            Der informative Text wird mit einer Fülle von Karten, Zeichnungen und insgesamt 23
            Farbtafeln ergänzt.
         

         Immer wieder muss aber selbst eine so kenntnisreiche Autorin wie Beard ihr Unwissen
            zugeben. So viel uns auch die Ruinen Pompejis verraten, so verweigern sie uns auch
            nur allzu oft jede Auskunft, und die Qualität der Autorin zeigt sich nicht zuletzt
            daran, dass sie eben auf diese Lücken in unserem Wissen aufmerksam macht. Dass „das
            Bild komplizierter und interessanter ist als das Stereotyp einer hedonistischen, exzessiven
            Gesellschaft, die derben Sex liebte“, schickt sie ihren Schilderungen voraus. Nichts
            ist einfach und kaum etwas so, wie man es erwartet.
         

         Natürlich kann die Autorin Spekulationen über Bordelle in der Stadt ebensowenig vermeiden
            wie einen Kommentar über die zahllosen Abbildungen von Phalli, aber die interessantesten
            Kapitel behandeln ganz unspektakuläre Aspekte wie etwa das Essen. Hier spielt die
            offenbar grauenhafte, nämlich aus „vor sich hin faulenden Meerestieren“ zusammengerührte,
            wahrscheinlich von Pompeji aus auch noch exportierte Fischsoße „garum“ eine wichtige
            Rolle. Sie war wohl eine Art Allzweckgewürz, das über jede Mahlzeit gegossen wurde.
            Wir wissen also schon, was gegessen wurde, aber wie das geschah, das ist eben gar
            nicht genau bekannt. Es kann keineswegs immer so gewesen sein, dass sich die Römer
            im triclinium (dem Esszimmer, benannt nach den standardmäßig vorhandenen drei Liegen) zum Mahl
            hinlegten, zumal die meisten Häuser ein derartiges triclinium gar nicht besaßen. Auch weiß man nicht, wie viele Menschen in einem Haus lebten –
            das schließt ein, dass selbst die ungefähre Einwohnerzahl Pompejis unbekannt ist –,
            wo sie schliefen und so weiter. Das Leben in den Häusern muss man sich in jedem Fall
            als laut und eng („klaustrophobisch“) vorstellen, und oft vermieteten selbst die Reichen
            noch dazu Teile ihres Hauses an Kaufleute, ja sogar an geruchsintensive Gewerbe wie
            etwa Färbereien. Direkt idyllisch scheint es nicht überall zugegangen zu sein.
         

         Beard dekliniert alle Aspekte des Alltags in Pompeji durch, ohne sich jemals in Einzelheiten
            zu verlieren, so dass der Leser einen sehr plastischen und intensiven Eindruck von
            der antiken Stadt gewinnt. Ganz am Ende des Buches finden sich auch noch drei Seiten
            mit Tipps, welche Häuser man besuchen sollte, sowie eine deutlich umfangreichere Literaturliste;
            einen Reiseführer hat Mary Beard also nicht geschrieben, sondern die detaillierte
            Kulturgeschichte einer Stadt. Dank ihrer souveränen Sachkenntnis und ihrem klaren
            Denken finden wir einen gut lesbaren, jederzeit interessanten Text vor.
         

         
            
               	Mary Beard: Pompeji.
                  Das Leben in einer römischen Stadt.
               

               	Übersetzt aus dem Englischen von Ursula Blank-Sangmeister.

               	Reclam Verlag, Stuttgart 2011.          
                  
               

               	480 Seiten, 29,95 EUR. (kaufen)

               	ISBN 9783150107553

            

         

      

   
      
         Alles ging von Euböa aus

         Robin Lane Fox erzählt die Geschichte der dunklen Jahrhunderte im Homerischen Zeitalter

         
            	      			Von Stefan Diebitz
         

         Die Ära der griechischen Geschichte zwischen dem Ende der mykenischen Epoche und der
            Mitte des achten vorchristlichen Jahrhunderts wird gern als die der Dunklen Jahrhunderte
            bezeichnet, weil aus dieser Zeit keinerlei schriftliche Quellen und dazu nur verschwindend
            wenige archäologische Zeugnisse vorliegen. Im Grunde sind diese Jahrhunderte bloß
            erschlossen, denn man braucht sie, um die griechische Geschichte und ihre Chronologie
            der mesopotamischen und ägyptischen anzugleichen. Eine Geschichte dieser stummen Jahrhunderte
            zu schreiben – und in nichts Anderem liegt der Ehrgeiz des renommierten britischen
            Althistorikers Robin Lane Fox – ist also ziemlich verwegen. Die Wissenschaft kennt
            schließlich allenfalls die Namen von Volksgruppen oder Siedlungsplätzen, aber keinesfalls
            die der tätigen und damit historisch gewordenen Personen, und erzählende Texte liegen
            auch nicht vor, sondern nur sehr wenige, meist schwer entzifferbare und eher kryptische
            Inschriften.
         

         Fox, von dem erst 2010 im selben Verlag das ganz ähnlich ausgestattete und ebenso
            amibitionierte Werk „Die klassische Welt. Eine Weltgeschichte von Homer bis Hadrian“
            erschienen ist, ist dank einer erstaunlichen Belesenheit und seinen erheblichen schriftstellerischen
            Fähigkeiten fast der ideale Autor für ein derartig weitgespanntes Unternehmen, aber
            fragwürdig wird die Geschichte einer Zeit, von der wir kaum etwas wissen, trotzdem
            immer sein. Allzuviel wird vermutet oder als wahrscheinlich angenommen.
         

         Denn was weiß die Wissenschaft? Nicht eben viel. Fox berichtet über den Beginn der
            griechischen Kolonisation, der von der Insel Euböa ausging, und er verwendet dabei
            zweierlei Quellen, um die Fakten für seine Geschichte zusammenzustellen: die Ergebnisse
            von Ausgrabungen sowie eine Unzahl von nicht allein griechischen Mythen. Dabei vertritt
            er stets allseits akzeptierte Positionen der Wissenschaft, niemals originelle oder
            gar abweichende Thesen. Ein Beispiel ist der Name Theben, den eigenartigerweise sowohl
            eine griechische wie eine ägyptische Stadt trugen; im Ödipus-Mythos findet sich noch
            dazu die Sphinx als Leihgabe aus dem Land des Nils. Für andere Autoren ist das ein
            Grund, wegen Ödipus nach Ägypten zu schauen und darin die Geschichte des Echnaton
            zu erkennen oder die griechische Stadt als eine Kolonie der ägyptischen anzusehen,
            aber solche krummen Gedanken kommen Fox nicht in den Sinn: „,Theben‘ ist ein griechischer
            Ortsname, er basiert allerdings wahrscheinlich auf einem Wort, das in Ägypten verwendet
            wurde“. Mehr wird nicht zugelassen.
         

