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  Vorwort


  Nach den tiefgreifenden kulturellen Umwälzungen in der Renaissance und der Reformation stand das Zeitalter des Barocks ganz im Zeichen der Glaubensspaltung, die auch in der Literatur ihre tiefen Spuren hinterließ. Mit der von Frankreich ausgehenden Aufklärung vollzog sich dann nochmals ein radikaler Positionswechsel: Opposition gegen kirchliche und absolutistisch-feudale Autorität, geistige Emanzipation des bürgerlichen Individuums. Dessen Kultur begann die höfische Tradition abzulösen, blieb ihr allerdings auch in mancher Hinsicht verbunden. Ein Idealfall der Symbiose adeliger Herrschaft und künstlerischer Intelligenz fand sich etwa in der Weimarer Klassik. Während sich die europäischen Nationalliteraturen stärker profilierten, intensivierte sich zugleich deren geistiger Austausch und gegenseitiger Einfluss.


  Während die Erzählprosa im Barock, abgesehen vom Schelmenroman, wenig Nennenswertes hervorbrachte, begann eine internationale Blütezeit von Drama und Lyrik. Spanien erlebte Autoren wie Miguel de Cervantes, in England wird William Shakespeare zu einem der erfolgreichsten Komödien- und Tragödiendichter aller Zeiten, in Frankreich entwickelt Molière ein untrügliches Gefühl für zugkräftige Bühnenstoffe.


  Über die recht kurze Spanne von Aufklärung und Empfindsamkeit (1720-1785) hinweg, etabliert sich ab 1786 die Periode der Klassik. In Deutschland ist sie nahezu synonym zu setzen mit Johann Wolfgang von Goethe und Friedrich Schiller. Die ab 1800 folgende Romantik kann schließlich als die erste gesamteuropäische Literaturepoche gesehen werden.


  Kommen Sie mit auf diese literarische Reise über drei Jahrhunderte und lernen Sie die bedeutendsten Schriftsteller, ihre Werke und ihre Zeit kennen.


  Viel Vergnügen bei der Lektüre wünscht


  der Verlag


  MIGUEL DE CERVANTES SAAVEDRA


  


  DER »VATER« DES DON QUIJOTE


  Lebenslang eher ärmliche familiäre Umstände, eine Randstellung im Literaturbetrieb der Zeit, erst spät einsetzender Ruhm und das geringe Sozialprestige des Schriftstellertums im Spanien des 16. und 17. Jahrhunderts kennzeichnen die bewegte Biografie des vielleicht berühmtesten spanischen Schriftstellers, der die Lebenswirklichkeit seines Landes auch aus der Perspektive des Soldaten, Gefängnisinsassen und Steuereintreibers kennen lernte.


  
    9. 10. 1547


    Taufe in Alcalá de Henares


    7. 10. 1571


    Verwundung in der Schlacht von Lepanto


    1575–1580


    Gefangener in Algier


    1587–1601


    Beamtentätigkeiten, mehrfach im Gefängnis


    1600–1615


    schriftstellerische Arbeit


    23. 4. 1616


    Tod in Madrid

  


  Miguel de Cervantes Saavedra wurde wahrscheinlich am 29. September 1547 in Alcalá de Henares geboren – sicher ist, dass er am 9. Oktober 1547 getauft wurde. Der Vater, Rodrigo Cervantes, stammte zwar aus einer wohlhabenden Familie, rechnete sich auch dem niederen Adel der »hidalgos« zu, hatte es aber nur bis zum wenig erfolgreichen Wundarzt gebracht, der an verschiedenen Orten in Kastilien und Andalusien seinen Beruf ausübte. Manches spricht dafür, dass die Cervantes »conversos« waren, also von zum Christentum bekehrten Juden abstammten. Dies würde erklären, warum alle späteren Bemühungen Miguels um eine gehobenere Funktion im Staatsdienst scheiterten. 1568 war Cervantes Schüler (oder Gehilfe) an der Madrider Schule des Humanisten López de Hoyos. Im Folgejahr brach er nach Italien auf, als Kammerdiener des jungen Kardinals Giulio Acquaviva. Er lernte das Italien der Renaissance und des Humanismus kennen, erlernte das Italienische, las die großen Autoren der Zeit und legte so die Grundlagen für seine umfassende, weitgehend autodidaktisch erworbene Bildung.


  Um 1570, also in einer Zeit, in der Spanien, Venedig und der Papst sich bemühten, die Expansion der Türken im Mittelmeer zurückzudrängen, wurde Cervantes Soldat. So nahm er auf der venezianischen Galeere »Marchesa« an der Seeschlacht von Lepanto teil, in der Don Juan de Austria, der Stiefbruder Philipps II., 1571 die türkische Flotte besiegte. Cervantes wurde von zwei Kugeln in die Brust getroffen, eine dritte zerschmetterte die linke Hand, die er nie mehr gebrauchen konnte. Nach Genesung und Beförderung diente er in Italien weitere vier Jahre als Soldat. 1575 kehrte er zu Schiff nach Spanien zurück. Die Galeere »El Sol«wurde jedoch vor der katalanischen Küste von muslimischen Piraten aus Algier aufgebracht. Da Cervantes Empfehlungsschreiben von Juan de Austria und dem Herzog von Sessa, dem spanischen Vizekönig von Sizilien, bei sich hatte, blieb ihm zwar die übliche Sklavenarbeit erspart, es wurde jedoch ein sehr hohes Lösegeld festgesetzt, das seine Familie nicht aufbringen konnte – seine Gefangenschaft dauerte daher fünfeinhalb Jahre (1575–80). Nach einer mühseligen und nur mit kirchlicher Hilfe möglichen Sammlung von 500 Golddukaten konnte er freigekauft werden und nach Spanien zurückkehren. Bei aller patriotischen Begeisterung für die spanische Heimat und allem christlichen Bekennermut blieb die Erfahrung der islamischen Religion und Kultur für Cervantes von großer Bedeutung; zu ihrer – in Spanien üblich gewordenen – leichtfertigen Verurteilung ließ er sich nicht hinreißen.


  VERSUCHE EINES NEUANFANGS


  Die Bemühungen, die Soldatenkarriere fortzusetzen oder ein Amt zu erhalten, scheiterten. Der 33-jährige Cervantes, der seine Kontakte zu Humanisten- und Schriftstellerkreisen wieder aufgenommen hatte, versuchte sich als Schriftsteller zu etablieren, und zwar in zwei beim Publikum in Mode gekommenen literarischen Gattungen, die wirtschaftlichen Gewinn erhoffen ließen. Es waren dies Bühnen- und Schäferdichtung. Sein Hauptwerk in dieser Periode ist der Schäferroman »La Galatea«, dessen erster Teil 1585 erschien; der von Cervantes bis zum Sterbebett versprochene zweite Teil ist wohl nie geschrieben worden.


  Wie viele seiner humanistisch gebildeten Generationsgenossen hoffte auch Cervantes, allerdings vergeblich, mit der Schriftstellerei seinen Lebensunterhalt bestreiten zu können. Von 1587 bis 1601 verdiente er sich in bescheidener Funktion als königlicher Beamter in Andalusien seinen Lebensunterhalt. Zunächst war er damit befasst, zur Versorgung der »unbesiegbaren Armada« Lebensmittel zu beschaffen. Nach 1594 hatte er die nicht weniger mühselige Aufgabe, in der Umgebung Granadas Steuern einzutreiben. Diese Tätigkeiten sind in administrativen Schreiben belegt; es fehlen jedoch alle Dokumente, die etwas über Cervantes’ persönliche oder literarische Pläne oder die Umstände seiner Heirat (1584) mit Catalina de Salazar aussagen könnten.


  Die Aufgaben in Andalusien brachten durch den staatlich verordneten Zugriff auf Kirchengüter Konflikte mit der Kirche, sodass er exkommuniziert wurde. Ähnlich bedingt waren seine verschiedenen Gefängnisaufenthalte in Andalusien. Die steuerlich ausgepressten Untertanen versuchten sich gegen die Zahlungen zu wehren, indem sie die Steuereintreiber der Willkür und der persönlichen Bereicherung beschuldigten. Schließlich ereilte Cervantes ein weiteres Missgeschick: Der Bankier, dem er die eingetriebenen Gelder anvertraut hatte, machte Bankrott und floh mit dem restlichen Geld. So musste Cervantes zwischen Oktober 1597 und April 1598 in Sevilla den längsten seiner Gefängnisaufenthalte antreten. Da er im Vorwort des »Don Quijote« angibt, das Werk im Gefängnis »gezeugt« zu haben, wird seine Entstehung in diesem Zeitraum vermutet.


  EIN SPÄT BERUFENER LITERAT


  Cervantes’ Scheitern bei dem Versuch, in der spanischen Gesellschaft einen seinen Verdiensten und Fähigkeiten angemessenen Platz zu erhalten, machte ihm klar, dass er über eine Rolle als Außenseiter nicht hinausgelangen würde. Nicht weniger wichtig aber war für ihn die Erkenntnis, dass das einst mächtige Spanien Karls V. und Philipps II. sich in einer tiefen Krise befand. Cervantes war sich bewusst, dass diese wirtschaftliche mit einer geistigen Krise verbunden war und Spaniens Gesellschaft in einer falschen Wertordnung erstarrt war. Als er nach der Jahrhundertwende sein literarisches Werk wieder aufnahm, schrieb er gegen diese Ordnung an. Dabei ist allerdings zu bedenken, dass alles Schreiben nur unter den Bedingungen einer doppelten Zensur von Staat und Kirche (Inquisition) erfolgen konnte, vieles daher ganz verschwiegen werden musste und anderes nur angedeutet werden konnte. Darin liegt der Grund für so manche Schwierigkeit bei der Cervantes-Interpretation.


  EINE IDEALISTISCHE WELT: DIE » GALATEA«


  
    Die »Galatea« gehört zur Schäferdichtung der europäischen Renaissance, einer Gattung, in der Autoren und Leser aus der Alltagswelt fliehen, um sich der Utopie einer besseren Welt hinzugeben. Diese Utopie stellte sich ihnen in der Welt der Hirten dar, die frei ist von allen gesellschaftlichen Zwängen und in der eine wohlmeinende Natur alle materiellen Bedürfnisse der Schäferinnen und Schäfer stillt, die sich so einem reinen »Menschsein« hingeben können, einem Leben der Liebe und des Dichtens. All dies findet sich auch in Cervantes’ »Galatea«.


    Der handlungsarme Roman schildert die Liebe Elicios zu der schönen Galatea, die sich, auf ihrer Freiheit beharrend, seiner Leidenschaft entzieht. Das Werk bricht abrupt ab, als Galateas Vater in diese Idylle eindringt und seine Tochter zur Ehe mit einem von ihr nicht geliebten, reichen portugiesischen Schäfer zwingen will.

  


  Cervantes vertritt eine prinzipiell optimistische Sicht des Menschen, in deren Zentrum die Idee der Freiheit und der Selbstverantwortung des Einzelnen steht, sowie die – utopische – Vorstellung einer friedvollen, gerechten und glücklichen Ordnung der diesseitigen Welt. Dies sind Ideen, die zum geistigen Erbe des Humanismus und der Renaissance gehören. Cervantes’ uneingestandener Widerpart war eine rigoristische Theologie, die während des ganzen 16. und 17. Jahrhunderts der Literatur eine eigenständige Würde und Legitimität absprach und insbesondere den Roman bekämpfte. Der Dichter bekennt sich immer wieder zur Trennung der »göttlichen« von den »menschlichen« Dingen. Diese Letzteren sind für ihn Gegenstand der Literatur, die er im »Don Quijote« (Teil II, Kapitel 16) über alle Wissenschaften stellt. 1600 oder 1601 kehrte der durch vielerlei Enttäuschungen gereifte und lebenserfahrene Cervantes nach Madrid zurück. In den ihm verbleibenden knapp 15 Lebensjahren hat er dann fast sein gesamtes literarisches Werk verfasst und drucken lassen, wobei er immer auf die Unterstützung von Mäzenen angewiesen blieb.


  PHILIPP II. UND DER RUIN SPANIENS


  
    Philipp II. (1556–1598) erbte den spanischen Thron mit den Kolonien in Amerika, den Niederlanden, Neapel, Sizilien und Sardinien. Seine Regierungszeit verlief, auch aufgrund der aufkommenden Reformation, eher unglücklich. Die gewaltige Armada war bereits 1588 im Kampf gegen die englische Flotte kläglich gescheitert; auch wurde Philipp der Aufstände in den protestantischen Niederlanden nicht Herr. Sein religiöser Rigorismus und seine Kriegspolitik trieben das Land in den Staatsbankrott.


    Mit Philipps II. Tod begann der Niedergang Spaniens als Weltmacht. Sein Nachfolger Philipp III. beschleunigte die ruinöse Entwicklung. 1599–1601, als Cervantes nach Madrid zurückkehrte, verwüstete eine Pestepidemie das Land. 1609 wurde eine der wirtschaftlich aktivsten Gruppen, die von den Arabern abstammenden Morisken, als angeblich unchristliche und politisch unzuverlässige Bürger des Landes verwiesen.

  


  1605 ließ Cervantes den ersten Teil des »Don Quijote« drucken, der zuvor schon in viel gelesenen Handschriften verbreitet war und der in Spanien sofort, wenig später dann auch in Frankreich, Italien, England und Deutschland, ein Erfolg beim Lesepublikum wurde. 1613 veröffentlichte er die »Exemplarischen Novellen«, die teilweise bereits vor dem »Don Quijote« entstanden waren. 1615 gab er das Ergebnis einer neuerlichen Beschäftigung mit dem Theater heraus, »Acht Komödien und acht Zwischenspiele«. Im gleichen Jahr erschien auch, offenbar etwas überstürzt, der zweite Teil des »Don Quijote«, an dem Cervantes seit 1612 gearbeitet hatte. Bis zum 59. Kapitel war er gelangt, als 1614 in Tarragona ein bis heute nicht identifizierter Autor unter dem Pseudonym Alonso Fernández de Avellaneda eine Fortsetzung des Romans auf den Markt brachte, der im Prolog Cervantes beschimpft und den Protagonisten des Werks, Don Quijote, im Irrenhaus enden lässt. Diese Fälschung veranlasste Cervantes, seinen eigenen zweiten Teil rascher als geplant, doch unter beständigem spöttischem Bezug auf seinen anonymen Widerpart, abzuschließen. Nur noch posthum konnte dann 1617 das letzte Werk erscheinen, »Die Mühen und Leiden des Persiles und der Sigismunda«.


  Hinter dieser letzten Phase einer erfüllten Literatenexistenz wird die historische Gestalt des Miguel de Cervantes erneut nur in Umrissen sichtbar. Mehr als deutlich ist die Hinwendung zur Kirche, die der gealterte und von vielerlei privaten Schicksalsschlägen Gezeichnete zusammen mit seiner Familie vollzogen hatte. Dies gipfelte darin, dass er am 2. April 1616, nur wenige Tage vor seinem Tod, die Gelübde des Dritten Ordens der Franziskaner ablegte, was ihm das Recht gab, in der Ordenskutte beerdigt zu werden. So geschah es denn auch, als er am 23. April an den Folgen eines langen Leidens – wohl einer Diabeteserkrankung, vielleicht auch einer Leberzirrhose – starb. Seine sterblichen Überreste gingen Ende des 17. Jahrhunderts verloren, als die Madrider Klosterkirche, in der er bestattet worden war, neu gestaltet wurde.


  EIN UNTERHALTSAMES STÜCK WELTLITERATUR: DER »DON QUIJOTE«


  Die Entstehung des Romans »Der sinnreiche Junker Don Quijote von der Mancha«, der zu einem der meistgelesenen Werke der Weltliteratur werden sollte, geht wahrscheinlich auf das Jahr 1597 zurück. Manches spricht dafür, dass das Buch zunächst als Novelle konzipiert wurde: Ein Leser fantastischer Ritterromane und -romanzen hält das Gelesene für die Wirklichkeit und bricht in dem Glauben, selbst ein Ritter zu sein, zu einer Abenteuerfahrt auf. Wegen seines skurrilen Aussehens und seines sonderbaren Tuns wird er überall verspottet und schließlich so geprügelt, dass ihm nur die resignierte Heimkehr bleibt.


  Einen solchen »Ur-Quijote« könnte die erste Ausfahrt Don Quijotes (Buch I, Kapitel 1–6) darstellen. Mit Kapitel 7 setzt der Roman dann neu ein: Don Quijote, der bislang allein ausgezogen war, nimmt jetzt den Bauern Sancho Pansa zu seinem Knappen, der ihn während der gesamten zweiten Abenteuerfolge, die den Rest des Buches ausmacht (Kapitel 7–52), durch die Weiten der Mancha begleitet. Erst die ständige Kontrastierung dieser beiden Gestalten, von denen der eine ein närrisch gewordener Vielleser, der andere ein bauernschlauer Analphabet ist, gibt dem Roman seine eigentliche Struktur, die jenes literarische Spiel einer höchst amüsanten Parodie der damals immer noch viel gelesenen Ritterromane ermöglicht.


  
    ›Sich zurückziehen heißt nicht davonlaufen, und den Kopf hochtragen ist nicht Klugheit.‹


    Miguel de Cervantes Saavedra

  


  Es steht außer Zweifel, dass Cervantes selbst über die Parodie hinaus ein ernsthafteres Anliegen verfolgte. Die Verrücktheit des »klugen Narren« Don Quijote erlaubte es, die Dinge aus einer völlig anderen Perspektive zu sehen, die scheinbar Selbstverständliches höchst fragwürdig erscheinen ließ. Mit der Waffe des Lachens wurde Kritik geübt an den Ungerechtigkeiten, der Gewalt und der Unfreiheit der Ständegesellschaft der Zeit. So konnte und sollte der »Don Quijote« in der Nachfolge des »Lobs der Torheit« des Erasmus von Rotterdam gelesen werden, das in Spanien wie im restlichen Europa das Lachen zur mächtigsten Waffe gegen ein erstarrtes religiöses und politisches Denken gemacht hatte.


  Der zweite Teil des Romans schildert die dritte Ausfahrt Don Quijotes und den zunächst scheiternden, dann aber doch erfolgreichen Versuch, ihn mit seinen eigenen Waffen zu schlagen und ihn mithilfe eines fingierten Ritterduells nach Hause zu holen. In diesem Teil bewegen sich Don Quijote und Sancho Pansa in einer Welt, in der Dichtung und Realität ineinander übergehen, haben doch alle Personen, die ihnen begegnen, den ersten Teil des Romans schon gelesen. Die lange Episode etwa, in der Sancho Pansa sein heiß ersehntes Gouverneursamt auf der imaginären Insel Barataria mit erstaunlicher Klugheit ausübt (Kapitel 42–53), kann als Entwurf einer Utopie und als deutliche Zeitkritik gelesen werden. Doch endet das Werk letztendlich »humoristisch versöhnt«: Don Quijote erlangt mit dem Verstand auch seine ursprüngliche Identität wieder.


  So umstritten die Gesamtdeutungen des »Don Quijote« im Einzelnen sein mögen, so unstrittig ist die Feststellung, dass Cervantes mit diesem Werk den ersten modernen Roman geschaffen und die grundlegenden Elemente der Gattung, insbesondere das Spiel mit der Rolle des Erzählers und die ironische Erzählhaltung, meisterhaft zu handhaben gewusst hat. Er wertete damit den Roman als seinerzeit von den zeitgenössischen Gelehrten nicht allzu sehr geschätzte Gattung deutlich auf und machte ihn zu einem Medium, das durchaus auch unterhaltend ist, zugleich aber die – ironisch distanzierte – Reflexion des Menschen über sich selbst in den Vordergrund stellt.