         Eine Quelle sind – natürlich, möchte man sagen – „Ilias“ und „Odyssee“, und Fox findet
            als enthusiastischer Bewunderer Homers, dass sich seine Anstrengungen bereits lohnten,
            wenn er auch nur einen einzigen Vers erklären könnte. All sein wissenschaftlicher
            Eifer richtet sich aber nun nicht etwa auf so heiß umstrittene Orte wie die Säulen
            des Herakles oder Skylla und Charybdis, sondern auf die folgenden Verse aus der „Ilias“,
            die in der Übersetzung von Johann Heinrich Voß lauten:
         

         „Sie dort zogen einher, wie wenn Glut durchs ganze Gefild hin

             Loderte; dumpf aufhallte der Grund, wie dem Gotte der Donner

             Zeus, wann des Zürnenden Strahl weitschmetternd das Land des Typhoeus

             Arima schlägt, wo sie sagen, Typhoeus ruhe gelagert;

             Also dort ertönte der Grund von der kommenden Völker

             Mächtigem Gang; denn in Eile durchzog das Gefilde der Heerzug.“
         

         Es wäre natürlich unfair, von diesem eminenten Gelehrten zu sagen, all sein Ehrgeiz
            ziele darauf, mit seinem über vierhundert Seiten starken Buch diese wenigen Zeilen
            zu erläutern und herauszufinden, was „Arima“ bedeutet, um welche Geräusche es sich
            handelt und welche Rolle Typhoeus spielt. Denn natürlich wird er für all das, was
            er vor dem Leser ausbreitet, den Rang einer Kultur- und Wirtschaftsgeschichte und
            überhaupt einen gewissen Eigenwert in Anspruch nehmen. Und wenn er die Taten der frühesten
            griechischen Kolonisatoren aus ihren höchst undeutlichen und verstreuten Spuren zu
            rekonstruieren versucht, ist das Ergebnis auch wirklich dies: eine Wirtschaftsgeschichte
            oder die Geschichte der Ausbreitung der griechischen Kultur.
         

         Als ein Brennpunkt erweist sich dabei die Westküste Italiens, und so, mehr als dreihundert
            Seiten später, kommt Fox dazu, uns über das fragliche, von Zeus hervorgerufene Geräusch
            mitzuteilen, dass es wohl aus der Gegend um Neapel stammen müsse: „es hallte auf der
            Insel wider, die die Etrusker Arim(a) nannten, ihre Affeninsel, die heute den Namen
            Ischia trägt. Als Homer nach einem Vergleichsbild suchte, um den Klang seines griechischen
            Heeres für uns sinnfällig zu machen, griff er weit in den äußersten Westen der von
            Griechen besiedelten Welt aus.“
         

         In seiner ganzen Anlage erinnert Fox’ Werk damit an das legendäre Hauptwerk des großen
            englischen Ethnologen James George Frazer, das erstmals 1890 erschienene „The Golden
            Bough“ (Der Goldene Zweig). Immer wieder aufgelegt, avancierte es zu den Ikonen des
            europäischen Bildungsbürgers in der ersten Hälfte des 20. Jahrhunderts. Trotz seiner
            längst widerlegten Grundthese wird das Werk auch von seinen Kritikern bewundert –
            einfach deshalb, weil es so kunstvoll komponiert ist und unendlich viele Geschichten
            in einer mitreißenden Weise zu erzählen weiß. Zu Beginn seines Buches teilt Frazer
            dem Leser die Geschichte vom Goldenen Zweig mit, und dann folgen viele, viele hundert
            Seiten, die einzig und allein darauf ausgerichtet sind, diese Geschichte zu erklären.
            Der Bogen, den Frazer schlägt, ist gewaltig, aber die Spannung trägt den Leser, was
            wesentlich mit dem vorgetragenen Material zu tun hat, der Geschichte der Religion
            und besonders des Menschenopfers – viele Geschichten gehen dem Leser buchstäblich
            durch Mark und Bein.
         

         Fox’ Geschichten tun dies aber nicht. Seine stupende Gelehrsamkeit bleibt Gelehrsamkeit;
            er argumentiert und erzählt in klaren und ausgewogenen Sätzen, welche die Übersetzerin
            in ein ausnehmend schönes Deutsch übertragen hat, aber die Erzählungen, Namenserklärungen
            und Überlegungen bleiben notwendig blass, und immer wieder möchte man auch ihre Richtigkeit
            anzweifeln; nicht, weil man es besser wüsste, sondern weil die Beweisketten so offensichtlich
            brüchig sind.
         

         Aber noch anderes irritiert. Wird das ganze gewaltige Material aus Euböa aufgetischt,
            um einen Vers aus der „Ilias“ zu erklären, so muss der verblüffte Leser schließlich
            zur Kenntnis nehmen, dass „die mythologischen Entdeckungen der Euböer“, so Fox allen
            Ernstes, für Homer „überhaupt keine Rolle“ spielen: „Homers Gesänge schweigen sich
            aus bezüglich der Orte und Menschen, unten denen sich die Euböer, seine Zeitgenossen,
            bewegten.“ Wozu also der ganze Aufwand?
         

         Über vierhundert Seiten lang wird Homer fast als historische Figur, ja sogar wie ein
            moderner Autor behandelt, der ganz bewusst mal hier, mal dort Anregungen aufgreift
            und Geschichten übernimmt. Aber dann gibt Fox endlich doch zu, dass auch er selbst
            sich nicht ganz sicher ist, ob Homer denn nun wirklich gelebt habe, ob also für „Ilias“
            und „Odyssee“ ein einziger Verfasser verantwortlich zeichnet oder ob der Name Homers
            vielleicht für nicht mehr als den imaginären Vorfahren der „Homeridai“ steht, der
            Sänger also, die die Epen vortrugen. Da hat sich die Begeisterung des Lesers, der
            sich anfangs von dem ungeheuren Wissen des Autors und seinem Enthusiasmus gefangennehmen
            ließ, längst in Langeweile aufgelöst: Dieses ganze riesenhafte Unternehmen bringt
            kaum Erkenntnisgewinn. Allenfalls der Rolle von Euböa vermögen wir jetzt vielleicht
            gerecht zu werden.
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               Roudinesco analysiert seinen Hass / Von Galina Hristeva

         
         Mehrdimensional
             – Patricia Zuckerhut und Barbara Grubner haben einen Sammelband mit sozialwissenschaftlichen
               Perspektiven auf sexualisierte Gewalt herausgegeben / Von Rolf Löchel

         
         Die Erforschung der Meditation
             – Ulrich Otts „Meditation für Skeptiker“ und für alle anderen auch / Von Patrick Mensel

         
         „Diese himmelschreiende Ungerechtigkeit!“
             – Ulrich Beck und Angelika Poferl haben Grundlagentexte der globalen Ungleichheitsforschung
               zusammengetragen / Von Michael Facius

         
         Das neue Bewusstsein
             – Carl Friedrich von Weizsäcker und Gopi Krishna über „Yoga und die Evolution des Bewusstseins“ / Von Patrick Mensel

         
      

   
      
         Freud in flagranti oder Michel Onfrays Untergang

         Der französische Philosoph Michel Onfray verunglimpft die Psychoanalyse, Elisabeth
            Roudinesco analysiert seinen Hass
         

         
            	      			Von Galina Hristeva
         

         Michel Onfrays Werk dreht sich um eine einzige Achse: Es ist Friedrich Nietzsches
            Gedanke, dass „der Leib eine große Vernunft“ sei. Durchgespielt wurde diese Idee von
            Onfray mit einigen ihrer Voraussetzungen und Konsequenzen bisher in allen möglichen
            Varianten. Vorgetragen wurde diese Einsicht oft mit messianischem Ton wie in seiner
            „Philosophie der Ekstase“ (französisch 1991, deutsch 1993): „Am Anfang des Denkens
            muß der Körper erwählt werden.“ Besonders der Leib des Philosophen hat es Onfray angetan,
            wie die Titel einiger seiner Bücher zeigen: „Der sinnliche Philosoph“, „Der Bauch
            des Philosophen“, „Der Philosoph als Hund“. Für Onfray ist „der Körper des Denkers“
            „ein außergewöhnliches Fleisch, dessen Haut so dünn ist, daß man das Muskelmodell
            beim geringsten Windhauch, bei der kleinsten Temperaturveränderung errät.“ („Philosophie
            der Ekstase“)
         