  EINE DIESSEITIGE SICHT DES MENSCHEN


  Im Vorwort der – insgesamt zwölf – »Exemplarischen Novellen« stellt Cervantes nicht nur voller Stolz fest, er sei der erste Autor, der in spanischer Sprache Novellen geschrieben habe, sondern er betont zugleich, dass ihre Exemplarität in ihrer moralischen Mustergültigkeit liege. Wie der »Don Quijote« waren auch die »Exemplarischen Novellen« ein unmittelbarer Publikumserfolg. Anders als der Roman lösten sie eine ganze Mode des Novellenschreibens in Spanien aus, die allerdings rasch eine Entproblematisierung der Inhalte und eine Konzentration auf die spannende Unterhaltung vollzog.


  RICHARD STRAUSS: »DON QUIXOTE«


  
    Wie fast alle großen Werke der Weltliteratur wurde auch Cervantes’ »Don Quijote« vertont. Richard Strauss’ Tondichtung über die tragikomische Figur des Ritters Don Quijote und seinen Diener Sancho Pansa mit dem Untertitel »Fantastische Variationen über ein Thema ritterlichen Charakters« entstand 1897 in München. Musikalisch wird Don Quijote – ritterlich und grotesk zugleich – mit einem Violoncellosolo vorgestellt. Sancho Pansa präsentiert sich mit Bassklarinette und Tenortuba, bevor später die Bratsche diese Bufforolle übernimmt.


    Auf dieser Doppelthematik basiert die Komposition, die sich in zehn theatralischen Szenen entfaltet. Das Finale gerät zum wehmütigen Abschiedsgesang auf den Helden, der erkennt, dass die kühnen Abenteuer nur Launen seiner Fantasie waren. Die Uraufführung fand am 8. März 1898 im Kölner Gürzenich statt.

  


  Zwar finden sich in der Sammlung solch idealistische Erzählungen wie »Das Zigeunermädchen« und »Die edle Dienstmagd«, in denen eine keusche Liebe zu Ehe und Glück führt, in »Die Stimme des Blutes« dagegen wird die Protagonistin vergewaltigt, und die Erzählung »Rinconete und Cortadillo« beschreibt erstaunlich direkt die Sevillaner Welt des Diebstahls und der Prostitution. Cervantes zeigt diese Welt aus einer humanistischironischen Perspektive so, wie sie tatsächlich ist: beherrscht von Leidenschaften und jeder Art von Normverletzungen. Dabei schildert er in spannender Weise verschiedenste Formen, spart aber – anders als sein Vorläufer Boccaccio – bestimmte Werte und Institutionen wie die Ehe konsequent aus.


  EIN THEATER OHNE BÜHNE


  Cervantes war stets vom Theater und von der Bühne fasziniert. In zwei Phasen hat er versucht, sich als Autor am Theaterleben seiner Zeit zu beteiligen, das seit den 1580er-Jahren mit der Herausbildung fester kommerzieller Bühnen, professioneller Schauspieltruppen und eines umfangreichen Stückerepertoires einen großen Aufschwung erfuhr. Von den 20 bis 30 Stücken, die er in einer ersten Phase zwischen 1580 und 1587 geschrieben und alle auch mit Erfolg zur Aufführung im Theater gebracht haben will, ist jedoch keines zum Druck gelangt. Nur zwei von ihnen – »Der Handel von Algier«, eine amüsante Liebesgeschichte unter Christensklaven im muslimischen Algier, und »Die Belagerung von Numantia«, ein patriotisches Stück über den heroischen Widerstand und Tod der »Spanier« im Kampf gegen die Römer – sind eher zufällig erhalten geblieben. Diese beiden durchaus bühnenwirksamen Stücke machen eines deutlich: Mit ihrer thematischen und formalen Vielschichtigkeit folgten sie weder der von Lope de Vega, dem um 1600 führenden Literaten und angesehensten Dramenautor Spaniens, entwickelten »comedia nueva«, noch bewegten sie sich im Rahmen der technischen Möglichkeiten der auf ein Dutzend Mitwirkende beschränkten Theatertruppen, die ihren wirtschaftlichen Erfolg Unterhaltungsstücken mit vielen komischen Elementen verdankten.


  Als Cervantes sich nach 1600 erneut dem Theater zuwandte, blieb er – trotz der zwischenzeitlich großen Erfolge Lope de Vegas – seiner eigenen Vorstellung von Theater treu und wurde konsequenterweise von den Schauspieltruppen nicht in ihr Repertoire aufgenommen. 1615 ließ er deshalb die Theaterstücke seiner zweiten Phase mit dem trotzigen Titel »Acht Komödien und acht Zwischenspiele, neu und niemals aufgeführt« im Druck erscheinen. Von den Komödien haben zumindest »Der glückhafte Zuhälter« und »Peter Tunichtgut«, von den Zwischenstücken »Das Wundertheater« und »Die Höhle von Salamanca« im 20. Jahrhundert ihre Bühnenwirksamkeit bewiesen.


  CERVANTES’ LITERARISCHES TESTAMENT


  Von allen erzählenden und dramatischen Werken des Cervantes ist sein später Roman »Die Mühen und Leiden des Persiles und der Sigismunda. Eine septentrionale Geschichte«, erschienen 1617, dem modernen Leser am fremdesten geworden. Für den Autor (der darin sein literarisches Testament sah) und für seine humanistisch gebildeten Leser besaß dieses Spätwerk jedoch eine ganz andere literarische Würde als die »Galatea« oder der »Don Quijote«, da es auf ein antikes Vorbild verweisen konnte, nämlich die »Äthiopischen Geschichten« des Griechen Heliodor.


  Dieser spätantike Roman nahm in der zeitgenössischen Poetik einen außerordentlich hohen Rang ein. Seinem Vorbild folgt Cervantes’ Roman in der Anlage der Handlung als einer ebenso langen wie abenteuerlichen Reise, die ein junges Liebespaar im – für den damaligen Leser mit dem Reiz des fernen Unbekannten ausgestatteten – Norden Europas beginnt. Schiffbrüche, Gefangennahmen, Nachstellungen von Rivalen trennen das Paar immer wieder, bis es schließlich doch glücklich vereint ist.


  CERVANTES UND DIE WELTLITERATUR


  
    Wie Goethe mit dem »Faust« und Shakespeare mit »Hamlet« gehört auch Cervantes zu den wenigen Autoren der Weltliteratur, die im Bewusstsein ihrer Leser – und Nichtleser – hinter eine von ihnen geschaffene Gestalt zurückgetreten sind. Das Interesse der Cervantes-Leser hat sich über die Jahrhunderte hinweg auf die »Exemplarischen Novellen« und den »Don Quijote« konzentriert. Die Zahl der Autoren, für die der »Don Quijote« bis in die jüngste Vergangenheit formal und inhaltlich zur Inspirationsquelle wurde, ist unüberschaubar. Dabei wurde der Roman von Spaniern und Nichtspaniern zunächst als parodistisches Werk voller Spott und Gelächter gesehen. Eine »ernsthaftere« Deutung setzte im 18. Jahrhundert außerhalb Spaniens ein, wo man, wie Montesquieu, den Roman als spöttischen Kommentar zur spanischen Dekadenz seit den Zeiten Philipps II. lesen wollte. Im Streit um den richtigen Weg zur Erneuerung Spaniens wurde der »Don Quijote« zum Symbol Spaniens schlechthin, der je nach der Ideologie und politischen Überzeugung des Autors die völlige Rückständigkeit des Landes oder, wie dies Miguel de Unamuno sah, den gläubig idealistischen Kampf Spaniens gegen die »Windmühlen der Moderne« inkarnierte.

  


  Die bewegte und immer wieder überraschende Handlung hat Cervantes mit einer christlichen Deutungsebene überlagert. Die Reise wird zum Symbol der »Pilgerfahrt des Menschen auf Erden«, die durch das »Meer der Leidenschaften« zum Ziel der reinen, vollkommenen Liebe – und zum Sakrament der Ehe – führt. Diese Pilgerfahrt ist dargestellt als Weg aus dem barbarisch-heidnischen Norden in den christlich-katholischen Süden bis hin nach Rom, wo den beiden Protagonisten die Offenbarung aller – religiös-katholischen – Wahrheit zuteil wird.


  Für die zeitgenössischen Leser war die Handlung des Romans hervorragend geschriebene, spannende Unterhaltung aus einer vom Katholizismus geprägten Weltsicht, doch weist dieses Spätwerk nicht etwa voraus auf den modernen Roman, sondern zurück auf die Heiligenbiografien.


  CHRISTOPHER MARLOWE


  


  SPION, FREIGEIST UND PIONIER DES ENGLISCHEN RENAISSANCEDRAMAS


  Im Zeitalter Elisabeths I. erreichte das gerade erst aus mittelalterlichen Anfängen entstandene englische Drama bereits eine einzigartige Blüte. Christopher Marlowe war neben dem ihn überstrahlenden Shakespeare und dem ebenfalls bis in unsere Zeit lebendig gebliebenen Ben Jonson einer der hellsten Glanzsterne am Himmel der Theaterdichtung. Er führte eine Reihe von Neuerungen ein, die die Entwicklung des Dramas entscheidend prägten.


  
    6. 2. 1564


    Geburt in Canterbury


    1587


    Magister in Cambridge und Entstehung des »Doktor Faustus«


    1589


    für kurze Zeit inhaftiert


    1590


    Uraufführung des Stückes »Der Jude von Malta«


    30. 5. 1593


    Tod in Deptford (heute zu London)

  


  Christopher Marlowe kam im Februar 1564 in Canterbury zur Welt. Als Geburtstag wird vielfach der 6. Tag des Monats angegeben, wofür es aber keinen sicheren Beleg gibt. Marlowes Vater war Schuhmacher, seine Mutter war die Tochter eines Geistlichen. 1579 wurde Marlowe Schüler der einst von der Geistlichkeit der Kathedrale von Canterbury geführten und nach der Reformation Heinrichs VIII. staatlich geleiteten King’s School. Sie war für die Kinder von Armen gestiftet, doch pflegte man die Aufnahme großzügig zu handhaben: Marlowes Vater war wohl nicht arm, aber auch nicht wohlhabend genug, um seinen Sohn auf eine private Schule schicken zu können. Den Schwerpunkt des Unterrichts bildete Latein. Dadurch erhielt Marlowe bleibende Eindrücke von der Literatur der klassischen Antike. Er besuchte die Schule zwei Jahre lang und bekam dann eines der vom Erzbischof von Canterbury gewährten Stipendien für das Corpus Christi College der Universität Cambridge.


  Marlowe war sechs Jahre am College, was nur Studenten zugebilligt wurde, die den Eintritt in den Priesterstand anstrebten. Im Vordergrund des ersten Studienabschnitts stand die herkömmliche Auseinandersetzung mit der Dialektik und der Logik des Aristoteles. Erster Studienabschluss war der Bachelor, für den der Prüfling eine Disputation in Latein und ein mündliches Examen bestehen musste. Marlowe erwarb diesen Grad 1584. Für den zweiten Abschluss, den Master of Arts, wurden auch Kenntnisse in Griechisch, Geometrie und Astronomie verlangt. Marlowes Werke lassen eine entsprechend breit gefächerte Allgemeinbildung erkennen. Cambridge besaß reich ausgestattete Bibliotheken, in denen viele der Bücher zu finden waren, die ihm später als Quellen dienten. Auch die Aufführung lateinischer Stücke war an der Universität üblich. Im letzten Jahr seines Studiums fiel Marlowe durch eine längere, geheimnisvolle Abwesenheit auf, woraufhin ihm die Universität den Magistergrad verweigern wollte. Erst auf direktes Eingreifen des Geheimen Rats (Privy Council) hin, des damals wichtigsten Regierungsgremiums, wurde ihm der Titel zuerkannt. Vermutungen zufolge hatte Marlowe in Cambridge Sir Thomas Walsingham kennen gelernt, einen entfernten Cousin von Sir Francis Walsingham, dem Staatssekretär und Leiter der Geheimpolizei, die über die Sicherheit der Königin wachte, und war als politischer Geheimagent für die Krone tätig geworden. Ein Hinweis deutet auf eine mögliche Spionagereise Marlowes nach Reims. Dort gab es ein College, das ein Zentrum englischer Exilkatholiken und der Verschwörungen zum Sturz Elisabeths I. zugunsten Maria Stuarts war.


  MARLOWES ERFOLGREICHER WEG ALS DRAMATIKER


  Im April 1588 verließ Marlowe Cambridge und ging nach London. Wohl noch in Cambridge waren seine Übersetzungen lateinischer Werke entstanden, ebenso wie das einen klassischen Stoff aufgreifende Drama »Dido, Königin von Karthago« (»Dido, Queen of Carthage«) und möglicherweise auch der erste Teil seines 1590 gedruckten Erfolgsstücks »Tamerlan der Große« (»Tamburlaine the Great«). Damit stieg er in der Londoner Theaterwelt sehr schnell zum Publikumsliebling auf. Sein Erfolg erregte sogleich den Neid des Dramatikers Robert Greene. In einem 1588 gedruckten Pamphlet »Perimedes« hielt er Marlowe vor, mit »Tamerlan« einen Atheisten auf die Bühne gestellt zu haben, aus dessen Mund jedes Wort laut wie eine Schiffsglocke dröhne. Das war nicht ganz falsch, weil Marlowe tatsächlich ein Freigeist war und die Hauptfigur seines Dramas sich durch gigantomanische Reden auszeichnete. Greene selbst verfasste aber Dramen, in denen er sich ungeniert aus denen Marlowes bediente. Dessen weitere Stücke gewannen alle sofort die Gunst des Publikums. Nach »Tamerlan der Große«, an dessen Erfolg wohl auch der Schauspieler Edward Alleyn wesentlichen Anteil hatte, verfasste Marlowe für diesen vermutlich 1589 sein nächstes Drama »Der Jude von Malta« (»The Jew of Malta«), das 1590 seine Uraufführung erlebte. Die erste gedruckte Ausgabe kam erst 1633 heraus. Wahrscheinlich 1592 stellte Marlowe in »Doktor Faustus« (»The tragical history of Doctor Faustus«) wiederum einen über das Normalmaß hinausgreifenden Renaissancemenschen auf die Bühne. Die früheste Druckfassung stammt aus dem Jahr 1602. 1592 oder 1593 entstand das Drama über König Eduard II. von England, das 1594 erstmals in Buchform vorlag.


  DER FREIGEIST IM KONFLIKT MIT DEM STAAT


  Am 12. Mai 1593 wurde Marlowes damals bekanntester Rivale verhaftet: der Dramatiker Thomas Kyd. Man warf ihm vor, durch Pamphlete Londoner Handwerker aufgewiegelt zu haben, und verhörte und folterte ihn. Bei der Durchsuchung seiner Wohnung fand man auch eine Handschrift aus dem Jahr 1549, in der die göttliche Natur Christi angezweifelt wurde. Kyd behauptete, sie gehöre Marlowe, der mit ihm die Wohnung teilte. Marlowe wurde überdies im Schreiben eines Richard Baines bei der Regierung der Gotteslästerung bezichtigt. Er habe beispielsweise gesagt, die Religion sei nur entstanden, weil man damit Menschen in Furcht versetzen und beherrschen könne. Moses sei nichts als ein Gaukler gewesen, und Thomas Harriot, ein Astronom aus dem Umkreis des Piraten und Literaten Sir Walter Raleigh, in dem auch Marlowe verkehrte, beherrsche bessere Tricks. Christus habe mit dem heiligen Johannes eine ganz spezielle Art der Liebe praktiziert. Alle Protestanten seien heuchlerische Esel, dagegen hätten die Katholiken wenigstens eindrucksvolle Zeremonien. Damit kam Marlowe auch noch in den Verdacht, für den Katholizismus Sympathie zu hegen. All das konnte damals lebensgefährlich sein. Am 18. Mai 1593 erließ der Geheime Rat einen Haftbefehl gegen ihn. Marlowe stellte sich freiwillig und wurde einstweilen mit der Auflage, sich täglich zu melden, auf freien Fuß gesetzt.


  ROBERT GREENE


  (* 1558, † 1592)


  
    Der englische Schriftsteller Robert Greene reiste durch Europa und führte in London ein ausschweifendes Leben. Er schrieb Pamphlete mit realistischen Schilderungen des Londoner Gaunerlebens, Prosaromanzen und Theaterstücke, die das elisabethanische Drama begründeten. Seine romantisch-phantastischen Tragikomödien wie die 1594 erschienene »Wunderbare Sage von Pater Bacon« verbinden literarische und volkstümliche Stoffe und zeigen Einflüsse seines Konkurrenten Marlowe. 1588 schrieb Greene anlässlich von Marlowes Drama »Tamerlan der Große« ein Pamphlet, in dem er der Hauptfigur und damit auch dem Autor Atheismus vorwarf.

  


  Es war nicht Marlowes erstes Problem mit der Gerichtsbarkeit: Am 18. September 1589 war es zwischen William Bradley, einem ehemaligen Cambridgestudenten, und Thomas Watson, einem Dramenschreiber und – wie Marlowe – Protegé von Thomas Walsingham, zu einem Zusammenstoß gekommen, der für Bradley tödlich geendet hatte. Marlowe scheint bei diesem Vorfall lediglich anwesend, aber nicht aktiv beteiligt gewesen zu sein, doch wurde er gemeinsam mit Watson verhaftet und ins Newgate-Gefängnis gebracht. Marlowe wurde aber, nachdem zwei angesehene Bürger aus seinem Bekanntenkreis für ihn gebürgt hatten, am 1. Oktober wieder freigelassen.


  TOD IM WIRTSHAUS


  Entsprechend der Auflage des Geheimen Rats vom 18. Mai 1593 durfte Marlowe sich nicht weit von London entfernen. Dort zu bleiben war für ihn aber ebenfalls nicht ratsam, weil die Pest ausgebrochen war. Er ging daher in das nahe gelegene Deptford, wo er wahrscheinlich Verwandte hatte. Am 30. Mai 1593 nahm er in einem Wirtshaus in Deptford in trinkfester Runde – alle Anwesenden standen wie Marlowe in Verbindung zu Thomas Walsingham – ein ausgedehntes Mittagessen ein, dem sich ein Abendessen anschloss. Zu fortgeschrittener Stunde brach zwischen Marlowe und Ingram Frizer, einem Spion der Krone, ein Streit um die Bezahlung der Zeche aus. Der hitzköpfige Marlowe griff sich einen Degen und verwundete Frizer am Kopf. Frizer gelang es, Marlowe den Degen zu entwinden. In der Hitze des Kampfs stach Frizer Marlowe über dem rechten Auge in den Kopf. Marlowe starb auf der Stelle. Das zuständige Gericht billigte Frizer zu, nur zu seiner Selbstverteidigung agiert zu haben, und sprach ihn frei.


  SIR WALTER RALEIGH


  (* 1554, † 1618)


  
    Um den englischen Seefahrer, Entdecker und Schriftsteller Sir Walter Raleigh sammelte sich ein Kreis freisinniger Intellektueller, die »University Wits«, zu denen auch Marlowe gehörte.