         Zartheit, Finesse, Subtilität und Sensibilität sind aber sonst nicht Onfrays Sache.
            Neben der grobschlächtigen, krass naturalistischen Rhetorik der Rehabilitierung des
            Leibs strotzt Onfrays Œuvre denn auch nur so vor apodiktischen Formulierungen und
            den Leser zur Entscheidung drängenden Appellen: „Es gibt keinen anderen Ausweg: entweder
            das asketische Ideal, die Ablehnung des Fleisches und des Körpers, die Verachtung
            des Sinnlichen und die Abwertung der realen Welt, oder der Hedonismus, die Berücksichtigung
            der Sinne, der Leidenschaften, des Körpers und des Lebens.“ („Der sinnliche Philosoph“)
         

         Neu und originell ist das keineswegs, und auch Onfray selbst offenbart unablässig
            und voller Wollust seine Kronzeugen – La Mettrie, Nietzsche, Felix Guattari und Gilles
            Deleuze, um nur die wichtigsten zu nennen. Auf dem Mist dieser Autoren gewachsen ist
            auch Onfrays 2010 in Frankreich erschienene und neulich ins Deutsche übersetzte Streitschrift
            „Anti Freud. Die Psychoanalyse wird entzaubert“: La Mettries „Über das Glück, oder:
            Das höchste Gut („Anti-Seneca“)“, Nietzsches „Der Antichrist. Fluch auf das Christentum“
            und „Genealogie der Moral“ sowie „Anti-Ödipus: Kapitalismus und Schizophrenie“ von
            Deleuze und Guattari haben ihm Modell gestanden.
         

         In diesem Sinne ist die von Michel Crépu gestellte Frage „Was hat die Psychoanalyse
            bloß dem Himmel angetan, dass sie es verdient, […] von Michel Onfray verunglimpft
            zu werden?“ sehr einfach zu beantworten: Der in seiner Jugend Freud zugewandte, später
            der Psychoanalyse gegenüber immer mehr ambivalente und nun unermüdlich wie ein Satellit
            im Orbit der obengenannten Philosophen kreisende französische Philosoph Michel Onfray
            hat eine Analogie entdeckt: Die Psychoanalyse entspricht dem von Nietzsche geschilderten
            „asketischen Stern“, einem „Winkel mißvergnügter, hochmütiger und widriger Geschöpfe,
            die einen tiefen Verdruß an sich, an der Erde, an allem Leben gar nicht loswürden“,
            wie es in Nietzsches Schrift „Zur Genealogie der Moral“ heißt. Die Übereinstimmung
            zwischen der Psychoanalyse und dem „asketischen Stern“ nachzuweisen, ist der vordergründige
            Zweck Michel Onfrays, wobei Freud in die Rolle des von Nietzsche selbst mit Verve
            und Hass gezeichneten „asketischen Priesters“ gedrängt werden soll.
         

         Und hier fangen Onfrays Schwierigkeiten  auch schon an. Er ist bestrebt, sowohl die
            Verlogenheit des „asketischen Priesters“ zu demonstrieren als auch die Heiligenlegende
            um ihn zu demontieren, wobei er von folgender, bereits in seinem Buch „Der sinnliche
            Philosoph“ formulierten Prämisse ausgeht: „Der Körper des Heiligen ist das, was übrig
            bleibt, wenn man alles Fleisch von irgendeinem anderen Körper weggenommen hat. Das
            heißt soviel wie nichts.“
         

         Onfray wird also Freuds ,geheiligten‘ Körper mit „Fleisch“ füllen und mit starken
            leiblichen Bedürfnissen versehen müssen, um der Heiligenlegende den Boden zu entziehen.
            Treu seiner simplen Generalformel muss er dann beweisen, dass Freuds Werk – die Psychoanalyse
            – im „Fleisch“ ihres Erfinders „verankert“ ist. Wie wird Michel Onfray es aber schaffen,
            Freud und die Psychoanalyse zu diskreditieren, nachdem ihn der menschliche Leib sonst
            immer in Ekstase versetzt? (siehe etwa den Ausruf „Was für eine schöne Maschine!“
            in „Der sinnliche Philosoph“ oder Onfrays Euphorie über die von Deleuze und Guattari
            gepriesenen „Wunschströme“ im menschlichen Leib.)
         

         Dass Onfrays „Anti Freud“ das ganze „Sündenregister“ der Psychoanalyse aufrollt, wurde
            in den bisher erschienenen Rezensionen zu diesem Buch richtig erkannt. Der von Onfray
            entworfenen und an der Psychoanalyse exemplifizierten „Pathologie des asketischen
            Ideals“ hingegen wurde keine Beachtung geschenkt. Nicht die zahlreichen einzelnen
            Vergehen Freuds, die im Buch genussvoll und meist in einzelnen Kapiteln ausgebreitet
            werden und die von Elisabeth Roudinesco in ihrer Replik „Doch warum so viel Hass?“
            überprüft und einer peniblen Gegenkritik unterzogen wurden, sind Onfrays Hauptziel.
            Sie sind nur der Weg zu Onfrays Ziel: Freud als verlogenen Priester der asketischen
            Moral „in flagranti“ ertappen.
         

         Insofern ist Onfray auch konsequent, wenn er bekennt, dass er keine „Pathographie“
            anstrebt. Der „freudsche Bauchladen“, der die Psychoanalyse hervorgebracht hat, kann
            für Onfray nicht verwerflich sein und keiner Pathologie zugeordnet werden. Onfray
            wird versuchen, die pathogene Wirkung der freudschen „Hirngespinste“ und „Obsessionen“
            aufzuzeigen. Dort, an der Grenze zwischen dem freudschen Körper und der freudschen
            Seele, wird die Transformation des Guten des freudschen wie eines jeden Leibes in
            das Böse der Psychoanalyse erfolgen müssen. Dieser Einschätzung zufolge ist die Psychoanalyse
            für Onfray nur eine in Freuds Biografie verwurzelte „Exegese von Freuds Körper“.
         

         Diese Exegese als Maske und als „Lügengerüst“ zu entlarven, ist eins der wichtigsten
            Anliegen Onfrays. Die Quintessenz von Freuds Biografie aus Onfrays Sicht lautet: „Sein
            Leben lang fühlte Freud sich von seiner Mutter sexuell angezogen. Das ging so weit,
            dass er diese Anziehung zur Grundlage einer allgemeinen Theorie über den Ödipuskomplex
            machte. Er heiratete ein junges Mädchen, deren Schwester er den Hof machte, und wurde
            zum Liebhaber seiner Schwägerin […]. Mit seiner jüngsten Tochter unterhielt er eine
            symbolisch inzestuöse Beziehung […]“. Freud ist sein Leben lang „im Labyrinth der
            Libido“ gefangen, schuld daran sei jedoch seine „inzestuöse Psyche“.
         