    Raleigh war als Günstling Königin Elisabeths I. von England durch seine zahlreichen Raub- und Entdeckungsfahrten nach Übersee ein Vorkämpfer der englischen Seeherrschaft gegen Spanien. Ab 1584 initiierte Raleigh die ersten englischen Siedlungsversuche in North Carolina, die aber erfolglos blieben. Im Jahr 1600 wurde er Gouverneur von Jersey. Unter Jakob I. wegen Hochverrats ab 1603 im Tower inhaftiert, verfasste er eine bis ins 2. Jahrhundert v. Chr. zurückreichende Weltgeschichte, die 1614 veröffentlicht wurde. 1616 freigelassen, unternahm er eine Fahrt nach Guayana, wo es zu Kämpfen mit den Spaniern kam. Daraufhin wurde er im Interesse der spanienfreundlichen Politik Jakobs I. hingerichtet.

  


  MARLOWE ALS ÜBERSETZER UND NEUGESTALTER ANTIKER STOFFE


  Marlowe führte in seiner Übersetzung von Ovids »Amores« eine bahnbrechende Neuerung ein: An die Stelle der wechselnden Hexameter- und Pentameterverse des lateinischen Originals setzte er Reimpaare aus fünffüßigen, jambischen Verszeilen. Diese »heroic couplets« entsprachen der Natur der englischen Sprache besser. Marlowe hatte auch keine Hemmungen, in wörtlicher Rede übliche Wendungen zu verwenden, was seiner Übersetzung Lebendigkeit verlieh. Er bemühte sich um größtmögliche Texttreue, doch unterliefen ihm des Öfteren sinnentstellende Fehler.


  Vorlage für die 1594 gedruckte Tragödie »Dido, Königin von Karthago«, als deren Mitautor der Literat Thomas Nashe genannt ist, der zur selben Zeit wie Marlowe in Cambridge studiert hatte, war die »Aeneis« des Vergil. Das Stück war nicht für die Aufführung durch eine Schauspielertruppe gedacht, sondern sollte von Mitgliedern des königlichen Knabenchors gespielt werden. Die unsterblichen Götter Vergils verhalten sich darin wie sehr gewöhnliche Menschen. Das bei Marlowe immer wieder auftauchende Thema homosexueller Leidenschaft ist in Jupiters Interesse an Ganymed gestaltet.


  WAR MARLOWE SHAKESPEARE?


  
    Da sich in einer Reihe von Shakespeares Dramen Einflüsse Marlowes nachweisen lassen, gehört er auch zum Kreis derjenigen Personen, von denen behauptet wurde, sie hätten in Wirklichkeit Shakespeares Stücke geschrieben. Einer abenteuerlichen Hypothese zufolge habe Thomas Walsingham, ein entfernter Cousin des Leiters der Geheimpolizei Sir Francis Walsingham, den gewaltsamen Tod Marlowes in Deptford nur inszeniert, um ihn vor einer Verurteilung wegen Atheismus zu bewahren. Im Exil in Italien und Frankreich habe Marlowe dann die Shakespeare zugeschriebenen Dramen verfasst.

  


  Gegen Ende seines Lebens griff Marlowe nochmals ein antikes Thema auf: 1598 erschien das Kurzepos »Hero und Leander«. Vorbild war der griechische Dichter Musaios. Marlowe macht sich auch in diesem Versepos über das erotische Verhalten der griechischen Götter lustig. Eine Zeile daraus zitierte Shakespeare direkt in »Wie es euch gefällt«: »O Schäfer! nun kommt mir dein Spruch zurück: ›Wer liebte je, und nicht beim ersten Blick?‹«


  »TAMERLAN DER GROSSE«


  In »Tamerlan der Große« steigt der Held vom einfachen Hirten zum Weltherrscher auf. Bauprinzip des Dramas sind die drei Stationen seiner Siege. Als Erstes macht er sich einen Bruderzwist zunutze, um die Krone Persiens an sich zu reißen. Dann überwindet er Bajazeth, den türkischen Kaiser, den er als Fußschemel benutzt, und besiegt zum Schluss auch noch den Sultan von Ägypten. Seine Skrupellosigkeit und Grausamkeit kennen wie sein Machtstreben keine Grenzen. Menschlich erscheint er nur in seiner Liebe zur Sultanstochter Zenocrate. Unter ihrem Einfluss schließt er zu seiner Vermählungsfeier einen vorläufigen »Waffenstillstand mit der ganzen Welt«. Dem auf Wunsch der Schauspielertruppe des Lord Admirals nachgeschobenen zweiten Teil fehlt der klare Aufbau. Tamerlan erringt weitere Siege, muss aber, als Zenocrate stirbt, erkennen, dass der Tod auch seiner Macht Schranken setzt. Er wird durch diese Erkenntnis jedoch keineswegs geläutert, sondern tötet seinen Sohn Calyphas wegen dessen Bemühungen um Frieden. Er verspottet blasphemisch Mohammed und den Koran, die den von ihm Besiegten nicht geholfen hätten. Am Ende des zweiten Teils befällt ihn ein tödliches Fieber. Vor einer Weltkarte sitzend trägt er seinen beiden anderen Söhnen die Eroberung der ganzen Erde als Vermächtnis auf. Das in dem innovativen Blankvers verfasste Stück wurde vermutlich 1587 oder 1588 uraufgeführt. Die Hauptfigur kennt keine moralischen oder religiösen Grenzen. Auch ihre Reden sprengen mit ihren Übersteigerungen die statischen Schemata der klassischen Rhetorik. Typisch ist neben dem Griff in die Bilderwelt der Antike die Einführung exotischer Namen. Die Redeweise entspricht erstmals dem jeweiligen dramatischen Geschehen und drückt die Leidenschaft und Energie der Figur adäquat aus. Doch fehlt dem Stück der eigentliche dramatische Konflikt, und sein Held hat nicht die Komplexität und die inneren Widersprüche der Figuren Shakespeares.


  »DER JUDE VON MALTA«


  Das Stück »Der Jude von Malta« ist bereits in die klassischen fünf Akte eingeteilt. Barabas, ein steinreicher Jude, soll auf Befehl der Malteserritter wie die übrigen Juden die Hälfte seines Vermögens zur Finanzierung des Tributs für die Türken abgeben. Als er sich weigert, nimmt man ihm sein gesamtes Vermögen. Er lässt seinen Rachegefühlen freien Lauf und kann dabei das politische Geschehen entscheidend beeinflussen. Meisterhaft beherrscht er wie Machiavelli, der ihn in einem Prolog als einen seiner Anhänger ankündigt, die Kunst der Intrige, geht über Leichen und opfert seinen Machenschaften sogar sein einziges Kind, seine Tochter Abigail. Er verrät Stadt und Insel an die Türken, die ihn zum Gouverneur machen, und verfolgt dann den Plan, die Türken wieder an die Malteserritter zu verraten. Deren Anführer Farnese sorgt aber dafür, dass Barabas in seiner eigenen Falle umkommt und in einen Kessel mit kochendem Wasser fällt. Barabas stirbt hasserfüllt und ohne jede Reue.


  Die Quellen sind im Fall dieses Stückes nicht eindeutig zu identifizieren. Wenn es eine Moral hat, dann nur die, dass der politische Machtmensch, und insbesondere der Außenseiter, auf einem Tiger reitet. Auch Barabas’ Gegenspieler sind ihrerseits ohne Hemmungen. Seine Gestalt inspirierte Shakespeare zu seinem »Juden von Venedig«, der aber mit Marlowes Juden wenig gemein hat.


  »DOKTOR FAUSTUS«


  Die Titelperson von »Doktor Faustus« ist nicht nur machtgierig, sondern als Renaissancemensch von Wissensdrang und Schönheitsverlangen erfüllt. Erstmals führt Marlowe die Welt des Übernatürlichen ein. Da Faustus mit dem menschlichen Wissen nicht weiterkommt, bedient er sich des Teufels Mephistophilis (Mephistopheles). Dieser ist bereit, ihm 24 Jahre zu dienen und verspricht, ihm für die Auslieferung seiner unsterblichen Seele zu grenzenloser Macht und Erkenntnis zu verhelfen. Doch Faustus erhält nicht wirklich, was er begehrt. In einer Beschwörung begegnet er zwar dem Idealbild der Frau, der sagenhaften griechischen Helena, das Erlebnis bleibt aber ein kurzer Spuk. Faustus wird auch kein Weltherrscher. Nur in einem Fall kann er hinter den Kulissen das Geschehen mitbestimmen: Er spielt dem Papst heimlich Streiche und befreit den Gegenpapst des Kaisers aus seiner Gewalt. Zu Anfang des Stückes ist er sich gewiss, dass die Hölle nur eine Fabel ist und es nach dem Tod keinen Schmerz gibt, in seinem letzten Monolog aber befällt ihn verzweifelte Angst vor den ewigen Höllenqualen. Glücklich nennt er die Tiere, deren Seele sich nach dem Tod einfach auflöst, und wünscht dies auch für sich. Dieser Monolog war in seiner inneren Dramatik und seiner unmittelbaren Vergegenwärtigung der Todesangst eine geniale Neuschöpfung. Doch sind auch noch alte Elemente der christlichen allegorischen »morality plays« enthalten. So kämpfen jeweils ein guter und ein böser Engel um Faustus’ Seele; in einer Szene treten die allegorischen Figuren der sieben Todsünden auf und in anderen sorgen schwankhafte Episoden für komischen Einlagen. Die Autorschaft Marlowes an den komischen Szenen ist umstritten. Quelle des Dramas war das 1587 in Frankfurt am Main gedruckte deutsche Volksbuch »Historia von D. Johann Fausten«, das bereits 1592 in einer englischen Übersetzung vorlag. Faustus war Marlowes wirkungsreichstes Stück. Auch Goethe kannte und bewunderte es.


  CHRISTOPHER MARLOWES »DOKTOR FAUSTUS«


  
    Die literarische Adaption der mysteriösen Gestalt des Arztes, Astrologen und Schwarzkünstlers Johannes Faust (1480 bis um 1536) begann bald nach seinem Tod und setzt sich bis hin zu Thomas Manns Roman »Doktor Faustus« von 1947 fort. Am Anfang steht das Volksbuch »Historia von D. Johann Fausten, dem weitbeschreyten Zauberer und Schwartzkünstler« aus dem Jahr 1587. Von den Faustdramen ist Christopher Marlowes Tragödie, möglicherweise schon 1592 uraufgeführt, das erste (Titelblatt der Ausgabe von 1636).


    Eingeleitet wird das Stück mit dem Monolog Faustus’, in dem dieser die Universitätswissenschaften einschließlich der Theologie gegeneinander abwägt, sie alle verwirft und sich der Magie verschreibt. Der Faustus-Monolog wurde zum Bauelement fast aller späteren Faustdramen. Faustus ist bei Marlowe der Renaissancemensch, der die Grenzen der überlieferten Welt durchstoßen will und an diesem Streben scheitert. Dass ohne Marlowes erste Dramatisierung dieses Stoffes kaum die zu Goethes »Faust« hinführende Kette von Texten entstanden wäre, ist unbestritten.

  


  »EDWARD II.«


  In »Edward II.« steht erstmals eine schwache Persönlichkeit im Mittelpunkt. König Eduard II. liebt seinen Günstling Gaveston abgöttisch. Dessen parasitärer Rolle am Hof widersetzt sich der Hochadel und es kommt zum Bürgerkrieg. Gaveston fällt in die Hände seiner Feinde und wird umgebracht. Zuerst triumphiert Eduard über die Adelspartei und lässt aus Rache einige seiner adligen Widersacher hinrichten. Dann aber gewinnt der adlige Rebell Mortimer die Überhand. Anfangs bewegt ihn die Sorge um das Land, bald aber treibt ihn nur mehr die Machtgier. Er macht sich zum Liebhaber der gedemütigten Königin, flieht nach Frankreich, kommt von dort mit einem Heer zurück und schlägt die Armee des Königs. Für Eduard II. beginnt nun ein Weg voller Leiden und Erniedrigung. Erscheint er im ersten Teil des Dramas als verblendeter, zwischen Niedergeschlagenheit und Hochstimmung schwankender Schwächling, so wird er im zweiten zum Mitleid erregenden Dulder. Mortimer fürchtet, das wachsende Mitgefühl des Volkes für das Schicksal des Königs könne ihm gefährlich werden, formuliert einen zweideutigen Mordbefehl, der ihn gegebenenfalls entlasten soll, und engagiert einen kalten Mordspezialisten. Dieser pfählt Eduard durch den After mit einem glühenden Eisen, was als symbolische Strafe für die Homosexualität gedeutet werden kann. Der tyrannische Mortimer lässt auch den Mörder beseitigen, fällt dann aber selbst dem neuen König, Eduard III., zum Opfer.


  
    ›Ich betrachte die Religion lediglich als ein kindisches Spielzeug und glaube, es gibt keine Sünde außer Unwissenheit.‹


    Christopher Marlowe

  


  Hauptquelle für Marlowe war Raphael Holinsheds Werk »Chronicles of England Scotland and Ireland« (1577 und 1587), das auch Shakespeare ausgiebig heranzog. Die Sprache des Dramas ist natürlicher, neben die Monologe treten Wechselgespräche. Die gegenläufige Entwicklung der Charaktere ist ein Vorgriff auf die kunstvollen Konstruktionsprinzipen Shakespeares. Königsdramen wurden von nun an bei Autoren und Publikum beliebt. Shakespeare verdankte dem Stück wahrscheinlich entscheidende Einflüsse für seinen »Richard II.«. 1923/24 schrieben Bert Brecht und Lion Feuchtwanger eine Neufassung von Marlowes Tragödie.


  WILLIAM SHAKESPEARE


  


  AUSNAHMEERSCHEINUNG DER WELTKULTUR


  Bereits zu Lebzeiten galt William Shakespeare als der führende Dramatiker Englands. Heute gilt er als der bedeutendste Dramatiker überhaupt. Seine Stücke kommen auch nach über 400 Jahren weltweit immer wieder auf die Bühne. Er inspirierte und inspiriert Komponisten, Dramatiker und Filmemacher immer wieder aufs Neue.


  
    23. 4. 1564


    Geburt in Stratford-upon-Avon


    November 1582


    Heirat mit Anne Hathaway


    um 1589


    Beginn der schriftstellerischen Tätigkeit


    1599


    Mitgründer des »Globe Theatre«


    1603


    Jakob I. übernimmt das Patronat über Shakespeares Schauspieltruppe


    1608


    Erwerb des »Blackfriars Theatre« in London


    23. 4. 1616


    Tod in Stratford-upon-Avon

  


  William Shakespeare wurde wohl am 23. April 1564 in der Kleinstadt Stratford-upon-Avon in Warwickshire geboren. Er war das erste Kind von John Shakespeare und Mary Shakespeare, geborene Arden. Die Familie Arden, ein weit verzweigtes, wohlhabendes, konservatives und – nicht ganz unproblematisch im England der damaligen Zeit – katholisches Geschlecht, gehörte zu den Vornehmsten in Warwickshire.


  John Shakespeare war ein Aufsteiger, der mit dem Handel von Wolle, Gerste und Bauholz und mit Grundstücksspekulationen ein kleines Vermögen machte. Er wurde in den Stadtrat gewählt und 1568 Bürgermeister. Williams Vater legte seinen ländlich klingenden Namen John Shakehafte ab zugunsten des eleganteren Shakespeare. Auf den Sohn William folgten noch weitere Kinder: Gilbert 1567, Joan 1569, Anne 1572, Richard 1574 und Edmund 1580. Auf dem Höhepunkt seiner Karriere beantragte John Shakespeare 1576 ein Adelspatent und ein Familienwappen.


  Doch schon im Jahr darauf begann sein rasanter gesellschaftlicher und wirtschaftlicher Abstieg. Er erschien nicht mehr bei den Ratssitzungen; 1578 musste er das Erbe seiner Frau verpfänden. Genau zu dieser Zeit verschärfte sich der noch kalte Krieg des protestantischen England mit dem katholischen Spanien; Maria Stuart saß in England gefangen, und immer mehr katholische Verschwörungen wurden aufgedeckt, woraufhin Elisabeth I. die antikatholische Gesetzgebung verschärfte. John Shakespeare, selbst Katholik und dazu noch mit der Familie Arden verwandt (die mit dem Günstling der Königin Robert Dudley, Graf von Leicester, verfeindet war), ist damals höchstwahrscheinlich ein Opfer dieser religiösen Auseinandersetzungen geworden. Aufgrund dieser Umstände war Shakespeare später auch der Zugang zur Universität verwehrt.


  William Shakespeare besuchte mit sieben Jahren die Grammar School (Lateinschule) in Stratford. Die aufgeklärte Bildungspolitik der Tudors hatte dafür gesorgt, dass auch die Kleinstädte mit recht guten Schulen ausgestattet waren. Dort wurde vor allem Latein und ein wenig Griechisch gelehrt, daneben Französisch und Italienisch. Geschichte wurde den Schülern anhand der Chroniken von Hall und Holinshed beigebracht, die Shakespeare später als Hintergrundmaterial für seine Stücke heranzog. Reisende Schauspieltruppen besuchten auch Stratford, und es ist ziemlich sicher, dass William dort zum ersten Mal Kontakt zum Theater bekam. In den Theaterstücken jener Zeit gehen düstere Dramatik und derbe Komik Hand in Hand und die Handlung wird zwischen zwei oder drei Morden gern durch Gedichte oder Lieder unterbrochen.


  Wie bereits erwähnt verarmte Williams Vater um 1577 und musste seinen 13-jährigen Sohn von der Schule nehmen. Über die nächsten Jahre in Shakespeares Leben ist in Stratford nichts zu finden, bis er mit 18 Jahren im November 1582 ziemlich überstürzt Anne Hathaway, die acht Jahre ältere Tochter eines Bauern aus dem Nachbarort Shottery, heiratete. Sechs Monate später kam Shakespeares Tochter Susanna zur Welt, die am 26. Mai 1583 getauft wurde. Eine weitere Taufe fand am 12. Februar 1585 statt – dieses Mal die der Zwillinge Hamnet (er starb im Alter von elf Jahren) und Judith.


  Es spricht einiges dafür, dass die Ehe mit Anne nicht allzu glücklich war. Shakespeares Vorstellungen über die Ehe kommen in vielen Zitaten aus seinen frühen Komödien zum Ausdruck, beispielsweise in der »Komödie der Irrungen«: »Das gift’ge Schreien der eifersücht’gen Frau wirkt tödlicher als des tollen Hundes Zahn.« In seinem Testament hat Shakespeare seiner Frau nur das zweitbeste Bett vermacht, sein Vermögen erbte seine Tochter Susanna, seiner Tochter Judith setzte er 300 Pfund im Jahr als Rente aus, und sogar die Armen von Stratford wurden mit zehn Pfund noch reichlicher bedacht. Viel mehr war bis vor kurzem über den Zeitraum zwischen 1577 und 1592, als Shakespeare in London wieder auftauchte, nicht bekannt; kein Wunder also, dass allerhand Sagen und Gerüchte in Umlauf gebracht wurden, die zum Teil bis heute ihre Wirkung entfalten können.


  SHAKESPEARE ODER NICHT SHAKESPEARE, DAS IST HIER DIE FRAGE


  1857 überraschte die Amerikanerin Delia Bacon die Welt mit der Nachricht, dass nicht der ungebildete Shakespeare, sondern ihr Vorfahr, der hochgebildete Sir Francis Bacon, Lord Verulam, Shakespeares Stücke geschrieben habe. Ihr wirres Buch hat kaum jemand ganz gelesen, aber ihre These faszinierte wie von selbst, und sie fand sofort zahlreiche Anhänger, unter ihnen so berühmte wie Otto von Bismarck und Mark Twain. Die Sekte der Anti-Stratfordians war entstanden. Weitere Spekulationen folgten.