         Wie schon bei Nietzsche ist der asketische Priester Freud beispielsweise von „intestinaler
            Krankhaftigkeit“ (Nietzsche, Genealogie der Moral) befallen, die aber laut Onfray
            nicht in seinem Körper, sondern in seiner „Psychopathologie“ gründe. Freud ist „missmutig,
            opportunistisch, neidisch, geldgierig, böse, zögerlich und von sich selbst überzeugt“
            und von den für den asketischen Priester typischen Hass und Rachsucht zerfressen.
            Er ist „psychisch“ von seinen Patienten „nicht weit entfernt“, was ihm ermöglicht,
            sich zum „Heiland, Hirt und Anwalt der kranken Heerde“ (Nietzsche) aufzuschwingen.
            Die Hauptsünde des asketischen Priesters Freud sei aber dessen Körperfeindlichlichkeit
            – die Psychoanalyse basiere auf der „Ablehnung des Körpers“ und auf der „zwanghafte[n]
            Fixierung auf das Psychische“, die sogar die völlige Eliminierung des Körpers zur
            Folge habe: „Wie durch Zauberhand verschwand der Körper aus Freuds Denken.“
         

         Elisabeth Roudinescos Erwiderung auf Onfrays Pamphlet entfaltet mehrere wichtige und
            wertvolle Stränge – sie skizziert die Geschichte des Hasses auf Freud, die Genealogie
            der Freud-Legende, die Geschichte der von Onfray betriebenen „Gegengeschichte zu den
            offiziellen Wissensformen“. Sie nimmt mehrere Behauptungen Onfrays unter die Lupe
            und korrigiert sie kenntnisreich und in konkreter mikroskopischer Detailarbeit – so
            zeigt sie, dass Anna Freud von ihrem Vater keine zehn (wie von Onfray behauptet),
            sondern nur vier Jahre lang analysiert wurde. Voller Entrüstung enthüllt Roudinesco
            außerdem viele von Onfrays Maßlosigkeiten und „Ungeheuerlichkeiten“ (Christian Godin)
            – etwa die absurde Gleichsetzung von psychoanalytischer Therapie und stalinistischen
            Arbeitslagern. Auch wenn die Empörung angesichts von Onfrays mühseligem und ungeschicktem
            Versuch einer Diffamierung Freuds und der Psychoanalyse anhand von Nietzsches Leitfaden
            vom asketischen Priester kaum gerechtfertigt ist, ist der Autorin voll und ganz zuzustimmen,
            dass Gleichgültigkeit die falsche Antwort auf den von ihr als „Gossenliteratur“ empfundenen
            Text ist. Trotz ihrer Konzentration auf die Details erkennt Roudinesco, dass Onfray
            mit seiner „Anklageschrift“ die Psychoanalyse als Dekadenzsymptom brandmarkt und dass
            sich Onfray dagegen zum „hedonistischen Sonnengott“ stilisiert.
         

         Hier hätte sie jedoch die von ihr gemachte Beobachtung über Onfrays besonderen Hass
            auf die Priester infolge eigener verhängnisvoller Kindheitserlebnisse mit „Salesianermönche[n]“
            aus dem engen Rahmen der Biografie Onfrays herausführen müssen, um Onfrays Rache an
            den Priestern mit den bei Nietzsche vorgefundenen Hasstiraden auf den asketischen
            Priester verbinden zu können. Die sich dabei eröffnende, schon bei Nietzsches Verurteilung
            des jüdischen Priesters präsente antisemitische Ebene bedarf allerdings einer eingehenden,
            separaten Untersuchung.
         

         Doch es greift zu kurz, Onfrays Buch nur als Rache an der „Priesterkaste“ (Nietzsche)
            aufzufassen. Der französische Philosoph rächt auch den Mord an „Vater Nietzsche“ durch
            Freud, der Nietzsches Einfluss auf die Psychoanalyse verschwiegen habe. Er möchte
            den Schwindel der freudschen Psychoanalyse aufdecken und sich zum Antagonisten des
            von Freud propagierten asketischen Ideals und zum Anti-Nihilisten erheben. Onfrays
            Buch versucht seine Stärke und seine anti-nihilistische Kraft aus der Einfachheit
            und dem Lakonismus seiner Behauptungen zu beziehen, etwa wenn der Autor strittigen
            Fragen wie Freuds angeblichem Verhältnis mit seiner Schwägerin Minna mit einem Satz
            ein Ende setzt: „Schließlich beging er mit seiner Schwägerin Ehebruch.“
         

         Oder wenn er feststellt: „Weil er selbst inzestuöse Neigungen hatte, vermutete er
            den Inzest überall.“ Onfrays Urteile sind knapp formuliert, aber kategorisch und stark
            verallgemeinernd: „Da haben wir den gesamten Freud“ (oder auch: „,Die Traumdeutung‘
            ist zwar ein dickes Buch, aber erstaunlich inhaltsleer, denn sie lässt sich in wenigen
            Sätzen zusammenfassen“.) Onfray bietet dem Leser überall seine Hilfe und simple Lösungen
            an, die keine Widerrede dulden: „An der Sache ist kein Zweifel“. Ebenfalls im Zeichen
            letzter Gewissheiten stehen Formulierungen wie diejenige, dass Freud „nach dem Prinzip
            magischer Kausalität“ behandelt und sich mitsamt seinem Werk ganz dem „Inzestprinzip“
            verschrieben habe.
         

         Anders als bei Nietzsches Genealogie und Phänomenologie des asketischen Ideals und
            des asketischen Priesters gelingt Onfray, der diese Erscheinungen an der Psychoanalyse
            und an Freud veranschaulichen möchte, kein differenziertes und mehrdimensionales Bild.
            Während Nietzsche durchaus die Lebensverbundenheit und die Kraft des asketischen Priesters
            hervorhebt und würdigt – für ihn ist der asketische Priester sogar ein ,Herr über
            das Leben‘ – bringt die Widersprüchlichkeit und die Vitalität des asketischen Priesters
            den Philosophen Onfray in Verwirrung, weshalb ihm etwa die „Kühnheit“ des „Konquistadoren“
            Freud zutiefst widerstrebt und ihm als ein Gegensatz zu „Wahrheit, Tugend, Vernunft
            und Wissenschaftlichkeit“ erscheint. „Kühnheit“ – von Onfray als „eine gewisse Dreistigkeit,
            eine Begierde, der Wunsch, etwas zu sagen, zu tun oder zu denken“ definiert – wird
            hiermit nicht nur aus dem wissenschaftlichen Ethos ausgeschlossen, sondern in ihrer
            leiblichen Fundiertheit von Onfray sogar verworfen, obwohl sie seinem lebensbejahenden
            Leitmotiv von der „großen Vernunft“ des Leibes ganz und gar entspricht.
         

         Nur vereinzelt und vage wird angedeutet, dass sich Freud wie der asketische Priester
            und anders als die von ihm dominierte „kranke Heerde“ (Nietzsche) durch die Fähigkeit
            zum „seelischen Überleben“ (Hervorhebung G.H.) auszeichne. Man vermisst bei Onfray Klarheit und Stringenz
            bei der Beschreibung des Leib-Seele-Zusammenhangs, die es ihm erlaubt hätten, den
            sankrosankten Status des Leibs aufrecht zu erhalten und für den Inzest nur die Seele
            verantwortlich zu machen: so wird der Inzest mal rein psychisch als „Phantasie“, meist
            aber als physiologischer Dauerzustand Freuds angesehen, sodass die Darstellung letztendlich
            in eine Verurteilung des Leibs mündet.
         