  Viele versuchten nun in den Texten Shakespeares verschlüsselte Mitteilungen zu finden. 1920 veröffentlichte ein Schuldirektor namens Looney ein Buch mit dem Titel »Shakespeare Identified«. Diesmal wurde Edward de Vere, Graf von Oxford, zum Verfasser von Shakespeares Stücken erhoben. Looneys Hauptargument war, dass Shakespeare nicht weltläufig und höfisch genug gewesen sei, um seine Werke selbst geschrieben haben zu können. Auch diese Theorie hatte prominente Anhänger, unter ihnen Sigmund Freud. Es sind noch weitere Namen von Leuten im Umlauf, die Shakespeares Stücke geschrieben haben sollen, unter ihnen Christopher Marlowe, Sir William Cecil, Sir Francis Walsingham und sogar Königin Elisabeth I. von England. Gegen diese Theorien spricht, dass die meisten der genannten angeblichen Autoren schon gestorben waren, als Shakespeare noch Stücke schrieb, und dass einige von ihnen auch unter eigenem Namen Verse geschmiedet haben, die so schlecht sind, dass man ihre Urheber kaum mit Shakespeare in Verbindung bringen kann.


  An Shakespeares Autorenschaft wurde in den Kreisen der Anglistik nie ernsthaft gezweifelt, doch die dunklen Jahre vor 1592 waren bisher immer rätselhaft. Inzwischen scheint auch diese Frage geklärt zu sein. Die katholische Familie Shakespeare hatte Schwierigkeiten, und für William war es wohl sicherer, sich für einige Zeit zu verbergen.


  FRANCIS BACON


  (* 1561, † 1626)


  
    Francis Bacon, Baron von Verulam, war ein englischer Philosoph und Staatsmann, der wichtige Beiträge zum neuen Wissensbegriff der Renaissance schrieb. Statt Magie und Zufall forderte Bacon eine streng wissenschaftliche Vorgehensweise. Er forderte Wissen zum Zwecke der menschlichen Bedürfnisbefriedigung, nicht allein um der Wahrheit willen. 1618 zum Lordkanzler ernannt, verlor er 1621 wegen einer Bestechungsaffäre alle öffentlichen Ämter. Er schrieb zwar von Montaigne und Plutarch angeregte Essays und die Utopie »Nova Atlantis«, doch der Verfasser der Werke Shakespeares ist er wohl nicht gewesen, auch wenn eine Liste mit 440 Übereinstimmungen zwischen Shakespeares und Bacons Texten veröffentlicht wurde. Es handelt sich dabei um so markante Ausdrücke wie »Guten Morgen« oder »Ich versichere Euch«.

  


  In Stratford leitete ein katholischer Gelehrter namens John Cotton die Grammar School, die Shakespeare besuchte, und dieser John Cotton stammte aus Lancashire im Norden Englands, wo viele katholische Adlige wohnten. Diese pflegten ihre Kinder von Hauslehrern erziehen zu lassen und legten größten Wert darauf, sich keinen antikatholischen Spion ins Haus zu holen. John Cotton vermittelte nun seinen Schüler Shakespeare, der jetzt wieder den Namen seines Großvaters Shakehafte angenommen hatte, an die Familie Houghton in Lancashire. In seinem Testament vermachte Houghton seinem Freund Sir Thomas Hesketh seine Musikinstrumente und Kostüme und bat ihn, William Shakehafte in seinen Dienst aufzunehmen und einem guten Herren zuzuführen.


  
    ›Neben den Vorzügen seines Geistes war er als Person gutartig, ungemein angenehm in den Umgangsformen und ein höchst zuträglicher Gesellschafter; sodass es kein Wunder ist …, wenn er die Bekanntschaft der besten und geistreichsten Zeitgenossen gewann.‹


    Nicholas Rowe, Shakespeares erster Biograf

  


  Thomas Hesketh kam diesem Wunsch nach und vermittelte Shakehafte an Fernando Lord Strange, den Grafen von Derby. Derby unterhielt eine große Schauspielertruppe, und mit ihr ist William nach London gekommen, wo er auch wieder den Namen Shakespeare annahm. Bei seinem Aufenthalt als Erzieher in dem großen Adelshaushalt der Familie Houghton hat der Stratforder Bürger Shakespeare die höfische Bildung erworben und sich die Ideale angeeignet, die einen klassischen Hofmann auszeichnen.


  SHAKESPEARE IN LONDON


  London war in der elisabethanischen Zeit nach Peking die zweitgrößte Stadt der Welt. Das Wirtschaftsleben in dieser Stadt hatte durch Königin Elisabeths Förderprogramme einen ungeheuren Aufschwung genommen. London war weltoffen, und Händler, Seefahrer und Matrosen aller Länder bevölkerten die Stadt. Kaufleute, Bankiers, Sklavenhändler und Reeder bildeten den Stand der bürgerlichen Neureichen, deren Profitgier, Hartherzigkeit und Luxus kaum zu überbieten waren. Elisabeth verbündete sich mit ihnen gegen den alten Hochadel und politische Intrigen waren an der Tagesordnung.


  Das, was man heute Theater nennt, entstand in dieser Zeit. Die ersten (nachantiken) Theatergebäude waren sechs- oder achteckige Zentralbauten, die in der Mitte einen Hof einschlossen. In überdachten Galerien waren die teureren Plätze untergebracht. Eine etwa 80 Quadratmeter große Bühne schob sich in den Zuschauerraum hinein. Im Hof gab es die billigen Stehplätze, dort wurden während der Vorstellung Äpfel, Getränke und Ähnliches verkauft. Es gab keine Kulissen und keinen Vorhang; die Schauspieler trugen nach beendeter Szene die Requisiten selbst hinaus. Entsprechend spartanisch fielen diese aus: Ein Bäumchen stand für einen Wald, ein Stein für eine Felswand, und um der Fantasie der Zuschauer nachzuhelfen, zeigte ein Zettel den Ort der Handlung an.


  Die Komödien gingen witzig und lässig mit der Sprache und der Dramaturgie um. Aus ganz anderem Holz hingegen waren die Tragödien geschnitzt: Die Zahl der Leichen war in diesen Schauerdramen meist höher als die Zahl der Schauspieler, sodass sich diese in mehreren Rollen umbringen lassen mussten. Die Veranstalter von Bärenhatzen und Hahnenkämpfen – auch recht blutrünstige Ereignisse – beschwerten sich über die lästige Konkurrenz.


  In diesem Umfeld begann William Shakespeare mit 27 oder 28 Jahren, selbst Stücke zu schreiben. Sein erstes bekanntes Stück ist das Königsdrama »Heinrich VI.«, das 1589 bis 1591 entstand. Shakespeare hat für dieses Stück unbedenklich bei den zeitgenössischen Autoren Marlowe, Greene und Chapman abgeschrieben. Robert Greene schimpfte damals empört: »Er ist eine aufstrebende Krähe, die sich mit unseren Federn schmückt …« Das Stück schildert die Begebenheiten um Jeanne d’Arc, das Leben des gutmütigen, unglücklichen und leicht geistesgestörten Königs Heinrich VI. sowie den Ausbruch und die ersten Schlachten der Rosenkriege. Die Karikatur der Jeanne d’Arc ist derart plump, dass man zu Shakespeares Gunsten annimmt, er habe sie aus einer Vorlage übernommen. Gespenster erscheinen im Stück und es wird unbekümmert gemordet. Dieses frühe Drama steht also noch ganz in der Tradition der Zeit. Ein weiteres Stück dieser frühen Schaffensperiode – »Titus Andronicus« – zeigt ganz ähnliche Züge.


  1593 widmete Shakespeare sein Versepos »Venus und Adonis« Henry Wriothesley, dem Grafen von Southampton. Southampton war ein Mäzen, dem auch die zeitgenössischen Poeten Markham, Barnes und Daniel ihre Werke widmeten. Sein Bibliothekar Giovanni Florio sammelte italienische Novellen, die Shakespeare als Vorlage für seine Stücke verwendete, worüber Florio recht erbost war. Tatsächlich benutzte Shakespeare für seine Stücke meistens irgendwelche Vorlagen, die er aber stark veränderte. Die Vorlage für »Romeo und Julia« beispielsweise war ein episches Gedicht von Arthur Brooke. Bei Brooke ist die Handlung langatmig und bürgerlich-puritanisch dargestellt und zieht sich über vier Monate hin. Shakespeare lässt sie auf fünf Tage zusammenschrumpfen und gibt ihr die Dynamik, die bei Brooke fehlt.


  William Shakespeare machte in London schnell Karriere. Er war Mitglied der Schauspielertruppe »The Lord Chamberlain’s Men«, schrieb Stücke und wurde wohlhabend. 1596 konnte er den Rang eines Gentleman und ein Wappen für seinen Vater erwerben, 1597 kaufte er sich New Place, das stattlichste Haus in Stratford. Die frühen Stücke Shakespeares, die in dieser Zeit zwischen etwa 1589 und 1596 entstanden, lassen noch literarische Vorbilder erkennen (Marlowe, Lyly, Greene) und die Figuren sind noch nicht genug in den Gang der Handlung eingebunden.


  Trotzdem ist bereits in diesen Arbeiten die Meisterschaft Shakespeares unverkennbar. In den Dramen der Renaissancezeit gab es keine charakterisierten individuellen Personen, sondern viel eher immer wiederkehrende, schematisierte Charaktere, wie beispielsweise den intriganten Höfling oder den Über-alles-Verliebten. Shakespeares Charaktere dagegen sind von Anfang an erkennbare Individuen, auch wenn er es noch nicht vermag, sie ganz so komplex darzustellen wie in seinen späteren Werken. Zu den frühen Werken gehören die Komödien: »Die Komödie der Irrungen«, »Die beiden Veroneser«, »Der Widerspenstigen Zähmung«, »Verlorene Liebesmüh« und »Ein Sommernachtstraum«. Zugleich entstanden die Historiendramen »Heinrich VI.«, »Richard III.«, »König Johann« und »Richard II.« sowie die Tragödien »Titus Andronicus« und »Romeo und Julia«.


  DIE ZWEITE SCHAFFENSPHASE


  Während in den frühen Stücken Shakespeares die Spannung durch die äußerliche Handlung erzeugt wurde, kommt sie jetzt aus den inneren Widersprüchlichkeiten der Charaktere und Handlungen. Shakespeare hatte sich inzwischen ganz von irgendwelchen Vorbildern gelöst und seinen eigenen Stil voll entwickelt. Seine Komödien sind spielerisch heiter und die Historiendramen voll von nationalem Optimismus. Daneben fließen aber auch düstere Elemente und kritische Unterströmungen mit in seine Stücke ein. Die Geschichte des Shylock in der Komödie »Der Kaufmann von Venedig« hinterlässt einen sehr bitteren Nachgeschmack und in dem Historiendrama »Heinrich V.« wird die Hohlheit der Staatspropaganda entlarvt. Shakespeares Figuren sind nun ausgereifte, dreidimensional dargestellte und psychologisch überzeugende Individuen, mit all den inneren Widersprüchen realer Personen. Die besondere Qualität der Stücke wurde früh erkannt. Bereits 1598 feierte der Kritiker Francis Meres den damals 34-jährigen Shakespeare als den größten Dramatiker des englischen Theaters. Im gleichen Jahr bestellte Königin Elisabeth eine Fortsetzung der Falstaff-Geschichten aus »Heinrich IV.«, und so schrieb Shakespeare in nur 14 Tagen ohne Vorlage die Komödie »Die lustigen Weiber von Windsor«. 1599 wurde Shakespeare Mitgründer und Anteilseigner des wohl berühmtesten englischen Theaters: »The Globe Theatre«.


  Die Komödien dieser Phase sind: »Der Kaufmann von Venedig«, »Die lustigen Weiber von Windsor«, »Viel Lärm um nichts« und »Wie es euch gefällt«. An Historiendramen entstanden »Heinrich IV.« und »Heinrich V.« und als Tragödie »Hamlet«, vielleicht als Reaktion auf den frühen Tod seines Sohnes Hamnet 1696.


  DIE DÜSTERE PHASE


  Am 8. Februar 1601 unternahm Robert Devereux, der Graf von Sussex, einen Aufstand gegen die Königin, der schnell niedergeschlagen wurde. Sussex wurde am 25. Februar enthauptet und sein Mitverschworener Henry Wriothesley, Graf von Southampton und wichtiger Mäzen Shakespeares, zu lebenslanger Haft verurteilt. Gegen Shakespeare wurde im Zusammenhang mit dieser Affäre auch ermittelt, eine Beteiligung konnte ihm jedoch nicht nachgewiesen werden.


  Im September des gleichen Jahres starb sein Vater. All diese Ereignisse bewirkten eine Abkehr Shakespeares von den poetisch-spielerisch heiteren Komödien hin zu den großen, düsteren Tragödien und zu den bitteren Komödien, bei denen der Unterschied zur Tragödie kaum auszumachen ist. Bei »Maß für Maß« beispielsweise strebt die ganze Handlung auf ein tragisches Ende zu, das nur durch die Güte des Herzogs von Wien abgewendet wird. In diesem Bild des Herzogs hat Shakespeare den neuen König Jakob I. gezeichnet, der nach dem Tode Königin Elisabeths am 25. März 1603 den Thron bestieg und viele politische Gefangene, unter ihnen auch Wriothesley, freiließ. In der Komödie »Troilus und Cressida« regieren Eigennutz, Herrschsucht, Bosheit, Zynismus und Hinterlist. In den Tragödien macht sich eine pessimistische bis nihilistische Endzeitstimmung breit, die durch die aufgesetzt wirkenden Läuterungs- und Schlussszenen nicht wirklich aufgehellt wird. Die bitteren Komödien dieser Phase sind: »Was ihr wollt«, »Troilus und Cressida« (eine satirische Tragikomödie), »Ende gut, alles gut« und »Maß für Maß«. An Tragödien entstanden: »Othello«, »König Lear«, »Macbeth«, »Antonius und Kleopatra« und »Timon von Athen«.


  JAKOB I.


  (* 1566, † 1625)


  
    Jakob I. war der Sohn der Maria Stuart und Lord Darnleys. Er wurde nach der erzwungenen Abdankung seiner Mutter 1567, im Alter von einem Jahr, König von Schottland und 1603, nach dem Tod Elisabeths I. von England, die ihn zum Nachfolger bestimmt hatte, erster König von England aus dem Hause Stuart. Damit vereinigte er England und Schottland (nominell auch Irland) in Personalunion. Jakob, ein entschiedener Vertreter eines absoluten Königtums, stützte sich besonders auf die anglikanische Staatskirche gegenüber den Presbyterianern; die Aussöhnung mit den Katholiken vereitelte die Pulververschwörung. Jakob förderte Shakespeares Theatertruppe und die Übersetzung der Bibel in die englische Sprache.

  


  Nach dem Schock von 1601 verlief Shakespeares Leben wieder in ruhigeren Bahnen. 1602 erwarb er Grundstücke und ein weiteres Haus in Stratford. Jakob I. übernahm 1603 kurz nach seiner Thronbesteigung das Patronat über Shakespeares Schauspielertruppe, die sich nun »The King’s Men« und privilegierte Schauspieler seiner Majestät nennen durften und deren Gehalt für Schauspiele vor Hofe von 20 Pfund auf 80 Pfund erhöht wurde. Die Truppe spielte mehrere Stücke Shakespeares am Hof, und »Der Kaufmann von Venedig« gefiel dem König so gut, dass er zwei Tage später eine Wiederholung anordnete. »Macbeth« jedoch sollte alles Bisherige übertreffen. Der König war dem Okkulten und der Zauberei sehr zugetan, und die Anspielungen auf die schottische Geschichte und auf seine Vorfahren steigerten den hohen dichterischen und philosophischen Gehalt des Stückes in seinen Augen enorm.


  1607 heiratete Shakespeares Tochter Susanna den Arzt John Hall, und ab diesem Jahr lebte Shakespeare vorwiegend wieder in Stratford, das er in den vorangegangenen Jahren regelmäßig aufgesucht hatte.


  DAS SPÄTWERK


  In Stratford entstanden die meisten von Shakespeares späten Stücken, die oft an den »Sommernachtstraum« erinnern; der Dichter hatte inzwischen seine düstere Periode überwunden und verfasste jetzt heiter-gelassene und neuerdings höchst fantastische Dramen. »Cymbeline« spielt zu Cäsars Zeiten in Britannien, in »Ein Wintermärchen« erwacht eine Statue zum Leben und in »Der Sturm« zeigt er eine von Magie erfüllte Insel, auf der Prospero seine gestrandeten Feinde zwar neckt und erschreckt, aber letztendlich alles zum Guten lenkt.


  Shakespeares späte Stücke – 1611 war er 47 Jahre alt – werden deswegen oft als Romanzen oder Märchenspiele bezeichnet, wenn man von dem prunkvollen Historiendrama »Heinrich VIII.«, das Shakespeare zusammen mit John Fletcher 1612/13 verfasste, einmal absieht. In London erwarben »The King’s Men« 1608 den Theatersaal in dem ehemaligen Blackfriars-Kloster. Das »Blackfriars Theatre« war damals das einzig überdachte Theater in London. Die Truppe spielte fortan im Sommer im »Globe« und im Winter im »Blackfriars Theatre«. In dessen Nähe kaufte sich Shakespeare 1613 ein Haus.


  Seine späten Werke umfassen die Tragödie »Coriolanus« und die romantischen Komödien »Perikles«, »Cymbeline«, »Ein Wintermärchen« und »Der Sturm«. Mit John Fletcher zusammen verfasste Shakespeare später noch zwei Stücke: das Historiendrama »Heinrich VIII.« und die Komödie »Die beiden edlen Vettern«.


  SHAKESPEARE IN HOLLYWOOD UND AUF DER BÜHNE


  
    Neben einer ungebrochenen Aufführungstradition wurden viele Dramen von Shakespeare mehrfach verfilmt, beispielsweise »Macbeth« von Roman Polanski oder »Heinrich V.« von Kenneth Brannagh. Mehr oder minder originalgetreu wurden einige Stücke als Oper umgearbeitet, wie etwa »Macbeth«, »Otello« und »Falstaff« von Giuseppe Verdi oder »Ein Sommernachtstraum« von Benjamin Britten. Cole Porters Musical »Kiss me Kate« beruht auf »Der Widerspenstigen Zähmung« und Leonard Bernsteins »West Side Story« auf »Romeo und Julia«. Sergej Prokofjew bearbeitete das letztgenannte Stück als Ballett und Peter Greenaway verfilmte eine verfremdete Version von »Der Sturm« unter dem Namen »Prosperos Bücher«. Der populäre Film aus dem Jahr 1999 – »Shakespeare in love« – ist eine geistreiche Hommage an den Dichter.


    Auch die Science-Fiction-Literatur hat sich Shakespeares angenommen, die außerirdische Rasse der Klingonen aus der Star-Trek-Serie Gene Roddenberries vereinnahmt ihn: »Sie sollten Shakespeare im klingonischen Original lesen«, wird der überraschte Zuschauer aufgefordert. Die Faszination, die von Shakespeares Werken ausgeht, ist ungebrochen.

  


  EPILOG UND NACHWIRKUNG


  Seine letzten Lebensjahre verbrachte Shakespeare bei seiner Familie und bei Freunden in Stratford. Im Februar 1616 heiratete seine Tochter Judith Thomas Quiney aus Stratford. Am 25. März unterzeichnete Shakespeare sein Testament und an seinem Geburtstag am 23. April starb er im Alter von 52 Jahren. Er wurde in der Trinity Church in Stratford beigesetzt; der Bildhauer Geraert Jannsen errichtete eine Büste über seinem Grab. Sie zeigt einen rundlichen Mann mit Halbglatze und einer Schwellung der Tränendrüse des linken Auges. Auf der umstrittenen Totenmaske des Dichters ist diese Schwellung ebenfalls vorhanden. Höchstwahrscheinlich handelt es sich dabei um ein Lymphom der Tränendrüse, eine Krebserkrankung, die auch als Mikulicz-Syndrom bekannt ist und die vermutlich Shakespeares Tod verursacht hat.


  Shakespeares Werke werden seit ihrer Entstehung immer wieder aufgeführt. Durch reisende Schauspieler kamen sie auch früh nach Deutschland. 1658 schrieb Andreas Gryphius den »Peter Squenz«, eine Nachbildung der Handwerkerszenen aus dem »Sommernachtstraum«. Zur Zeit des Klassizismus, in der die von Aristoteles übernommene Einheit der Zeit und des Ortes eine Grundregel für Dramatiker war, gab es herbe Kritik an Shakespeares Stücken. Vor allem deutsche Dichter wurden von Shakespeare inspiriert. Christoph Martin Wieland, der 21 Dramen in Prosa und den »Sommernachtstraum« in Versen übersetzte, wurde von letzterem Stück zu seinem Gedicht »Oberon« angeregt. Die Periode des Sturm und Drang ist ohne Shakespeare undenkbar. Johann Wolfgang von Goethes »Götz von Berlichingen« und sein »Faust« sind von ihm angeregt, Franz Moor aus Schillers »Die Räuber« hat mit Richard III. einiges gemeinsam, ebenso wie Wallenstein mit Shakespeares Macbeth. Der Einfluss Shakespeares auf die Romantik war noch größer. Er wurde als der romantische Schriftsteller schlechthin angesehen. Friedrich Schlegel und Ludwig Tieck fertigten schließlich auch die berühmteste Übersetzung der shakespeareschen Werke ins Deutsche an.


  Shakespeares Dramen wurden von vielen Autoren umgearbeitet, genannt seien hier »Coriolan« von Bert Brecht, »Romanoff und Julia« von Peter Ustinov und »Die Plebejer proben den Aufstand« von Günter Grass.


  DAS DRAMATISCHE WERK WILLIAM SHAKESPEARES


  
    • Historien oder Königsdramen:


    Heinrich VI. (3 Teile; 1589–91)


    Richard III. (1592/93)


    König Johann (1594/96?)


    Richard II. (1595)


    Heinrich IV. (2 Teile; 1596–98)


    Heinrich V. (1599)


    Heinrich VIII. (1612/13)


    • Tragödien:


    Titus Andronicus (1593/94)


    Romeo und Julia (1595)


    Julius Caesar (1599)


    Hamlet (1600/01)


    Othello (1604)


    König Lear (1605)


    Macbeth (1606)


    Antonius und Kleopatra (1606/07)


    Coriolanus (1607/08)


    Timon von Athen (1607/08)


    • Komödien:


    Komödie der Irrungen (1592/94)


    Der Widerspenstigen Zähmung (1593/94)


    Die beiden Veroneser (1594)


    Verlorene Liebesmüh (1594/95)


    Ein Sommernachtstraum (1595/96)


    Viel Lärm um nichts (1598/99)


    Die lustigen Weiber von Windsor (um 1599)


    Wie es euch gefällt (1599)


    Was ihr wollt (1601/02)


    Die beiden edlen Vettern (1613)


    • Problemkomödien:


    Der Kaufmann von Venedig (1596/97)


    Troilus und Cressida (1601/02)


    Ende gut, alles gut (1602/03)


    Maß für Maß (1604)


    Perikles (1607/08)


    Cymbeline (1609/10)


    Ein Wintermärchen (1610/11)


    Der Sturm (1611)

  


  JOHN MILTON


  


  DER ENGLISCHE HOMER


  Der Dichter, Publizist und Politiker John Milton ist wohl der erste Autor auf den britischen Inseln, dem es gelang, sich über längere Zeit als Schriftsteller den Lebensunterhalt zu verdienen. Neben Geoffrey Chaucer und William Shakespeare gehört er zu den Klassikern der älteren englischen Literatur. Sein Versepos »Das verlorene Paradies« gilt als die monumentalste Leistung der englischen Dichtung des 17. Jahrhunderts.


  
    9. 12. 1608


    Geburt in London


    1632


    Master of Arts in Cambridge


    1638/39


    Italien- und Frankreichaufenthalt


    1652


    Erblindung


    1660


    Haftzeit


    8. 11. 1674


    Tod in London

  


  John Milton wurde am 9. Dezember 1608 an der Bread Street in Cheapside zu London geboren. Sein gleichnamiger Vater, verheiratet mit Sarah Jeffreys, war vom Katholizismus zur anglikanischen Kirche übergetreten und deshalb von der Familie enterbt worden. Als Gerichtsschreiber und Komponist hatte er sich jedoch rasch wieder hochgearbeitet und vornehmlich durch Geldverleih ein kleines Vermögen erworben. Die Schwester des späteren Dichters, Anne, hatte zwei Söhne, John und Edward Phillips: Letzterer sollte Jahrzehnte später, im Jahr 1694, die erste Milton-Biografie schreiben. Christopher, der jüngere Bruder Miltons, kehrte wieder in den Schoß der katholischen Kirche zurück und wurde schließlich von König Jakob II. zum Ritter geschlagen und in ein hohes Richteramt befördert.


  »DAS FRÄULEIN«


  Der zwölfjährige John Milton besuchte 1620 die Schule von St. Paul’s in London. Die fünf Jahre dauernde Schulerziehung sollte ihn auf die vom Vater gewünschte Laufbahn eines anglikanischen Geistlichen in der Hierarchie der englischen Staatskirche vorbereiten. Nach der Grundschule studierte Milton am Christ’s College in Cambridge, wo er im Jahr 1629 den Titel eines Bakkalaureus (Bachelor) und 1632 den Grad des Magisters erwarb – nunmehr mit dem Berufsziel des Rechtsanwalts. In Cambridge, dessen Lehrbetrieb ihm wenig zusagte, erhielt Milton aufgrund seines auffallend schönen Gesichts und seiner Abneigung gegen alles Burschikose den Spitznamen »The Lady of Christ’s« (das Fräulein von Christ’s College). Sicher trug zu dieser Spöttelei auch der Umstand bei, dass Milton sich von Studentenulk und handgreiflichem Unfug fern hielt. Stattdessen brillierte er in lateinisch vorgetragenen Reden – die übrigens recht rebellisch gehalten waren – und in lateinischen und italienischen Gedichten, die ihn als klassisch gebildeten Humanisten auswiesen. Menschlich wurden die Cambridger Jahre für ihn vor allem wegen seiner Freundschaft zum gleichaltrigen Schulkameraden Charles Diodati bedeutsam. Dieser war der Sohn italienischer Protestanten. Den zu seiner Zeit bekannten Onkel von Charles, Giovanni Diodati, einen Professor der Theologie, sollte Milton später in Genf aufsuchen. Außerhalb des Studiums beschäftigte er sich in diesen Jahren verstärkt mit ersten eigenen dichterischen Versuchen, wobei Edmund Spenser als Miltons großes Vorbild fungierte. Als sein erstes in englischer Sprache gestaltetes und gedrucktes Gedicht gelten die um 1630 entstandenen und zwei Jahre später publizierten Widmungsverse »On Shakespeare«.


  IM SEHNSUCHTSLAND ITALIEN


  Der Wohlstand des Elternhauses ermöglichte Milton in den folgenden Jahren das geruhsame, sorglose Leben eines Privatgelehrten. Zu diesem Zweck zog er sich 1632 in das Landhaus seines Vaters in Horton, Buckinghamshire, zurück, wo er die alten griechischen und lateinischen Autoren las und studierte. Die Liebe zur Musik und zur Mathematik – jener ausgesprochenen Modewissenschaft des 17. Jahrhunderts – verschaffte ihm Entspannung und verleitete ihn zu gelegentlichen Besuchen in London. Ansonsten waren es Jahre der ländlichen Zurückgezogenheit, die bis 1638 andauerten. Und es war eine Zeit, in der Miltons dichterisches Schaffen bereits zu zahlreichen überzeugenden, vielfach noch von der Tradition der italienischen Renaissance geprägten Resultaten führte.


  So schuf er 1632 die beiden zusammengehörigen Gedichte »L’Allegro« und »Il Penseroso«, in denen er die Auswirkungen des Landlebens auf zwei gegensätzliche, von Fröhlichkeit und Melancholie geleitete Temperamente schilderte. Anschließend schrieb er »Arcades« für die verwitwete Gräfin von Derby, worin er sich mit der antiken Schäferthematik Arkadiens, eines irdischen Paradieses und idyllischen Traumlandes, auseinander setzte. 1634 verfasste er für den Grafen von Bridgewater, den Schwiegersohn der Gräfin von Derby, das Maskenspiel »Comus«, sein erstes Blankversgedicht. Milton stand somit in der Tradition von Shakespeare und seinen Zeitgenossen, die den englischen Blankvers, einen Vers ohne Reim oder fester Zäsur, zur künstlerischen Vollendung gebracht hatten. Der unmittelbare Lebensbezug von Miltons Werken blieb stets erhalten. So verarbeitete er den Tod seines in der Irischen See ertrunkenen Mitstudenten Edward King 1637 in der pastoralen Elegie »Lycidas« unter dem Motto »vita brevis, ars longa« – »das Leben ist kurz, die Kunst währt lange«.


  EDMUND SPENSER


  (* 1552, † 1599)


  
    Der um 1552 in London geborene Dichter Edmund Spenser gilt neben Shakespeare als der bedeutendste Sprachgestalter der englischen Renaissance. In seinem Werk greift er im Versmaß und im Vokabular auf epische Traditionen der Antike und der italienischen Renaissance zurück.


    Sein Eklogenzyklus »The shepheardes calender« (1579), der zwölf Schäfergedichte umfasst, verhalf mit seiner poetischen Sprache der Pastoraldichtung in England zum Durchbruch. In seinem unvollendet gebliebenen Hauptwerk, dem allegorische Epos »Fünf Gesänge der Feenkönigin« (»The faerie queene«), werden die jeweiligen Ritterhelden zu Sinnbildern ritterlicher Tugenden wie Frömmigkeit, Mäßigkeit, Keuschheit, Freundschaft, Gerechtigkeit und Höflichkeit stilisiert. Das einflussreiche Werk, mit dem der am 16. Januar 1599 verstorbene Spenser ein englisches Nationalepos schaffen wollte, war bis in die Romantik hinein wegweisend.

  


  Ein Jahr später dann suchte Milton jenes Land auf, in dem das von ihm besungene Arkadien überlebt zu haben schien: Er trat eine 15-monatige Reise an, die ihn über Frankreich ins ersehnte Italien führte. Seinen Äußerungen ist ein intellektueller und emotionaler Enthusiasmus zu entnehmen, der erst 150 Jahre später bei dem Deutschen Johann Wolfgang von Goethe wieder in vergleichbarem Ausmaß zu vernehmen war.


  Jene Monate wurden für Milton die glücklichste Zeit seines Lebens, nicht zuletzt deshalb, weil man sein junges Genie südlich der Alpen allenthalben schätzte und rühmte. In Florenz, wo er heimlich den erblindeten und von der Inquisition überwachten Galileo Galilei besuchte, bewegte er sich in den vornehmsten und geistig führenden Kreisen. Vier Monate lang besichtigte er Rom, die Hauptstadt der ihm verhassten »Papisterei«, die durch die Papstherrschaft und ihre Ideologie geprägt war, eine Stadt, die er aber aufgrund ihrer Vergangenheit und künstlerischen Größe bewunderte. In Neapel war er Gast von Giovanni Battista Manso, dem Marchese de Villa, einem alten Freund des berühmten Spätrenaissance-Dichters Torquato Tasso und Förderers des Dichters Giambattista Marino. Italien sowie die Poesie und Kunst der italienischen Renaissance erlebte der 30-jährige Engländer damals wie in einem glücklichen Rausch. Doch allzu schnell endete diese schöne Zeit.


  EIN DICHTER IM BÜRGERKRIEG


  Von nun an bestimmten die politischen Ereignisse Miltons weiteren Lebensweg. In Italien erreichten ihn Nachrichten von drohenden Unruhen in England und bewogen ihn zur vorzeitigen Rückkehr nach London. Die Route führte über Venedig, Mailand und Genf. Schnell spitzte sich die Lage in der Heimat zu. 1642 kam es zum offenen Bruch zwischen den Parteien, wobei nicht zuletzt religiöse Auseinandersetzungen zwischen der anglikanischen Staatskirche und den Puritanern sowie den schottischen Presbyterianern den Konflikt verschärften. Der Bürgerkrieg, der zwischen der Krone in Gestalt des Stuartkönigs Karl I. und dem Parlament ausbrach, wurde durch den puritanisch gesinnten Oliver Cromwell und seine gefürchtete Reiterarmee in der Schlacht von Marston Moor 1644 zugunsten des Parlaments und der Idee des Commonwealth entschieden. Mit Streitschriften griff Milton, der seine dichterische Mission ganz zurückstellte, in die öffentlichen Kontroversen ein und unterstützte im Namen der Freiheit die antiroyalistischen und gegen die Vorherrschaft der Anglikaner gerichteten Bestrebungen der Puritaner. Er schrieb Traktate gegen das Kirchenregiment der Bischöfe und für eine Erziehungsreform. 1643 plädierte er in der Schrift »The Doctrine and Discipline of Divorce«für fortschrittliche Scheidungsgesetze, die allerdings ebenso wenig realisiert wurden wie die 1644 von ihm in dem Traktat »Areopagitica« postulierte grundsätzliche Meinungs- und Pressefreiheit. 1649 forderte er in »Of the Tenure of Kings and Magistrates« eine konstitutionelle Monarchie, die in England indessen gleichfalls noch lange auf sich warten ließ.


  
    ›Wer gewaltsam triumphiert, hat seinen Feind nur halb bezwungen.‹


    John Milton

  


  Als Karl I. 1649 hingerichtet wurde, rief der Königsmord im Ausland große Empörung hervor. Ihr gab auch eine angeblich vom König eigenhändig verfasste Rechtfertigungsschrift »Eikon Basilike« Nahrung, die den Exekutierten als Märtyrer einer gerechten Sache erscheinen ließ. Milton, der unter dem neu gebildeten parlamentarischen Staatsrat nunmehr als Lateinischer Sekretär für die auswärtigen Angelegenheiten zuständig war und somit gleichsam als Chefpropagandist der Cromwell-Regierung fungierte, antwortete noch im gleichen Jahr mit der Gegenschrift »Eikonoklastes«, in der er die frühere Tyrannei des enthaupteten Stuartherrschers herausstrich.


  Bis zur Restauration, der Wiedereinführung des Königtums 1660, verteidigte Milton den freiheitlichen Anspruch des Commonwealth, wie sich die neue Regierung bezeichnete, und des cromwellschen Protektorats. Seinem Dienstherrn galt Milton bald als zu eigensinnig. Deshalb kündigte man ihm auch eine Dienstwohnung in Whitehall und kürzte sein Gehalt drastisch. Als Ideologe der Commonwealthpolitik hatte er 1660 ausgedient. Unter Karl II. galt Milton als »Königsmörder«. Auch sein schlimmes persönliches Schicksal, nämlich die seit 1652 zur vollständigen Erblindung führende Augenkrankheit, werteten seine Gegner als gerechte Gottesstrafe. Er selbst hingegen, der jetzt zum Vorlesen und Schreiben nach Diktat auf Bediente, Freunde, später auch seine Töchter angewiesen war, veranschlagte als Ursache seiner Blindheit voller Stolz das unermüdliche Schreiben »zur Verteidigung der Freiheit«. Und der Erblindete nahm das Recht in Anspruch, sich mit dem berühmtesten antiken Dichter, mit dem blinden Homer, zu vergleichen. Milton zog sich aus der Welt zurück und nahm erneut sein literarisches Schaffen auf, vor allem den lange gehegten Plan eines großen Epos suchte er umzusetzen.


  DER »FUNDAMENTALISTISCHE« PURITANISMUS


  
    Die Puritaner wandten sich seit etwa 1570 gegen katholisierende Tendenzen in der anglikanischen Kirche und plädierten für eine biblisch-strenge, vom persönlichen Gewissen kontrollierte und vom Staat unabhängige Religionsausübung. Dies brachte sie in Konflikt mit Königtum und Staatskirche, der 1649 zur Revolution führte. Mit dem Sieg Oliver Cromwells erlangten die Puritaner die politische und religiöse Herrschaft in England. Nach der Restauration, 1660, verloren sie zwar ihr politisches Gewicht, beeinflussten mit ihren puritanischen Denkweisen allerdings weiterhin viele Bereiche der englischen Kultur.

  


  DREI EHEN


  Miltons Eintreten für liberalere Scheidungsgesetze, in denen die Unverträglichkeit der Charaktere ein gewichtiges Argument darstellen sollte, scheint nicht ganz ohne Eigeninteresse gewesen zu sein, sondern wurde vielmehr durch die eigenen bitteren Erfahrungen diktiert. Nach seiner Rückkehr aus Italien hatte er zuerst neben seiner öffentlich-politischen Tätigkeit seine beiden Neffen John und Edward Phillips erzogen und später auch weitere Schüler in seinen Haushalt aufgenommen. Im Juni 1642 ließ sich der gesetzte Mann dann auf ein erotisches Abenteuer ein. Er heiratete die 17-jährige Mary Powell, obwohl diese politisch nicht zu ihm passte, war sie doch die Tochter eines Oxforder Royalisten. Angesichts des enormen Alters- und Temperamentsunterschieds kann die Hochzeit nicht anders als unüberlegt und überstürzt bezeichnet werden. Deshalb verwundert es kaum, dass die frisch Angetraute bereits nach sechs Wochen ihre neue Existenz aufgab und ins elterliche Haus zurückkehrte. Damit war jene erste Ehe jedoch noch nicht zu Ende. Denn im Jahr 1645 nahm Milton Mary wieder bei sich auf. Der zweite Versuch war erfolgreicher und dauerhafter. Mary schenkte dem Dichter drei Töchter, Anne, Mary und Deborah, bevor sie 1652 bei der Geburt der Letzteren starb.


  
    ›Als »Das verlorene Paradies« von Milton mir in die Hände fiel, loderte das Feuer, das Homer in mir entzündet hatte, zur Flamme auf und hob meine Seele, um die Himmel und die Religion zu singen.‹


    F. G. Klopstock

  


  1656 heiratete Milton erneut – er war betagt, für damalige Verhältnisse alt, und längst erblindet. Doch auch seine zweite Frau, Katharine Woodcock, starb zwei Jahre später an den Folgen einer Geburt, ebenso das gemeinsame Kind. 1662 schloss der Dichter dann den dritten Ehebund, mit der 25-jährigen Elizabeth Minshull, mit der er bis zu seinem Tod in Bunhill Fields, London, wohnte. Die dritte Gattin sollte ihn um 50 Jahre überleben.