         Onfrays Verdikt gegen Freuds von Inbrunst und Leidenschaften geschüttelten Körper
            widerspricht seinem eigenen Leibkult. Zudem hätte die Feststellung, Freud habe seine
            starken „körperlichen Bedürfnisse verborgen“, und die Psychoanalyse sei nur das Ergebnis
            dieser Fehlinterpretation des freudschen Körpers und des „Ringens mit der Neigung
            zum Inzest“, eine genaue Untersuchung der Mechanismen des „Verbergens“ und „Verschleierns“
            der übermächtigen Physiologie Freuds im Rahmen der „Exegese“ des freudschen Körpers,
            der listigen Neuauslegung und Umwertung des Lebens durch den Priester Freud, nach
            sich ziehen müssen. Nur gelegentlich und viel zu allgemein wird erwähnt, dass Freud
            seine inzestuösen Begierden hinter wissenschaftlicher Objektivität versteckt habe.
         

         Es wäre Onfrays große Leistung geworden, hätte er außerdem präzis nachweisen können,
            wie es Freud gelang, „die Heerde“ über sein wahres Wesen zu täuschen und bei all seiner
            eigenen, starken Leidenschaftlichkeit in die Askese zu manipulieren. Anstatt ein solches
            breites Panorama zu zeichnen, schränkt Onfray den Radius seiner Betrachtungen jedoch
            rigoros ein, indem er Freuds Theorie beziehungsweise sein ‚ausgeklügeltes‘ Interpretationssystem
            auf die „Selbstsuche“ und das „eigene Innenleben“ Freuds, also auf eine Privatangelegenheit,
            eine rein „persönliche Tragödie“ reduziert.
         

         Welten entfernt ist hier Onfray von Nietzsche, der nicht nur die für die Persönlichkeit
            des Priesters charakteristische Spannung zwischen Dekadenz und Triumph über das Leben
            erfasst, sondern auch die ganze Dynamik und Widersprüchlichkeit der Interaktion zwischen
            dem mächtigen Priester und den „physiologisch Verunglückten und Wurmstichigen“ sowie
            die „historische Mission“ des asketischen Priesters aufzeigt. Nach komplexeren Konstrukten
            wie Nietzsches Formel vom asketischen Priester als „Richtungs-Veränderer des Ressentiments“
            sucht man bei Onfray auch vergebens.
         

         Michel Onfray, in der Pose Zarathustras und wie Zarathustra „seiner Weisheit überdrüssig“,
            musste „untergehen“ – zu den Menschen hinabsteigen, um Freuds Tod zu verkünden und
            „Feuer in die Täler [zu] tragen“. Wen würde es aber wundern, wenn diese wankelmütige
            und konfuse ‚Brandstiftung‘ von geringer Tiefe, die nur ein kurzlebiges Strohfeuer
            entfacht, wenig Asche abwirft und den ‚Untergang‘ nicht lohnt, stattdessen den Untergang
            des Sterns des Populärphilosophen Michel Onfray einleitet?
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         Mehrdimensional

         Patricia Zuckerhut und Barbara Grubner haben einen Sammelband mit sozialwissenschaftlichen
            Perspektiven auf sexualisierte Gewalt herausgegeben
         

         
            	      			Von Rolf Löchel
         

         „Gewalt und Geschlecht“ lautet der etwas unspezifische Titel eines von Patricia Zuckerhut
            und Barbara Grubner herausgegebenen Sammelbandes. So informiert er nicht darüber,
            dass das interessierte Publikum vorwiegend Texte über „Gewalt in Lateinamerika“ und
            die „Anthropologie der Gewalt“ erwarten kann. Auch der Untertitel des Bandes „Sozialwissenschaftliche
            Perspektiven auf sexualisierte Gewalt“ lässt darüber im Unklaren. „Gewalt in Lateinamerika“
            und „Anthropologie der Gewalt“ aber waren die Themen zweier in den Jahren 2006 und
            2007 in Strobl am Wolfgangsee und in Wien veranstalteter Workshops, die unter den
            Stichworten „Geschlecht – Macht – Politik“ standen. Auf eben diese Veranstaltungen
            geht der vorliegende Band zurück.
         

         Ebenfalls recht unspezifisch benutzt Mitherausgeberin Zuckerhut den Topos der „sexualisierten
            Gewalt“, unter den sie alle Gewalt fasst, „die sich bewusst und gezielt auf die Verletzung
            der Integrität eines Menschen als Angehörige/r einer Geschlechtsgruppe richtet“. Das
            wäre wohl eher eine instruktive Definition des Terminus geschlechtsbezogene Gewalt, der zugleich ein Oberbegriff ist, unter den diejenigen der sexualisierten Gewalt und der gewalttätigen Sexualität fallen, ohne dass diese ihn ganz ausfüllen.
         

         Die zweite Herausgeberin, Barbara Grubner, weist in der Einleitung hingegen zu Recht
            darauf hin, dass „geschlechtsbezogene Gewalt“ entgegen landläufiger Meinung „kein
            randständiges soziales Phänomen“ ist, sondern vielmehr als „Normalfall patriarchalisch
            strukturierter Gesellschaftsformen“ gelten kann. Wichtiger aber noch sind die Überlegungen,
            die sie an diese Feststellung anschließt. Ihre Auffassung, dass einschlägige „Gewalthandlungen“
            als „genuin sinnhafte Handlungen“ verstanden werden müssen, mag zwar zunächst nicht sonderlich plausibel erscheinen,
            gewinnt allerdings immens an Überzeugungskraft, wenn sie darlegt, dass es dabei weniger
            um den ‚subjektive Sinn‘ geht, der dem Handeln für den Akteur innewohnt, sondern darum,
            was diese Gewalt „bedeutet“. Anders gesagt: Es geht nicht um die „Dimension der physischen Verletzung“, sondern um die gesellschaftliche Dimension und Funktion – mit hin um den gesellschaftlichen
            Sinn – von Gewalt. Und dies heißt im Falle geschlechtsbezogener Gewalt, deren Täter
            in aller Regel männlich und deren Opfer fast ausnahmslos weiblich sind, dass im Zentrum
            des Interesses die Beantwortung der Frage steht, welchen Sinn diese Gewalthandlungen
            für die patriarchalische Ordnung haben. Somit besteht ein nicht geringes Verdienst
            von Grubners Einleitung darin, der Individualisierung von geschlechtsbezogenen Gewalttaten
            entgegenzuwirken und darauf hinzuarbeiten, dass sie im patriarchalischen Kontext verortet
            und analysiert werden.
         

         Die Beiträge des Bandes verbinden geschlechterbezogene Gewalthandlungen dementsprechend
            mit „breiteren sozialen Kontexten und gesellschaftlichen Strukturen“. Dabei gehen
            die Herausgeberinnen selbst „sexualisierter, rassialisierter und epistemischer Gewalt
            als Grundlagen von Kolonialität und Modernität“ nach (Zuckerhut) oder stellen „Überlegungen
            zu transnationalen Arbeits- und Gewaltverhältnissen im Privathaushalt“ an. Die anderen
            BeiträgerInnen untersuchen „Anthropophagie, Ökonomie und Doppelmoral im Zeitalter
            der Konquista“ (Brigitte Fuchs), machen „europäische Reiseschriftstellerinnen als
            Befürworterinnen und ‚Agentinnen des Kolonialismus‘“ aus (Gabriele Habinger), arbeiten
            den Zusammenhang von „sexualisierter Gewalt und Apartheid am Beispiel Südafrikas“
            heraus (Martina Mezgolits) oder stellen Überlegungen „zur Konstitution von Gewalt
            an der Schnittstelle von Geschlecht, Sexualität, Erziehung“ an (Jens Kastner und Elsabeth
            Tuider).
         