  »DAS VERLORENE PARADIES«


  Nach dem triumphalen Einzug Karls II. in London und der Wiedereinsetzung des Königtums verlor Milton alles, wofür er gekämpft hatte. Alle seine Ideale und politischen Ziele hatten sich in nichts aufgelöst. Er musste für einige Zeit untertauchen und verlor einen Teil seines Vermögens. Allerdings schwebte er nie, wie gelegentlich behauptet wird, in Todesgefahr und war auch nie völlig verarmt. Dennoch hatten sich die Lebensumstände entscheidend gewandelt. Für die Literaturgeschichte war das allerdings ein Gewinn. Denn die erzwungene Zurückgezogenheit nach 1660 brachte Zeit und Muße mit sich – und die wiederum zogen jenen großen literarischen Wurf nach sich, den das monumentale Epos »Das verlorene Paradies« (»Paradise lost«) darstellt. Die gewaltige, umfangreiche Arbeit schritt zwar nur langsam und mühevoll voran, brachte dem blinden Dichter aber nach ihrer Fertigstellung einen wahrhaft legendären Weltruf ein. 1665 war das Opus vollendet. Gedruckt erschien es im August 1667 zum Preis von drei Schilling als »ein Gedicht in zehn Büchern«. Die endgültige, revidierte und in zwölf Bücher eingeteilte Ausgabe kam im Jahr 1674 heraus.


  Inhalt des epischen Gedichts sind die Folgen der Ursünde, die Frage nach dem Sinn des Bösen in der von Gott geschaffenen Heilsordnung. Von vornherein werden Sündenfall und Vertreibung aus dem Paradies gedanklich mit der stolzen Auflehnung jener Engel verbunden, die Luzifer folgten und mit diesem in die Hölle gestürzt wurden. Im Höllenpfuhl sammelt Luzifer beziehungsweise Satan, wie er jetzt heißt, seine dämonischen Heerscharen um sich. Mit ihnen zusammen will er das mit der heidnischen Antike assoziierte Dämonenreich errichten und den Himmel für sich zurückerobern. Er begibt sich auf die Reise durch das Chaos, um seine Ziele auf der eben erschaffenen Erde durchzusetzen. Der grausamen und unerbittlich zerstörerischen Leidenschaft Satans steht der ebenfalls voller Pathos gezeichnete Ordnungswille des Gottessohnes gegenüber. Das Gottesbild, das sich hierin ausdrückt, ruft eine zutiefst alttestamentarische Stimmung hervor. Abstrakta wie Sünde und Tod treten als handelnde Gestalten neben Satan und die Engel. Die künstlerische Kraft der sprachlichen Formulierung, der Rückgriff auf den Blankvers der Shakespeare-Zeit und die kühnen Satzperioden und Sprachbilder verleihen dem Epos eine überwältigende Kraft, die dem gewaltigen Inhalt angemessen ist.


  AUSERWÄHLTHEIT UND DIE FASZINATION DES HEROISCHEN


  Angeblich habe der Quäkerfreund Thomas Ellwood Milton gegenüber die Bemerkung fallen lassen: »Du hast viel vom verlorenen Paradies gesagt, was aber hast du über das gefundene zu sagen?« Daraufhin habe der Dichter »Das wiedergefundene Paradies« (»Paradise Regained«) geschrieben und 1671 veröffentlicht. Dieses Werk rückt Christus, der seinem teuflischen Versucher in der Wüste widersteht, in den Mittelpunkt und verheißt, dass das Paradies von den Menschen wieder zurückzugewinnen sei, allerdings nur im Rahmen einer leidvollen Zukunft der Weltgeschichte. Das Spätwerk ist von der Aura eines tiefen Erwähltheitsgefühls durchtränkt. Denn das wiederzugewinnende Paradies, der zweite Bund Gottes mit seinem Volk, komme im Staatswesen der gemeinschaftlichen sittlichen Tat gleich, so wie sie das von Gott auserkorene, für die gesamte Menschheit vorbildliche Volk der Engländer praktizieren werde. Später sollte das puritanische Nordamerika die gleiche göttliche Bevorzugung für sich in Anspruch nehmen. Dem Kurzepos »Das wiedergefundene Paradies« folgte das Versdrama »Samson Agonistes«, das einigen Fachleuten als die eigentliche Krönung und Vollendung seines dichterischen Schaffens gilt, als die reinste »griechische« Tragödie, die England jemals hervorgebracht habe, und dabei als das persönlichste und christlichste Stück Miltons.


  LITERARISCHE UND POLITISCHE SCHRIFTEN


  
    • Dichtung:


    On Shakespeare (1630)


    L’Allegro (um1632)


    Il Penseroso (um 1632)


    Arcades (1632 bis ca. 1634)


    Comus (1634)


    Lycidas (1637)


    Das verlorene Paradies (1667)


    Das wiedergefundene Paradies (1671)


    Samson Agonistes (1671)


    • Politische Schriften:


    The Doctrine and Discipline of Divorce (1643)


    Areopagitica (1644)


    Of the Tenure of Kings and Magistrates (1649)


    Eikonoklastes (1649)

  


  Noch im Alter zeigte sich der Dichter, der keineswegs so sauertöpfisch war, wie er von manchen beschrieben wird, den Büchern, dem Wein und dem Tabak nicht abgeneigt. Außerdem versammelte bis an sein Lebensende in regelmäßigen Treffen zahlreiche bedeutende Freunde in geselliger Runde um sich. Am 8. November 1674 starb Milton an der Gicht. Man beerdigte ihn an unbekannter Stelle in der St.-Giles-Kirche in Cripplegate zu London.


  Insbesondere die Heroisierung Satans in »Das verlorene Paradies« erschien der Nachwelt derart faszinierend, dass im Gefolge der Französischen Revolution, des »Sturm und Drang« sowie der englischen Romantik der miltonsche Luzifer häufig als strahlend revolutionärer Held interpretiert wurde. Der in England lebende Schweizer Maler Johann Heinrich Füssli (in England Henry Fuseli) beispielsweise schuf ab 1790 insgesamt 47 Bilder zu Miltons Epos, die unter dem Titel die »Milton-Galerie« bekannt sind; der Dichter, Maler und Kupferstecher William Blake wiederum ließ sich von Miltons Werk inspirieren, indem er die Gestalt Satans zum heroischen Widerpart eines erbarmungslosen Christengottes radikalisierte. In Deutschland wirkte Milton besonders auf Friedrich Gottlieb Klopstock, dessen 1748 begonnener »Messias« den ersten großen Epos der neuhochdeutschen Literatur darstellt, und regte zugleich die Diskussion um die Schöpferkraft des Dichters an.


  GRIMMELSHAUSEN


  


  SOLDAT, SCHULTHEISS UND DICHTER


  Wohl kein anderes Werk der Zeit schildert die Gräuel des Dreißigjährigen Krieges, die insbesondere die Landbevölkerung trafen, so anschaulich wie der »Simplicissimus« und die »Simplicianischen Schriften« des zeitgenössischen Autors Grimmelshausen. Dessen unverfälschte Sprache und realistischen Schilderungen bilden ein einzigartiges kulturgeschichtliches Erbe, dessen einzelne Motive bis heute Dichtern und Komponisten als Anregung dienten.


  
    12. 3. 1621


    Geburt in Gelnhausen


    1634–1648


    Teilnahme am Dreißigjährigen Krieg


    1649–1660


    Gutsverwalter in Gaisbach


    1658


    Beginn der schriftstellerischen Tätigkeit


    1667–1676


    Schultheißenamt in Renchen bei Offenburg


    17. 8. 1676


    Tod in Renchen

  


  Lange Zeit wurde der »Simplicissimus« dem ansonsten unbekannten German Schleifheim von Sulsfort zugeschrieben; noch bei Goethe, Lessing und Clemens Brentano wird er als Autor genannt. Erst 1837 entdeckte man, dass das Psyeudonym »German Schleifheim von Sulsfort« nichts anderes als die Umstellung der Buchstaben des Namens Christoffel von Grimmelshausen war. Auch die Erzählfigur des »Simplicissimus«, ein so genannter Melchior Sternfels von Fuchshaim, lässt sich so auflösen.


  Die vielen Pseudonyme, die sich Johann Jakob Christoffel von Grimmelshausen im Laufe seiner Tätigkeit als Dichter zulegte, spiegeln seine Begeisterung für das Spiel mit Verkleidungen und Masken wider, ebenso wie das Titelkupfer der ersten Ausgabe des »Simplicissimus«, die im Jahr 1669 erschien und aus fünf Büchern bestand. Auf diesem Bild, das Grimmelshausen vermutlich selbst zeichnete, sieht man einige auf dem Boden liegende Masken, auf denen ein »wercklich Mischmasch«, ein Wesen aus menschlichen und tierischen Elementen mit Fischschwanz und Flügeln, steht. Diese Figur verkörpert die widersprüchliche Einheit des Verschiedenen und die zahlreichen Gestalten, hinter denen sich der Autor selbst verbirgt. Grimmelshausens Botschaft, die er immer wieder verkündete, nämlich dass die unmittelbare Erfahrung und der bloße Augenschein oftmals nicht die Wahrheit wiedergeben, entspricht nicht nur dem Zeitgeist – die Menschen glaubten zu seiner Zeit an Geister und Hexen –, sondern hing auch mit dem Fortschritt der Wissenschaften und den Entdeckungen im Barock zusammen. So erschloss zum Beispiel die Erfindung des Mikroskops ganz neue Welten – sozusagen eine Welt hinter der Welt; jene wahre Welt, von der Grimmelshausen glaubte, dass nur der Dichter sie wirklich entschlüsseln könne.


  DER DREISSIGJÄHRIGE KRIEG


  Hans Jakob Christoffel von Grimmelshausen wurde im Jahr 1621 im hessischen Gelnhausen geboren. Zu dieser Zeit herrschte seit drei Jahren Krieg in Europa. Dieser Krieg, der 1618 mit dem Prager Fenstersturz begann und 30 Jahre später mit dem Westfälischen Frieden enden sollte, war eine Folge der konfessionellen Gegensätze im Heiligen Römischen Reich deutscher Nation und des sich verschärfenden Gegensatzes zwischen den Ständen und der Habsburger Monarchie. Da auch außerdeutsche Mächte eingriffen, wurde das Reich Schauplatz eines europäischen Machtkampfes. Der nach dem Prager Fenstersturz eingesetzte Führer der protestantischen Union, Kurfürst Friedrich V. von der Pfalz, regierte nur einen Winter lang – weshalb er den Beinamen »Winterkönig« erhielt –, bis er von der katholischen Liga und dessen Feldherrn, dem bayrischen Herzog Maximilian, vertrieben wurde. Nach dieser Niederlage versuchten einige norddeutsche Länder die Reformation voranzutreiben und holten den Krieg damit auch nach Norddeutschland. Während sich der schwedische und der niederländische König auf die Seite der Protestanten stellten, erließ der Kaiser 1629 das so genannte Restitutionsedikt, welches auf die Rekatholisierung der protestantischen Gebiete abzielte. Nun mischte sich auch König Gustav II. Adolf von Schweden ein, der bald die Oberhand auf dem Schlachtfeld gewann und 1632 München besetzte. Als Gustav Adolf in der Schlacht von Lützen im Kampf gegen den habsburgischen Feldherren Wallenstein fiel und sich die spanischen Habsburger in die Streitigkeiten einmischten, schien sich das Blatt wieder zugunsten der Katholiken zu wenden. 1635 entschied sich Frankreich jedoch, auf der Seite der Protestanten zu kämpfen. So dauerte der Krieg noch weitere 13 Jahre. In der Folge wurde die Konfessionszugehörigkeit in Deutschland dahingehend geregelt, dass sich die Untertanen dem Konfessionswechsel ihres Landesherrn nicht anschließen mussten.


  Der Dreißigjährige Krieg, einer der längsten und grausamsten, die je auf europäischem Boden ausgetragen wurden, reduzierte die deutsche Bevölkerung um etwa ein Drittel. Plünderung, Mord, Vergewaltigung und Hunger waren an der Tagesordnung. Die Armeen hatten kein eigenes Nachschubsystem, sondern bedienten sich rücksichtslos bei den Bauern. Truppen wurden bei der Bürgerschaft einquartiert, von der die Militärverwaltung zudem hohe Abgaben forderte. Der einzelne Soldat verlor durch die damals übliche Kriegführung in kleinen Einheiten oft den Überblick, sodass der Krieg vielen Beteiligten als ein einziges Hin und Her erschien. Die Unbeständigkeit, das monatelange Etappenleben, die ständige Angst und die Anstrengungen ließen die Moral der Truppen oft verwildern. Zwischen den Garnisonen lag Niemandsland, in dem sich marodierende Banden ausbreiteten. Vor diesem Hintergrund schrieb Grimmelshausen seinen Roman »Der Abentheurliche Simplicissimus Teutsch«, der auf das Engste mit den Erlebnissen des Autors und den Kriegsgeschehnissen jener Zeit verbunden ist.


  HINEIN IN DEN KRIEG


  Johann Jakob Christoffel von Grimmelhausen stammte aus einer alten Adelsfamilie aus dem Thüringischen. Sein Großvater Melchior betrieb in Gelnhausen eine Bäckerei und Gastwirtschaft und hatte wohl aufgrund seiner wirtschaftlichen Lage den Adelstitel abgelegt, den sein Enkel sehr viel später wieder annehmen sollte. Grimmelshausens Vater starb bereits 1626. Seine Mutter heiratete ein Jahr darauf den Barbier Johannes Burck, mit dem sie nach Frankfurt am Main zog. Der kleine Johann wurde bei seinem Großvater in Gelnhausen zurückgelassen, wo er aufwuchs und die lutherische Lateinschule besuchte. Im September 1634 wurde der Ort nach der Schlacht von Nördlingen, mit der die Schweden ihre Vormachtstellung in Süddeutschland verloren, von den kaiserlich-spanischen Truppen erobert, geplündert und gebrandschatzt. Die Bewohner wurden niedergemetzelt, nur wenige entkamen durch die Flucht in die nahe gelegenen Wälder oder in die von Schweden und Hessen besetzte Festung Hanau. Es wird angenommen, dass sich unter ihnen auch der 13-jährige Grimmelshausen befand. Anfang 1635 ergriff eine kroatische Patrouille den Jungen und verschleppte ihn nach Bad Hersfeld. Wenig später wurde Grimmelshausen von hessischen Soldaten bei einer der damals üblichen Raubtouren aufgegriffen und nach Kassel gebracht.


  Die Verschleppungen und Gefangennahmen hat Grimmelshausen später in seinem »Simplicissimus« beschrieben, wo er sich besonders den ausschweifenden, rohen Sitten der kroatischen Soldaten und ihrer Anführer widmete. 1637 tauchte er plötzlich in Westfalen im Leibdragonerregiment des kaiserlichen Feldmarschalls Graf Hanns von Götz auf, wo er vermutlich die Stellung eines Stallburschen innehatte. Dieses Regiment war von 1636 bis 1638 in Soest stationiert und bezog sein Winterquartier in Dortmund. Auch diese Jahre hat Grimmelshausen in den »Simplicissimus« einfließen lassen. Er beschreibt detailliert die verschiedenen Ortschaften Westfalens, benutzt teilweise westfälische Redewendungen und schwärmt von den kulinarischen Besonderheiten dieser Gegend, beispielsweise dem Pumpernickel. Das kaiserliche Regiment zog weiter nach Süden und Grimmelshausen gelangte mit den Truppen an den Oberrhein. Hier hatte sich die Lage für die Kaiserlichen deutlich verschlechtert, nachdem es Bernhard von Sachsen-Weimar, dem Nachfolger des gefallenen Schwedenkönigs Gustav Adolf, gelungen war, Rheinfelden und Freiburg zu erobern. Nach der verlorenen Schlacht bei Wittenweier um das strategisch wichtige Breisach, zog das Regiment nach Neustadt im Schwarzwald ab. Grimmelshausen beschrieb auch diese süddeutschen Gegenden, den Schwarzwald und den Oberrhein, wo er die nächsten Jahrzehnte seines Lebens verbringen sollte, im »Simplicissimus« sehr realistisch.


  
    ›Adieu Welt, denn auf dich ist nicht zu trauen, noch von dir nichts zu hoffen […] das Allerbeständigste fällt, das Allerstärkste zerbricht, und das Allerewigste nimmt ein End …‹


    Grimmelshausen

  


  Im Sommer 1639 kam Grimmelshausen als Garnisonssoldat in das nahe gelegene Offenburg, wo er in das Festungsregiment des unter bayerischem Oberkommando stehenden Freiherrn Hans Reinhard von Schauenburg eintrat. Der Freiherr wurde auf den aufgeweckten jugendlichen Grimmelshausen aufmerksam, der schreiben, lesen, etwas Mathematik und sogar Latein konnte, und ernannte ihn zu seinem Regimentssekretär. Dass Grimmelshausen auch ein guter Zeichner gewesen ist, belegen einige Landschaftszeichnungen und Festungspläne. In der schauenburgischen Kanzlei begegnete Grimmelshausen dem Magister Johann Witsch, der die Kanzlei leitete. Witsch, ein klassisch gebildeter Philologe, der einen entscheidenden Einfluss auf das Leben des künftigen Autors ausübte, nahm den verwilderten Burschen unter seine Fittiche und machte ihn mit Wissenschaft, Religion sowie den Klassikern der Literatur bekannt. Grimmelshausen war ein eifriger Schüler und Leser, der versuchte, die ihm fehlende Bildung nachzuholen. Als Autodidakt wurde Grimmelshausen trotz seines reichen Bildungsschatzes zeitlebens vom Trauma des Ungebildetseins verfolgt, sodass er auf literarische Kritik empfindlich reagierte und beständig um Anerkennung warb. 1648 erhielt er den verantwortungsvollen Posten eines Regimentssekretärs im Dienste des Freiherrn Johann Burkhard von Elter, eines Schwagers des Offenburger Kommandanten, der einen Feldzug gegen die auf Wien marschierenden Schweden und Franzosen führte.


  BERNHARD, HERZOG VON SACHSEN-WEIMAR


  (* 1604, † 1639)


  
    Der tief religiöse, lutherisch geprägte Bernhard, Herzog von Sachsen-Weimar, kämpfte im Dreißigjährigen Krieg aufseiten der Protestanten. Nachdem er sich 1631 den Schweden unter König Gustav II. Adolf angeschlossen hatte, übernahm er nach dessen Tod in der Schlacht von Lützen vom 16. November 1632 als General das Kommando.


    1633 erhielt er den Oberbefehl in Süddeutschland sowie Franken als schwedisches Lehen, welches er durch seine ungestüme Eigenwilligkeit in der Schlacht bei Nördlingen am 5. und 6. September 1634 jedoch wieder verlor. Daraufhin trat Bernhard in französische Dienste mit der Anwartschaft auf die Landgrafschaft Elsass und die Landvogtei Hagenau. Er kämpfte in Lothringen erfolgreich gegen die kaiserlichen Truppen und nahm 1638 Breisach ein. Inmitten neuer Kriegsvorbereitungen gegen Bayern und Österreich starb er an den Pocken.

  


  DAS ENDE DES KRIEGES


  Am 24. Oktober 1648 beendete der Westfälische Frieden den Krieg und Grimmelshausen kehrte nach Offenburg zurück. Dort heiratete er – inzwischen zum Katholizismus übergetreten – am 30. August 1649 die Tochter eines älteren Kameraden aus dem Schauenburger Regimentsstab. Seine sieben Jahre jüngere Frau Catharina Henninger kannte er vermutlich bereits seit seiner Jugendzeit. Die Heirat bedeutete für Grimmelshausen einen sozialen Aufstieg und kennzeichnete gleichzeitig den Übergang von seinem unruhigen Soldatenleben hin zur Sesshaftigkeit eines bürgerlichen Lebens. Er wurde Gutsverwalter bei seinem ehemaligen Dienstherrn, Hans Reinhard von Schauenburg, und dessen Vetter Carl Bernhard in Gaisbach, nicht weit vom Schauenburger Stammschloss entfernt. Dort oblagen ihm neben der Kirchenpflegschaft die Steuereinziehung, die Ausübung der niederen Gerichtsbarkeit und die Bußgelderhebung sowie die Lagerung der Naturalabgaben. Zusammen mit seiner Frau hatte er zwischen 1650 und 1669 zehn Kinder – sechs Töchter und vier Söhne –, von denen jedoch die meisten früh verstarben.


  Nach elf Dienstjahren bei den Schauenburgs trat Grimmelshausen 1662 eine Stellung als Burgvogt des angesehenen Straßburger Arztes Dr. Johannes Küeffer auf der Ullenburg an. Grimmelshausen, der etwa drei Jahre auf der Ullenburg lebte, konnte dort sicherlich auch die riesige Bibliothek von Johannes Küeffer, der selbst literarische Ambitionen hatte, benutzen. Warum er die Ullenburg wieder verließ, ist nicht bekannt. Um 1665 erwarb er jedenfalls in Gaisbach ein Schaffnerhaus, das er zu einer Gastwirtschaft umfunktionierte. Der »Silberne Stern«, den Grimmelshausen in den Fortsetzungen des »Simplicissimus« erwähnt, wird ihm jedoch nur ein geringes Einkommen gesichert haben, zumal Gaisbach zu jener Zeit nur wenig Einwohner hatte, sodass er die Wirtschaft 1667 schon wieder aufgab. Im selben Jahr glückte eine Bewerbung um die Schultheißenstelle im benachbarten Renchen, die er bis an sein Lebensende innehatte. Sein Schwiegervater stellte die zu jener Zeit übliche Bürgschaft, da Grimmelshausen nur über Grundstücke verfügte und daher die Zahlung in Bargeld nicht aufbringen konnte. Während seiner Zeit in Renchen wurde nahezu seine gesamte literarische Produktion veröffentlicht. Um 1673 kam der Krieg wieder an den Oberrhein und Grimmelshausen meldete sich erneut zum Kriegsdienst. Bevor er diesen antreten konnte, verstarb er jedoch – anscheinend unerwartet – am 17. August 1676 im Kreise seiner Familie. Seine Frau Catharina überlebte ihn um fast sieben Jahre.


  DER SCHELMENROMAN


  
    Die aus Spanien stammende Romangattung des Schelmenromans stellt eine Variante des Abenteuerromans dar. Sein Held ist der »Pícaro«, der »Schelm«, der, um sich durchzuschlagen, vor keiner List und Betrügerei zurückschreckt, der als armer Diener seinem reichen Herrn überlegen ist, aber dennoch meist der Kürzeren zieht. Bevorzugt in der Ich-Form erzählt, trägt der Schelmenroman häufig satirische und sozialkritische Züge.


    Als erstes Werk gilt der 1554 anonym veröffentlichte Roman »La vida de Lazarillo de Tormes …«. Mit Aegidius Albertinus’ »Der Landzstörtzer Gusman von Alfarache« erschien 1615 als Bearbeitung einer spanischen Vorlage diese Romangattung erstmals in deutschsprachiger Form. Diese war auch Grimmelshausen bekannt, als er mit dem »Simplicissimus« den bedeutendsten deutschen Roman des 17. Jahrhunderts schrieb, der zugleich den künstlerischen Höhepunkt des Schelmenromans darstellte.

  


  SCHRIFTSTELLERISCHE ANFÄNGE


  1666 veröffentlichte Grimmelshausen unter dem Pseudonym »Samuelis Greifnson vom Hirschfeld« bei dem Leipziger Verleger Georg Heinrich Formmann den »Satyrischen Pilgram« und im selben Jahr den »Keuschen Joseph« bei dem Nürnberger Verleger Wolff Eberhard Felßecker, bei dem von nun an fast alle Werke Grimmelshausens erschienen. Der »Satyrische Pilgram« ist ein christliches, belehrendes Werk mit Thesen und Gegenthesen, dessen Thematik den »Simplicissimus« vorbereitete. Grimmelshausen lässt den Pilger durch Gut und Böse reisen, ohne dass es ihm jedoch gelänge, die Gegensätze zu überwinden. Dem in deutscher Sprache erschienenen Buch war kein Erfolg beschieden. Die moralisch-religiöse Tendenzhaftigkeit der frühen Werke Grimmelshausens findet sich auch in seiner Schrift »Der keusche Joseph«, die in der einfachen und volkstümlichen Sprache des »Simplicissimus« verfasst ist. Obwohl aus Grimmelshausens Werken eine umfangreiche literarische Bildung spricht – er war nicht nur mit der volkstümlichen deutschen Dichtung des 16. Jahrhunderts vertraut, sondern besaß zudem umfangreiche Kenntnisse der europäischen Literatur sowie astrologischer und historischer Werke –, fand er nie Anschluss an das literarische Leben seiner Zeit. Da er über keine formale akademische Ausbildung oder einen entsprechenden Status verfügte, blieb er trotz des großen Erfolgs seines »Simplicissimus« von den Sprach- und Dichtergesellschaften seiner Zeit ausgeschlossen.


  GRIMMELSHAUSENS »SIMPLIZIANISCHE SCHRIFTEN«


  
    Der Satyrische Pilgram (1666)


    Der keusche Joseph (1666)


    Der Abentheurliche Simplicissimus Teutsch (5 Bände; 1669)


    Continuatio des abentheuerlichen Simplicissimi … (1669)


    Trutz Simplex: oder Ausführliche und wunderseltzame Lebens-Beschreibung Der Ertzbetrügerin und Landstörtzerin Courasche (1670)


    Der seltzame Springinsfeld (1670)


    Der Ewig währende Kalender (1670)


    Des abenteuerlichen Simplicissimi ewig-währender Calender (1671)


    Das wunderbarliche Vogel-Nest (1672)

  


  DER SIMPLICISSIMUS


  1669 erschien »Der Abentheurliche Simplicissimus Teutsch«, das bis in die Gegenwart lebendig gebliebene, berühmteste Buch des deutschen Barock. In schneller Folge wurden rechtmäßige und unrechtmäßige Nachdrucke veröffentlicht. Grimmelshausen fügte nach dem Erfolg dem aus fünf Büchern bestehenden Roman ein sechstes an und schrieb weitere Werke wie »Des abenteuerlichen Simplicissimi ewig-währender Calender«, »Das wunderbarliche Vogel-Nest«, »Courasche« und den »Springinsfeld«. Doch der »Simplicissimus« blieb das herausragende Werk seiner Zeit, das ungemein erfolgreich war.


  Die Hauptfigur Simplicius Simplicissimus, der in der Ich-Form aus seinem Leben berichtet, ist ein Jedermann, keine hoch gestellte Persönlichkeit oder romantischer Held wie in den höfisch-historischen Romanen jener Zeit. Er beginnt seine Lebensgeschichte als einfältiger Knabe auf einem Spessarthof. Dort wächst Simplicissimus zunächst bei einem Bauern auf, den er für seinen Vater hält. In ironischem Ton schildert Grimmelshausen den armseligen Hof, den er zum Palast stilisiert: »Die Tapezereien waren das zarteste Geweb auf dem ganzen Erdboden, denn diejenige machte uns solche, die sich vor alters vermaß, mit der Minerva selbst um die Wett zu spinnen. Seine Fenster waren … dem Sant Nitglas (Nicht-Glas) gewidmet… Anstatt Pagen, Lakaien und Stallknecht hatte er Schaf, Böcke und Säu, jedes fein ordentlich in seine natürliche Lieberei gekleidet.«


  SIMPLICIUS SIMPLICISSIMUS


  
    Der Name des Titelhelden von Grimmelshausens bekanntestem Roman »Der Abentheurliche Simplicissimus Teutsch« leitet sich von dem lateinischen Adjektiv »simplex« ab, was schlicht, naiv, ehrlich, arglos, primitiv oder offen bedeutet; »simplicissimus« ist dessen höchste Steigerung.


    Einen weiteren Grund für diese Namensgebung mag der heilige Simplicius gegeben haben, der Stadtheilige von Fulda, der 483 n. Chr. in Rom zusammen mit seinen Geschwistern Faustinus und Beatrix den Märtyrertod erlitt. Seine Reliquien wurden vom heiligen Bonifatius nach Fulda gebracht und werden dort bis heute verehrt.


    Die Gesellschaftskritik des Romans gab jedenfalls den Ausschlag dafür, dass sich 1896 eine politisch-satirische Wochenschrift in München, die über eine Auflage von 80 000 bis 100 000 Exemplaren verfügte, »Simplicissimus« nannte.

  


  Das ruhige Leben auf dem Einödhof endet, als eine Horde marodierender Soldaten brandschatzend, gewalttätig und folternd über den Hof herfällt. Simplicissimus, der das Grauenhafte nicht begreift, kann sich in den Wald retten, von wo er den Hof in Flammen aufgehen sieht. Er trifft auf einen Einsiedler, der den Knaben, der nicht einmal seinen eigenen Namen zu nennen weiß, aufnimmt und ihn aufgrund seiner Naivität und Einfachheit auf den Namen Simplicius Simplicissimus tauft. Hier lernt er lesen und schreiben und wird im christlichen Glauben unterrichtet.


  Als der Einsiedler stirbt, wird Simplicius Simplicissimus einer gottlosen und lasterhaften Welt ausgeliefert, die so gar nicht den Grundsätzen des Einsiedlers entspricht. Im Kontrast zu dem unschuldigen Knaben erscheinen die geschilderten Niedrig- und Widrigkeiten der ihn umgebenden Welt noch viel mächtiger. Grimmelshausens literarischer Kunstgriff, die Unschuld als Mittel der Kritik zu verwenden, wird hier besonders deutlich. Simplicius durchlebt Gefahr, Not, Verfolgung, Glück und Unglück, Verderbtheit und Krankheit, die den Engelgleichen entstellt, um letztlich wieder dorthin zurükkzukehren, wo seine Geschichte ihren Anfang nahm. Der Roman endet mit der Abkehr Simplicius’ von der Welt, die der moralisierende Grimmelshausen folgendermaßen begründete: »Damit sich der Leser gleich, wie ich itzt thue, entferne der Thorheit und lebe in Rhue.«


  MOLIÈRE


  


  EIN KOMÖDIANT VON WELTRUHM


  Molière gehört zu den meistgespielten Dramatikern der Weltliteratur und zu den weltweit bedeutendsten Vertretern französischer Literatur und Kultur. Seine Fähigkeit, das Lachen und die kritische Beobachtung des Lebens aus wenigen grundlegenden menschlichen Verhaltensweisen und Verhältnissen hervorgehen zu lassen, hat seinen Komödien seit nunmehr drei Jahrhunderten zu immer neuer Zeitnähe verholfen.


  
    15. 1. 1622


    getauft in Paris


    1643


    Gründung der Truppe des »Illustre Théâtre«


    1645


    Anschluss an eine Wandertruppe


    seit 1658


    ständige Auftritte in Paris


    1659


    künstlerischer Durchbruch mit »Die lächerlichen Preziösen«


    seit 1661


    Auftritte im Palais Royal


    17. 2. 1673


    Tod in Paris

  


  Als Jean-Baptiste Poquelin wurde Molière wahrscheinlich am 13. oder 14. Januar 1622 in Paris in eine alteingesessene Handwerkerfamilie hineingeboren. Das gut gehende Tapezier- und Einrichtungsgeschäft der Eltern Jean und Marie, geborene Cressé, in der Rue Saint-Honoré bot dem Erstgeborenen später den Titel eines »Königlichen Dekorateurs und Kammerherrn« und damit eine bescheidene Funktion bei Hofe, was Ansehen in der Zunft und einige wirtschaftliche und gesellschaftliche Vorteile mit sich brachte. Der Vater finanzierte ihm eine humanistisch-literarische Schulbildung am Jesuitenkolleg Louis-le-Grand und förderte damit die Möglichkeiten, nützliche Beziehungen zu Mitschülern und Lehrern zu knüpfen, die höheren Ständen oder literarischen und philosophischen Kreisen angehörten. Es ist unklar, ob danach eine juristische Ausbildung und der Abbruch dieses Studiums wegen der attraktiven Schauspielerin Madeleine Béjart erfolgten. Dass Molière schon als Kind die lebendige Pariser Theaterwelt erlebte, vielleicht gemeinsam mit seinem theaterbegeisterten Großvater im Theaterhaus des Hôtel de Bourgogne, ist durchaus vorstellbar. Auch die neue Seinebrücke Pont-Neuf mit ihren Straßentheatern war nicht weit vom Wohnhaus der Poquelins in der Markthallengegend entfernt; Possenreißer und Schauspieler wurden von Ärzten und Apothekern auf offener Straße als Kundenattraktionen eingesetzt; und auch die quirligen italienischen Stegreifkünstler der Commedia dell’Arte vergnügten schon lange das Pariser Publikum.


  SCHAUSPIELER EINER PARISER BÜHNE UND WANDERJAHRE


  Ein unwiderstehlicher Drang zur Bühne, vielleicht auch zum freieren Leben der Schauspieler, das er im Umfeld seiner Geliebten, der schon berufsmäßigen Schauspielerin Madeleine Béjart, kennen lernte, war vermutlich der ursprüngliche Antrieb, der den 20-jährigen Moliére veranlasste, bei den Vorbereitungen zur Gründung einer neuen Pariser Theatertruppe mitzumachen. So entstand 1643 das »Illustre Théâtre« als Gemeinschaftsprojekt Molières mit der erfahrenen Schauspielerfamilie Béjart. Es war keine schlechte Truppe, die 1644 erstmals am linken Seineufer ihre Pforten öffnete und zunächst mit ernstem Theater ein Publikum zu gewinnen suchte. Der junge Poquelin aus gutbürgerlichem Hause, der die Geschäftsleitung des »Illustre Théâtre« übernommen hatte, unterzeichnete hier erstmals mit seinem Künstlernamen Molière. Als Schauspieler versuchte sich Molière zunächst in ernsten Rollen – mit geringem Erfolg. Sein Metier war das Feld der großen Possenreißer. Probleme gab es mit der eingesessenen Konkurrenz, die, wie alle gesellschaftlichen Gruppen im 17. Jahrhundert, auf erworbene Eigenrechte und Privilegien pochte und neu hinzukommende Truppen zu verdrängen suchte. Ferner musste mit scharfer Zensur, mit der moralischen Strenge des Klerus gerechnet werden. Nicht zuletzt bedrückte der ständige Geldmangel, der Molière als Finanzverwalter der Truppe sogar für einige Tage ins Gefängnis brachte.


  Alle diese Widrigkeiten führten die Schauspieler schließlich dazu, ihr junges Unternehmen wieder aufzugeben und sich ab 1645 der erfahrenen Truppe des Charles Dufresne anzuschließen, die vom Herzog von Epernon protegiert wurde und als Wanderbühne Paris verließ. Es begann für Molière und seine Mitstreiter eine 13-jährige arbeits- und erfahrungsreiche Zeit in der französischen Provinz. Man gewann ab 1653/54 als mächtigen Mäzen und Schirmherrn den zur königlichen Familie gehörenden Prinzen von Conti, der allerdings später aus privaten und religiösen Gründen zu einem erbitterten Theaterfeind wurde. Molière machte sich in diesen Jahren als Schauspieler einen Namen, aber auch das gesamte Ensemble gewann an Ansehen, während viele andere Wanderbühnen wieder aufgeben mussten. Bis 1657 durfte die Truppe als »Schauspieler des Prinzen von Conti« auftreten. Diese 13 Jahre waren für Molière eine unbezahlbare Lernphase als Schauspieler und als Dramatiker, der es mit höchst unterschiedlichen Theaterbesuchern zu tun bekam. Was Molière in dieser Zeit an Farcen und szenischen Skizzen für sein Ensemble erdacht hatte, ist verloren oder vielleicht niemals niedergeschrieben worden.


  
    ›Alles an ihm war Sprache; ein bloßer Schritt, ein Lächeln, ein Wimpernschlag, eine Kopfbewegung machten mehr verständlich, als ein Großsprecher in einer Stunde hätte sagen können.‹


    Molières früherer Gegner und späterer Bewunderer Donneau de Visé

  


  RÜCKKEHR NACH PARIS


  Im Herbst 1658 kehrte Molière nach Paris zurück, nachdem Madeleine Béjart als treibende Kraft im Juli das »Ballspielhaus im Marais« für 18 Monate als Theatersaal angemietet hatte. Nicht der 36-jährige Impresario Molière war der zu erobernden Pariser Theaterwelt bekannt, sondern die beiden Stars der Truppe, die Damen du Parc und de Brie. Es gelang dem Ensemble, die Protektion des 18-jährigen Philippe von Orléans zu erringen, der als Bruder des Königs den Titel »Monsieur« trug, weshalb Molières Schauspieler sich nun »Comédiens de Monsieur« (Theatertruppe des einzigen Bruders des Königs) nennen durften; zudem erlangte Moliére das Wohlwollen des 20-jährigen Königs, der ihm nach der ersten erfolgreichen Aufführung erlaubte, ab November 1659 in einem schönen Saal im Seitenflügel des Louvre, dem »Petit-Bourbon«, seine Stücke anzukündigen. Das Repertoire zeigt, dass der junge Theaterunternehmer auch diesmal beabsichtigte, sich mit ernstem Theater einen Namen zu machen, als Tragödienheld aufzutreten, also mit dem Hôtel de Bourgogne, den »Großen Schauspielern«, zu konkurrieren. Das schlug offensichtlich fehl – Molière verdankte seine ersten Erfolge den scherzhaften Stückchen, die bei Aufführungen üblicherweise nur als Anhängsel an große Tragödien gespielt wurden. In dieser Zeit boten die beiden etablierten Theater (Hôtel de Bourgogne, Théâtre du Marais) kaum Farcen oder Kurzpossen, die noch bis zu Beginn des 17. Jahrhunderts stets zu einer normalen Vorstellungsserie gehört hatten. Als Molière daher die alte Posse im neuen Gewand wieder aufleben ließ, traf er damit offenbar auf ein Bedürfnis des Publikums. Auch Ludwig XIV. amüsierte sich, wie berichtet wird, königlich über eine Farce mit dem Titel »Der verliebte Doktor« (»Le docteur amoureux«).


  DER KÖNIG UND DIE KÜNSTE


  
    Der Hof des jungen Ludwig XIV. bot in den ersten Jahren dem Vorhaben Molières und der Familie Béjart günstige Bedingungen. Die höfische Atmosphäre war geprägt von dem natürlichen Bedürfnis einer jungen, lebenslustigen Generation nach Abwechslung und Vergnügen. Alle Lebensbereiche, so auch die Künste, begannen, sich auf den jungen Monarchen hin zu orientieren, seinem Ruhm, seinem Glanz zu huldigen, sein Liebesleben idealistisch zu verbrämen und seinen staatsmännischen Neuerungen zu applaudieren. König Ludwig unterstützte die zeitgenössische Kunstszene, und so auch Molière, vor allem aus innen- und außenpolitischen Gründen, um damit Prachtentfaltung und »Gloire« zu demonstrieren. Mit verschiedenen Themen fügte sich Molière in diese neue zentralistische Politik ein, die auch den Künstlern staatstragende Funktionen übertrug. Molière unterwarf sich besonders gern, wie er in einer seiner Komödien sagt, dem »Urteil des Hofes« und bot dafür einen »prompten Gehorsam«.