         Nicht immer liest man diese Aufsätze mit ähnlich großem Gewinn wie die Einleitung.
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         Die Erforschung der Meditation

         Ulrich Otts „Meditation für Skeptiker“ und für alle anderen auch

         
            	      			Von Patrick Mensel
         

         Die Zeiten, als Meditation noch als Esoterik oder bloßer Humbug abgetan wurde, sind
            lange vorbei. Kurse zur Meditation sprießen wie Pilze aus dem Boden, und sogar in
            den Managementetagen hat sie ihren Platz erobert. Gerne wird sie als Antistressbewältigung
            im Berufsalltag eingesetzt, doch einige haben noch ihre Zweifel: Bringt Meditation
            wirklich Vorteile und hat das nicht eigentlich etwas mit Religion oder gar Sekten
            zu tun? Muss man nicht Anhänger eines bestimmten Glaubens sein, um zu meditieren?
         

         Diese Befürchtungen versucht Ulrich Ott dem Leser in seinem Buch „Meditation für Skeptiker“
            gleich zu Anfang zu nehmen und die Möglichkeit einer weltanschaulich völlig neutralen
            Form der Meditation zu betonen. Ott kann auf eine langjährige Erfahrung als Meditationspraktizierender
            zurückblicken. Er selbst gibt Yoga- und Konzentrationskurse und spürt daher aus erster
            Hand, welchen psychischen und physischen Einfluss Meditation auf den Körper ausübt.
            Praktizierende schildern ihre Erlebnisse nicht selten als große Glücks- und Ruhemomente
            und genau diese Erfahrungen, die man auf subjektiver Ebene nur schwerlich nachweisen
            kann, versucht Ott als Psychologe an der Universität Gießen wissenschaftlich fundiert
            aufzubereiten. Es geht ihm letzten Endes um nichts anderes als um den Beweis, dass
            Meditation tatsächlich so funktioniert, wie es schon seit tausend Jahren überliefert
            wurde.
         

         Genau hier setzt also Ulrich Ott an, wenn er dem Leser schildert, dass Meditationsübungen
            schon nach einer relativ kurzen Zeit von sechs Wochen einige gewichtige Umwälzungen
            im Gehirn vollbringen können. So vermehre sich die graue Substanz in einigen Kortexregionen,
            beispielsweise im Hippocampus. Das dürfte selbst erbitterte Kritiker verstummen lassen.
            Allerdings sollte man sich keinesfalls von dem doch recht unpassend gewählten Titel
            verleiten lassen. Es geht Ott nicht darum, die Skeptiker und Zweifler der Meditation
            zu überzeugen und für immer zum Schweigen zu bringen. Solch ein Pamphlet hat Ott nicht
            geschrieben. Vielmehr ist das Werk als anschaulich und anregend geschriebene Einführung
            zu verstehen, die den aktuellen Stand der Meditationsforschung herausarbeitet und
            dem Interessierten einen Leitfaden in die Welt der Konzentrationsübungen bieten möchte.
         

         Dabei hat Ott auch alle Hände voll zu tun, haben sich doch die wissenschaftlichen
            Artikel zum Thema Meditation seit dem Jahr 2003 bis heute fast verdreifacht, Tendenz
            weiter stark steigend. Es besteht kein Zweifel, dass die Wissenschaft die Meditation
            als lohnendes Forschungsfeld für sich gewinnen will. So überrascht es wenig, dass
            Ott dem gesundheitlichem Nutzen der Meditation ein eigenes Kapitel gewidmet hat. Es
            werden zunächst einmal die bekanntesten Methoden vorgestellt. Das sind unter anderem
            ein Suchtbehandlungsprogramm von Marlatt, die achtsamkeitsbasierte Therapie zur Rückfallprävention
            bei Depressionen von Segal und das Programm Stressbewältigung durch Achtsamkeit nach
            Kabat-Zinn (auch bekannt unter dem Kürzel MBSR: mindfulness-based stress reduction).
            Besonders der letzten Methode kommt eine zentrale Rolle zu, wenn es um die Heilung
            verschiedener Krankheiten geht. So wird sie erfolgreich bei Diabetes, Herzkrankheiten,
            Fettleibigkeit, Arthritis, Tinnitus, Immunschwäche (AIDS) oder bei Rehabilitation
            nach Hirnverletzungen eingesetzt.
         

         Der Vorteil der Methode liegt darin, dass viele körperliche Erkrankungen mit Schmerzen
            einhergehen. Dies ruft bei den Betroffenen oftmals Stress hervor. Durch MBSR nimmt
            der Stress und mit ihm die psychische Belastung ab. Dadurch werden gezielt Selbstheilungskräfte
            freigesetzt. Eigene negative Einschätzungen über die Krankheit werden damit seltener
            und bleiben im besten Falle allmählich ganz aus, so dass statt dem Gefühl der Hoffnungslosigkeit
            eine optimistische Einstellung zur Bewältigung der Krankheit erreicht wird.
         

         Ott stellt dem Leser die fünf Wege zum Selbst über die Körperhaltung, das Atmen, das
            Fühlen, das Denken und das Sein dar. Er verknüpft sie mit der Meditationspraxis und
            schafft so einen recht anschaulichen Einstieg in die für Anfänger sicherlich schwierige
            Eingewöhnungszeit. Es ist sehr wichtig gerade zu diesem Zeitpunkt dem Praktizierenden
            einen klaren und in sich stimmigen Leitfaden zu präsentieren, damit nicht Frust und
            Ärger zu einer Abwendung von der Meditation führen und man sich um die Früchte der
            Konzentrationsübungen bringt. Ott weiß um diese Schwierigkeiten und kann sie nicht
            zuletzt wegen seiner eigenen Erfahrung klar umschiffen. Der interessierte Leser wird
            dieses Werk schnell zu schätzen wissen, da es aus dem recht ausuferndem Angebot an
            Meditationsliteratur hervorsticht und einen erfreulichen kleinen Meilenstein in der
            Meditationsforschung darstellt.
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         „Diese himmelschreiende Ungerechtigkeit!“

         Ulrich Beck und Angelika Poferl haben Grundlagentexte der globalen Ungleichheitsforschung
            zusammengetragen
         

         
            	      			Von Michael Facius
         

         „Diese himmelschreiende Ungerechtigkeit!“ ruft Ulrich Beck in seinem zeitgleich mit
            der vorliegenden Aufsatzsammlung erschienenen Essay-Band „Nachrichten aus der Weltinnenpolitik“
            aus, als er auf einer Kongressreise in San Francisco mit der Allgegenwärtigkeit von
            Obdachlosen, Bettlern und anderen prekären Existenzen konfrontiert wird. Während sich
            Beck in den „Nachrichten“ ob der globalen Widersprüche den ein oder anderen Gefühlsausbruch
            leistet, setzt er in „Große Armut, großer Reichtum. Zur Transnationalisierung globaler
            Ungleichheit“ mit seiner Mitherausgeberin Angelika Poferl auf soziologische Nüchternheit.
         

         Der Band stellt bereits andernorts veröffentlichte, im Original mehrheitlich englischsprachige
            Aufsätze zur Ungleichheitsforschung zusammen, die bis auf Immanuel Wallersteins „Klassenanalyse
            und Weltsystemanalyse“ innerhalb der letzten 15 Jahre erschienen sind. Das Anliegen
            des Bandes ist also weniger, einen neuen Beitrag zur Ungleichheitsforschung zu leisten,
            als deren Grundzüge für deutschsprachige Leserinnen und Leser handlich verfügbar zu
            machen. Die Herausgeber haben die 23 Beiträge zwar in sechs Sektionen eingeordnet.
            Deren orientierender Nutzen ist jedoch aufgrund der thematischen und methodischen
            Vielfalt der Beiträge beschränkt.
         

         In ihrer knappen Einleitung, dem einzigen eigens für diesen Band verfassten Beitrag,
            diskutieren Beck und Poferl, was es mit „Transnationalisierung sozialer Ungleichheit“
            auf sich hat. Wobei der Titel irreführend ist, weil die Autoren nicht behaupten, dass
            Ungleichheit zuvor nur innerhalb von Nationalstaaten existierte, seit kurzem aber
            den nationalen Rahmen überspringt. Was auch kaum überzeugen würde, denn Ungleichheit
            ist transnational, seit es Nationalstaaten gibt. Stattdessen argumentieren sie, dass
            erstens die Qualität und Quantität von Ungleichheit weltweit zugenommen hat, und dass
            zweitens der Blick auf die Ungleichheit zunehmend transnationalisiert wird – und auch werden sollte.
         

         Was sich zuerst wie ein Allgemeinplatz anhört, ist tatsächlich nach wie vor von wenig
            Relevanz für die Praxis. Und Praxis heißt hier nicht bloß die Theoriebildung in der
            Soziologie, sondern auch das politische Handeln nationaler Regierungen und das Alltagshandeln
            der Bevölkerung. In der Soziologie (und auch in anderen Geistes- und Sozialwissenschaften)
            herrschte bis vor kurzem fast uneingeschränkt das Prinzip des „methodischen Nationalismus“,
            also einer der Untersuchung vorausgehenden Beschränkung des Untersuchungsrahmens auf
            einzelne Nationalstaaten. Damit lassen sich aber die Auswirkungen von Klimawandel,
            globale Kapital- und Wirtschaftsströme, Effekte von Migration und vieles andere nicht
            mehr angemessen erfassen.
         

         In Politik und Bevölkerung andererseits wirkt sich die nationale Grenze ebenfalls
            massiv auf die Wahrnehmung von Ungleichheit aus. Sie dient als mächtiges Legitimationsinstrument,
            damit „wir“ uns nicht für Leid und Armut anderer interessieren müssen – weder in unseren
            privaten Konsumentscheidungen, noch in politischen Programmen. In den harten aber
            zutreffenden Worten der Autoren: „Die ‚Legitimation‘ globaler Ungleichheiten beruht
            […] auf institutionalisiertem Wegsehen. Der nationale Blick ‚befreit‘ vom Blick auf
            das Elend der Welt.“
         

         Beck und Poferl schlagen daher einen „kosmopolitischen Blick“ vor, um die soziologische,
            politische und gesellschaftliche Wahrnehmung von Ungleichheit zu verändern, wobei
            es den Autoren natürlich zuallererst um die soziologische Theoriebildung zu tun ist.
            Dementsprechend sind die Texte ausgewählt worden. Der Band versammelt im Wesentlichen
            Bemühungen, ein geeignetes Vokabular zu finden, um globale Ungleichheit zu erfassen
            und zu beschreiben, enthält also hauptsächlich theoretische Annäherungen an das Thema
            und Argumentationen auf der Makro-Ebene. Nur zwei Beiträge, in der Sektion „Globale
            Gerechtigkeit“, beschäftigen sich explizit damit, was daraus moralisch (Amartya Sen)
            und politisch (Thomas W. Pogge) folgen könnte.
         

         Die thematische Bandbreite reicht ansonsten von der Rolle von Geschlecht (Joan Acker)
            und Migration (Regina Römhild, Jack Burgers/Godfried Engbersen) über die Frage, ob
            man von einer globalen Erwerbsbevölkerung (Manuel Castells) beziehungsweise einer
            transnationale Klasse des Kapitals (Leslie Sklair) sprechen könne, bis zur Frage,
            wie Solidarität global neu zu denken sei (Angelika Poferl). Von großem Wert für eine
            Positionierung in politischen und wirtschaftlichen Debatten ist der Beitrag von Robert
            Hunter Wade zur Messbarkeit der Zunahme von Armut und Ungleichheit – „Alles eine große
            Lüge?“ Etwas überraschend ist, dass das Problem der Legitimation globaler Ungleichheit,
            die in der Einleitung angesprochen wird, nicht mit einem eigenen Beitrag bedacht wurde.
         

         Bedauerlich hingegen ist, dass der Reader auf dem historischen Auge blind ist. Dies
            mag sicherlich auch mit einer Frage der Schwerpunktsetzung eines soziologischen Herausgeberteams
            zu tun haben. Es erscheint dennoch ein wenig dürftig, wenn bei einem fast 700-seitigen
            Reader historische Ursprünge und Fluchtpunkte der Globalisierung von Ungleichheit
            in bloß einem Beitrag („Globalisierung und Ungleichheit“ von Göran Therborn) innerhalb
            eines sechsseitigen Abschnitts („Der Einfluss der Geschichte“) durchgenudelt werden.
            Zudem nach einer Dekade, in der die historische Forschung zu Globalisierung und Kolonialismus
            geradezu explodiert ist.
         

         Davon einmal abgesehen: Der Band leistet einen wichtigen Beitrag, um die soziologische
            und gesellschaftliche Debatte in Deutschland zu sozialer Ungleichheit voranzubringen,
            indem er Perspektiven aufzeigt, Ungleichheit als globales Phänomen zu begreifen. In
            einer Zeit, in der Selbstmorde chinesischer iPhone-Monteure nicht zu einem globalen
            Apple-Boykott, sondern zur Vergitterung von Fenstern und Montage von Abfangnetzen
            führen, in der prekarisierte Massen im Herzen Europas den Aufstand proben und im „arabischen
            Frühling“ autokratische Regimes gestürzt werden, ist dies nicht nur zu begrüßen, sondern
            erscheint auch dringend angebracht.
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         Das neue Bewusstsein

         Carl Friedrich von Weizsäcker und Gopi Krishna über „Yoga und die Evolution des Bewusstseins“

         
            	      			Von Patrick Mensel
         

         Die Publizistin Marion Gräfin Dönhoff fasste es in ihrer Laudatio anlässlich des 85.
            Geburtstags Carl Friedrich von Weizsäckers prägnant zusammen: „In zwei Disziplinen
            ist er gleichermaßen zu Hause, denn er hat nach einem vollen Physikstudium ein zweites
            volles Studium der Philosophie absolviert, und überdies ist ihm der religiöse Bereich
            von fernöstlicher Lebensweisheit bis zur christlichen Lehre sehr vertraut. Da kann
            ein normaler Mensch natürlich nicht mithalten.“ Der Physiker und Philosoph von Weizsäcker
            galt als einer der wenigen Universalgelehrten Deutschlands. Am 28. Juni 1912 wurde
            er als erstes Kind von Marianne und Ernst von Weizsäcker in Kiel geboren. Kontakt
            mit Werner Heisenberg hatte er bereits 1927 und er war es auch, der von Weizsäcker
            den Ratschlag gab, Physik zu studieren. Sein Studium nahm er 1929 in Berlin auf, kam
            nach Göttingen und Leipzig, wo er von der theoretischen Arbeit Erwin Schrödingers
            maßgeblich geprägt wurde. 1936 wurde er wissenschaftlicher Mitarbeiter des damaligen
            Kaiser-Wilhelm-Instituts für Physik in Berlin und beschäftigte sich mit der Bindungsenergie
            von Atomkernen, was in die nach ihm benannte Weizsäcker-Formel mündete und ihm 1937
            internationale Anerkennung einbrachte. Von 1939 bis 1942 arbeitete von Weizsäcker
            am deutschen Atomforschungsprogramm. Sein rein wissenschaftliches Interesse ließ den
            Wunsch in ihm aufkommen, die Verwirklichung einer deutschen Atombombe zumindest theoretisch
            zu vollbringen, wie auch ein Patent von Weizsäckers aus dem Sommer 1942 bezeugt, in
            dem von einem „Verfahren zur explosiven Erzeugung von Energie und Neutronen, […] das
            […] in solcher Menge an einen Ort gebracht wird, z. B. in einer Bombe,…“ die Rede
            ist. Seine Teilnahme am sogenannten „Uranprojekt“ war seit jeher stark umstritten
            und von Weizsäcker selbst bezeichnete sie als großen Fehler, der „tödlich schief ausgegangen“
            wäre und nur dank „göttlicher Gnade“ nicht zu realisieren gewesen sei. Die deutsche
            Kriegswirtschaft war außer Stande, die notwendig gewordenen Ressourcen bereitzustellen.
         

         Nach dem Krieg rückten dagegen Antikriegsbemühungen in den zentralen Fokus seines
            Engagements. 1957 unterzeichnete er mit 17 anderen Kernforschern die „Göttinger Erklärung“,
            die sich gegen eine Aufrüstung der Bundeswehr mit Atomwaffen aussprach. 1962 folgte
            das „Tübinger Memorandum“. Erbitterter Gegner von Weizsäckers war der damalige Bundesverteidigungsminister
            Franz Josef Strauß, der es sich zum Ziel gemacht hatte, die Bundeswehr mit atomaren
            Waffensystemen auszustatten. Dabei schonte von Weizsäcker sich selbst nicht. Wie er
            berichtete, musste er zwei Tage mit Ohrensausen und Brechdurchfall das Bett hüten,
            nachdem er an einer Auseinandersetzung mit Bundeskanzler Adenauer und Strauß teilnahm.
            1970 wurde von ihm das Max-Planck-Institut zur Erforschung der Lebensbedingungen der
            wissenschaftlich-technischen Welt gegründet, das er mit seinem Philosophenkollegen
            Jürgen Habermas leitete. Auch hier stand die Gefährlichkeit eines Atomkrieges im Vordergrund
            seiner Arbeit. Der Begriff „Weltinnenpolitik“ stammt auch aus dieser Zeit. Die Tatsache,
            dass von Weizsäcker in den 1970er-Jahren einen eigenen Atombunker im Garten seines
            Hauses bauen ließ, der zwar nur als Vorratsraum Verwendung fand, ließ viele aufhorchen
            und brachte Weizsäcker einiges an Unverständnis ein.
         

         Diese wissenschaftliche Seite von Weizsäckers ist allen bekannt. Dass aber auch eine
            mystische Seite existiert, ist allerdings nur wenigen bewusst. Das Jahr 1969 war ein
            Schlüsselerlebnis im Leben von Weizsäckers. Der in Meditation geübte Physiker reiste
            in diesem Jahr durch Indien und hatte im Ashram von Sri Ramana Maharshi in Tiruvannamalai
            eine spirituelle Erleuchtung, die in ihm alle Fragen beantwortete und die ihm immer
            präsent war. Schon in den 1960er-Jahren traf er den indischen Pandit Gopi Krishna
            und gründete die Forschungsgesellschaft für westliche Wissenschaft und östliche Weisheit,
            die es sich zum Ziel gesetzt hatte, östliche Mystik zu studieren und sie im Verhältnis
            zu westlicher Rationalität zu setzen. So wundert es auch nicht, in von Weizsäckers
            Repertoire Titel wie die „Biologische Basis religiöser Erfahrung“ zu finden, den er
            mit Gopi Krishna verfasste und der 2010 mit dem Titel „Yoga und die Evolution des
            Bewusstseins“ neu aufgelegt wurde.
         

         Den ersten Kontakt mit Gopi Krishna hatte von Weizsäcker 1968. Der Inder stammt aus
            Srinagar in Kaschmir und machte von Weizsäcker mit der von den traditionell-indischen
            Religionsschriften bezeichneten „Kundalini“ vertraut, jener spirituellen Kraft, die
            jedem Menschen innewohnen soll. Gopi Krishna war jahrzehntelang Regierungsbeamter,
            Leiter eines Hilfswerks für Arme und in seiner Region eine angesehene Persönlichkeit.
            Ausgehend von einem Impuls seelischer Vertiefung begann er schon in jungen Jahren
            zu meditieren. Nach 17 Jahren Meditationserfahrung soll er ein neues, tiefergehendes
            Bewusstsein erlangt haben. Dies war ein Prozess, der ein Jahrzehnt andauerte.
         

         Von Weizsäcker schildert Gopi Krishnas Erfahrung ausführlich und will sie in einen
            wissenschaftlichen Kontext setzen. Das Buch gliedert sich in zwei Teile, einen von
            von Weizsäcker und einen von Gopi Krishna. Von Weizsäcker greift Religion und Wissenschaft
            als zwei Bereiche des menschlichen Lebens heraus, die sowohl Lösungen als auch Probleme
            bereiten und daher nicht für sich allein betrachtet werden sollten. Von Weizsäcker
            spricht der Wissenschaft die Entscheidungsbefugnis als letzte Instanz ab und warnt
            vor blindem Wissenschaftsglauben. Evolutions- und biologisch-medizinische Aspekte
            werden in einer Weise aufgearbeitet, die Gopi Krishnas Erfahrung besser einschätzen
            lassen und damit für den westlich geprägten Leser einfacher greifbar machen. Der zweite
            Teil des Buches geht stärker auf Gopi Krishnas Erfahrung selbst ein und der Leser
            bekommt aus erster Hand die Erlebnisse jener „Aufweckung der Kundalini“ mit, welche
            sich für den wissenschaftlich geschulten Leser recht eigentümlich darbietet. Daher
            ist dieses bahnbrechende Buch ein wertvoller Beitrag zur östlichen Weisheit, will
            es doch eine Brücke zwischen ihr und der abendländischen Wissenschaft schlagen. Dies
            ist von Weizsäcker eindrucksvoll gelungen, der wie kaum ein anderer das noch unerschlossene
            geistige Potential des menschlichen Gehirnes anreißt und völlig neue Perspektiven
            in der Evolution des Bewusstseins aufzeigt.
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