  


  DIE SENSATION DER »LÄCHERLICHEN PREZIÖSEN«


  Molière konnte seine ersten Aufführungen in Paris, »Die lächerlichen Preziösen« (»Les précieuses ridicules«, 1659) und »Die Schule der Ehemänner« (»L’école des maris«, 1661), mit Geschick publikumswirksam inszenieren. Es gelang ihm, aus der alten Farcenform eine moderne Konzeption von beachtlicher formaler und sprachlicher Qualität zu entwickeln, indem er aktuelle Themen anschnitt und somit deren possenhafte Behandlung in die Darstellung eines echten Zeitproblems münden ließ. In der»Schule der Ehemänner« war dies die menschenunwürdige Behandlung junger Mädchen, in den»Lächerlichen Preziösen« das modisch-affektierte Gehabe und die gekünstelte Sprache adliger Intellektuellenzirkel. Die empfindlichen Reaktionen preziöser Salons und Adelshäuser ließen das einaktige Prosastück zur Sensation werden. Der Andrang des Publikums aus allen Schichten und der ganzen Region wird als überwältigend geschildert. König und Hof konnten sich über Molières satirische Hiebe umso erhabener fühlen und umso herzhafter darüber lachen, als der gewitzte Dramatiker versicherte, er habe natürlich nur das provinzlerische Nachäffen der preziösen Mode des gezierten Redens und der übertrieben verschwenderischen Kleidung und Lebensführung dem Gelächter preisgeben wollen, keineswegs aber die echten Vertreter der kulturbeflissenen Pariser Preziosität; eine Schutzbehauptung, die er später anlässlich des »Tartuffe« auch auf die Frömmler anwendete.


  IM GENUSS KÖNIGLICHEN WOHLWOLLENS


  Aufbauend auf dem typen- und gruppenkritischen Bestand antiker und mittelalterlicher Komödientradition hatte Molière schon früh begonnen, Gesellschaft sowie Lebens- und Umgangsformen seiner Zeit zu sezieren, Frömmler, Karrieristen, Spießer, Emporkömmlinge, Pseudointellektuelle vorzuführen oder auch Höflingscliquen, Korruption, Schmeicheleien, Klatsch und Hinterhältigkeit darzustellen. Dem König, der dabei war, gegenüber dem Adel die Zügel seines Regiments anzuziehen, kam es nicht ungelegen, wenn Auswüchse höfischer oder aristokratischer Großspurigkeit lächerlich gemacht wurden. Er förderte aus innenpolitischen Erwägungen finanzkräftige Emporkömmlinge, den Ämter- und Titelkauf sowie die Bürokratisierung des Staates und letztlich damit auch die Verbürgerlichung der Gesellschaft, um die Macht des einflussreichen Geburtsadels allmählich ganz abzubauen. Molières gnadenloser Umgang mit den »lächerlichen Marquis«, mit Angebern und lästigen Personen, wie er sie in »Die Plagegeister« (»Les fâcheux«, 1661) Revue passieren ließ, zielte auf die Entwicklung eines Gesellschaftstheaters, in dem der soziale Wandel seit dem Herrschaftsantritt Ludwigs XIV. zum Ausdruck kam. Das Stück präsentiert sich in der Form einer Ballettkomödie. Und auch damit kam Molière dem Geschmack des Königs, der festlichen Tanz über alles liebte, entgegen. Bis zum Ende seiner Karriere sollte Molière seine Neigung pflegen, zur Erneuerung des französischen Theaters insgesamt die Komödien für viele Kunstformen wie Musik, Gesang, Tanz, Pantomime zu öffnen.


  ERNSTE SCHWIERIGKEITEN: »DIE SCHULE DER FRAUEN«


  Das königliche Wohlwollen bedeutete jedoch nicht, dass sich Molière ohne Schwierigkeiten entfalten konnte. Zuerst verlor er den Theatersaal des »Petit-Bourbon«, der 1660 ohne Vorwarnung für Neubauzwecke abgerissen wurde. Nur aufgrund hoher Fürsprache gestattete der König nach drei Monaten kostspieliger Theaterpause den Einzug des Ensembles in das »Palais Royal«, in dem sich Molière endgültig etablieren durfte. Sodann organisierte sich allmählich der Widerstand gegen ihn von verschiedenen Seiten.


  Mit der »Schule der Frauen« (»L’école des femmes«, 1662) begannen für Molière, der nun nicht mehr als Spaßmacher angesehen werden konnte, ernste Schwierigkeiten. Er trat in dieser abendfüllenden Komödie allzu rigorosen moralischen Vorurteilen entgegen, indem er, zum Teil leicht zotig, eine natürlichere, auch freiere, selbstbestimmte Handhabung von Liebe und Ehe propagierte gegenüber der traditionellen Unterdrückung weiblicher und jugendlicher Bedürfnisse.


  Hierbei hatte Molière nicht mehr nur mit der Gegnerschaft der Konkurrenz oder dem Hass verspotteter Einzelpersonen oder Gruppen zu rechnen, sondern bekam nun auch den Widerstand seitens einer mächtigen Institution wie der Kirche zu spüren; ein Widerstand, der seine schärfste Form im jahrelangen Streit um die Aufführung des »Tartuffe oder Der Heuchler« (1664–69) erreichte, da der Klerus einen fatalen Einfluss Molières auf den jungen König und damit auf die Reichsführung befürchtete. Es wurden ihm religionsfeindliche, unzüchtige, ja sogar pornographische Bestrebungen vorgeworfen. Das war für einen gesellschaftlich rangniederen Menschen gefährlich in einer Zeit, da Religion keine Privatsache, sondern die Grundlage aller Lebensbereiche, vorzüglich der Reichsidee und der geheiligten Person des Königs war. Einzelne Widersacher Molières plädierten gar für dessen Verbrennung. Eine Rolle spielten bei dieser Kampagne selbst persönliche Ereignisse wie die Heirat Molières mit Armande Béjart im Jahr 1662, der viel jüngeren Schwester – oder vielleicht auch der Tochter – seiner langjährigen Lebensgefährtin Madeleine.


  In späteren Zeiten wurde er sogar des Inzests bezichtigt, da man ihn und nicht einen früheren adligen Geliebten Madeleines für den Vater Armandes ansah. Alle diese Widrigkeiten hatten aber keinen Einfluss auf seine gute Beziehung zu Ludwig XIV., der sich herabließ, für Molières und Armandes ersten Sohn 1664 die Taufpatenschaft zu übernehmen, und danach dem Ensemble Molières im Jahr 1665 den ehrenvollen Titel »Schauspieltruppe des Königs im Palais Royal« verlieh.


  HERAUSFORDERUNG DER KIRCHE: »TARTUFFE« UND »DON JUAN«


  Die Anfeindungen und Intrigen, denen Molière mehr und mehr ausgesetzt war, zielten auf seine liberale Lebensauffassung ab. Er provozierte mit gewagten Themen, mit denen Missstände der Zeit dem Gelächter preisgegeben wurden und die er nur im Vertrauen auf das Wohlwollen des Königs und anderer mächtiger Personen riskieren konnte. In diesen Zusammenhang gehört »Tartuffe oder Der Heuchler«, eine Komödie, mit der Molière religiöse Heuchelei und Bigotterie an den Pranger stellte, aber zugleich übertriebene Sittenstrenge oder fanatischen Glaubenseifer einzelner Orden, wie Jesuiten oder Jansenisten, oder einzelner Persönlichkeiten attackierte. Es besteht keine begründete Veranlassung zu glauben, dass Molière Freidenker oder gar Atheist war. Er war allerdings kein praktizierender Christ und hatte wie alle Schauspieler, denen die Kirche im 17. Jahrhundert prinzipiell die Kommunion verweigerte, ohnehin eine schlechte Stellung.


  Für Molière verstärkten sich mit dem Streit um den »Tartuffe« und dessen fünfjährige Verzögerung die Schwierigkeiten, denn die Macht der kirchlichen Widersacher erschreckte viele seiner Freunde und Mitstreiter und ließ 1665 seinen »Don Juan«, dessen Titelgestalt er vom Frauenverführer zum Nihilisten und blasphemischen Lebemann umdeutete, einer zweiten Kampagne zum Opfer fallen. Die erneut von Molière herausgeforderten kirchlichen Kreise vermochten nun den König von Molières politischer Gefährlichkeit zu überzeugen. Aufgrund massiver Einflussnahme gingen die Einnahmen der Truppe drastisch zurück. Der »Don Juan« musste schließlich vom Spielplan gestrichen werden. Dieses Missgeschick war umso schwerwiegender, als Molière aufgrund einer bedrohlichen Erkrankung im Winter 1664/65 sein Theater zwei Monate lang schließen musste.


  RASTLOSES SCHAFFEN, KRANKHEIT UND TOD


  Nach den turbulenten Jahren in Paris scheint Molière seit 1665 immer mehr von Krankheit belastet und beruflich behindert worden zu sein, was eine Serie böser, aber auch resignativer Ärztesatiren zur Folge hatte, von »Die Liebe als Arzt« (»L’amour médecin«, 1665), »Der Arzt wider Willen« (»Le médecin malgré lui«, 1666) über Szenen im »Don Juan« (1665) bis zu »Der eingebildete Kranke« (»Le malade imaginaire«, 1673). Die politischen und ideologischen Anfeindungen hatten ihm schwer zugesetzt, und so wandte sich Molière anderen, weniger gefährlichen Themen zu, die zwar immer noch psychische und geistige, auch soziale Verkrüppelungen seiner Umwelt aufspießten, aber nicht mehr politisch einflussreiche Zirkel und Bewegungen zur Zielscheibe hatten. Aus diesem Impuls heraus entstanden die Prosakomödie »George Dandin« (1668) und die Ballettkomödie »Der Bürger als Edelmann« (»Le bourgeois gentilhomme«, 1670).


  KIRCHLICHE WIDERSACHER


  
    Mit seinem »Tartuffe« geriet Molière zwischen die Fronten der Freigeister, die die Komödie förderten – zum Beispiel der Prinz von Condé – und der Lobby der Klerikalen, die mithilfe des Erzbischofs von Paris die Zweitfassung des »Tartuffe« von 1667 (mit dem Titel »Panulphe oder Der Heuchler«) verbieten ließ und in der »Kabale der Frömmler« den König gegen das Stück einzunehmen suchte. Letzteres gelang ihr zwar nicht, aber auch der König, der innenpolitische Rücksichten nehmen musste, konnte nicht verhindern, dass die Komödie erst nach fünfjähriger Verzögerung für die Öffentlichkeit freigegeben wurde.


    Dahinter stand die »Gesellschaft vom heiligen Sakrament des Altars«, gegründet 1627, eine bis in den Staatsrat und die Hocharistokratie einflussreiche, geheimbündlerische Laien- und Priestergesellschaft zur moralischen Aufrüstung; ihr Programm umfasste Weltmission, Sozialarbeit, Bekämpfung der Ketzerei, des Duells, der Prostitution und des Freidenkertums.

  


  Was der Aristokratie ganz besonderen Spaß bereitete, war die Art, in der Molière im »Bürger als Edelmann« den überzogenen Anspruch der reichen Bürger auf gehobene adlige Lebensführung karikierte und mit dem exotischen Schabernack einer »Turquerie« umrahmte. Zugleich diente das Stück auf königlichen Wunsch dazu, mit einer Türkenkomödie dem türkischen Botschafter in Paris den Glanz, die Macht und die ironische Herablassung des französischen Königshofes zu demonstrieren. Auch »Der Menschenfeind« (»Le misanthrope«, 1666) gibt ein Bild seiner Zeit, eines fanatisch aufrichtigen Ehrenmannes sowie ein wahrheitsgetreues Abbild des vom höfischen Zeremoniell deformierten Hofschranzentums. Und im »Geizigen« (»L’avare«, 1668), einer farcenhaften Komödie mit sehr bitterem Beigeschmack, prangerte Molière ein moralisch und volkswirtschaftlich gefährliches Laster seiner Zeit an: den Wucher.


  Der zunehmende Erfolg, aber auch die zahlreichen Schwierigkeiten, mit denen Molière jahrelang konfrontiert wurde, erforderten seine ganze Energie. Der unermüdlich schreibende Dramatiker arbeitete zugleich als Intendant, Geschäftsführer, Regisseur und als Schauspieler. Seine Inszenierungen waren zur Bewunderung der Zeitgenossen stets detailliert geplant und umfassend vorbereitet. Molière zeichnete sich darüber hinaus in verschiedensten Rollen aus; seine persönliche schauspielerische Schöpfung war die komische Figur des Sganarelle.


  Diese Mehrfachbelastung zehrte zunehmend an Molières Kräften. Ein weiterer persönlicher Tiefschlag war der Tod seiner ehemaligen Geliebten und langjährigen Weggefährtin Madeleine Béjart im Februar 1672, der es noch gelungen war, die Bedingungen für ein so genanntes christliches Begräbnis zu schaffen, indem sie auf dem Totenbett ihrem Schauspielerberuf entsagte und die Kirche damit zufrieden stellte. Molière sollte ein Jahr später nicht einmal mehr die Zeit bleiben, einen Priester zu finden, geschweige denn die für Schauspieler übliche Exkommunikation rückgängig machen zu lassen.


  Im März 1672 übertrug der an Musik- und Tanzspektakeln interessierte König das Recht, Musiker und Sänger auftreten zu lassen, an seinen Hofkomponisten Jean-Baptiste Lully, was Molières künstlerische Bewegungsfreiheit stark einschränkte und ihm die Wandelbarkeit königlichen Wohlwollens drastisch vor Augen führte.


  JEAN-BAPTISTE LULLY


  (* 1632, † 1687)


  
    Als Giovanni Battista Lulli in Florenz geboren, stieg der begnadete Musiker – so die Legende – durch sein außerordentliches Geigenspiel vom Küchenjungen der Schwester Ludwigs XIV. zum Leiter des königlichen Streichorchesters auf. Als Komponist erreichte er beim König ein so hohes Ansehen, dass er schließlich zum Hofkomponisten ernannt wurde. In Zusammenarbeit mit den Dichtern Molière, Quinault und de Benserade schuf Lully die französische Oper, die die Bühnen ein Jahrhundert lang beherrschte. Aus seinen Opern entwickelte er die Orchestersuite, die einen großen Einfluss auf die großen deutschen Komponisten wie Bach, Händel und Telemann hatte.

  


  Anfang Januar 1673 schließlich erkrankte Molière so schwer, dass er nicht mehr auftreten konnte. Seine letzte Krankheit war wohl das fatale Zusammenwirken jahrelanger Überforderung, einer akuten körperlichen Krankheit in Form einer Lungenentzündung sowie eines nervlich-psychischen Leidens. Sein Sterben begann schon auf der Bühne; während der vierten Aufführung des »Eingebildeten Kranken«, in dem der Sterbenskranke selbst den eingebildeten Kranken spielte, gelang es Molière noch, die plötzlich in aller Heftigkeit ausbrechenden Symptome mit schauspielerischen Tricks zu überspielen und zu verschleiern. Wenige Stunden nach der Vorstellung starb Molière in seinem Haus, ohne priesterlichen Beistand.


  HAUPTWERKE


  
    Die lächerlichen Preziösen (1659)


    Die Schule der Ehemänner (1661)


    Die Plagegeister (1661)


    Schule der Frauen (1662)


    Tartuffe oder der Heuchler (1664)


    Don Juan (1665)


    Die Liebe als Arzt (1665)


    Arzt wider Willen (1666)


    Der Menschenfeind (1666)


    Der Geizige (1668)


    George Dandin (1668)


    Der Bürger als Edelmann (1670)


    Der eingebildete Kranke (1673)

  


  Sein Todestag, der 17. Februar 1673, war der erste Jahrestag des Todes seiner ehemaligen Geliebten Madeleine Béjart. Seiner Frau Armande gelang es wenigstens, durch persönliche Bittgänge zum König ein halbwegs ordentliches Begräbnis zustande zu bringen, aber, wie die kirchliche Behörde verlangte, »ohne jeden Pomp« und nur bei Nacht.


  DANIEL DEFOE


  


  AHNHERR DES ENGLISCHEN ROMANS


  Daniel Defoes heutige Berühmtheit gründet vorwiegend auf seinem 1719 veröffentlichten Roman »Robinson Crusoe«, der anschaulich von einem Schiffbruch und dem Leben auf einer einsamen Insel berichtet. Neben weiteren fast durchweg als fiktiven Lebensgeschichten gestalteten Romanen schrieb Defoe unzählige politische Pamphlete, Artikel und Abhandlungen zu kurios anmutenden Themen. Er gilt auch als Ahnherr des Journalismus.


  
    Sommer 1660 (?)


    Geburt in London


    1692


    erster Aufenthalt im Schuldgefängnis


    1697


    erste Buchpublikation


    1703–1713


    Herausgeber der Zeitschrift »The Review«


    1719


    »Robinson Crusoe« erscheint


    26. 4. 1731


    Tod in London

  


  Erst um das Jahr 1700 herum nahm Daniel Defoe seinen adeligen Status kennzeichnenden Nachnamen an, unter dem er noch heute bekannt ist. Geboren wurde der Londoner vermutlich im Sommer 1660 als Daniel Foe. Wie so vieles aus Defoes bewegtem Leben ist auch sein genaues Geburtsdatum nicht bekannt. Seine Mutter Alice starb früh, der als Talgkerzenzieher ausgebildete Vater James Foe brachte es zunächst als kleiner Händler, später als Kaufmann allmählich zu leidlichem Wohlstand und der angesehenen Stellung eines Londoner Bürgers. Religiös zählte die Familie Foe zu den so genannten Dissenters, einer Gemeinschaft, die ihrem protestantischen Glauben außerhalb der anglikanischen Staatskirche nachging und die unter den Stuart-Königen Karl II. und Jakob II. bis 1689 ganz erheblich benachteiligt, nicht selten sogar verfolgt wurde. Aufgrund dieser Diskriminierung blieb dem jungen Defoe ein Studium in Oxford oder Cambridge versagt, sodass er stattdessen die eigens für die Ausbildung protestantischer Abweichler eingerichtete Akademie in Newington Green besuchen musste. Anders als an den beiden altehrwürdigen Universitäten wurde hier großer Wert auf den Gebrauch der englischen Muttersprache gelegt, wovon der um einen schnörkellosen und verständlichen Stil bemühte spätere Vielschreiber Defoe ausgesprochen profitierte.


  Der Vater wünschte ausdrücklich, dass Daniel eine Predigerkarriere beginnen solle. Doch Defoe widersetzte sich ihm und betätigte sich als Geschäftsmann. Sein rastloser Unternehmergeist bescherte ihm allerdings viel zu selten den erwünschten zählbaren Erfolg. Er handelte mit Strumpfhosen und Spirituosen, führte Tabak aus den nordamerikanischen Kolonien ein und versuchte sich an einer kostspieligen Grundstücksspekulation im Umland von London. Er gründete eine Schiffsversicherung und investierte Geld in die Konstruktion einer Tauchglocke, mit der Schätze vom Meeresgrund geborgen werden sollten. Ferner beteiligte er sich an einer Farm für Zibetkatzen, die einen zur Parfümherstellung verwendeten Duftstoff erzeugen. Bei diesen teilweise gleichzeitig eingegangenen Unternehmungen verlor der unerfahrene und planlos vorgehende Defoe häufig den Überblick über seine finanziellen Möglichkeiten und verschuldete sich bis zum Bankrott. 1692 musste er im Schuldgefängnis einsitzen, danach seiner Gläubiger wegen zeitweise untertauchen. Diesen beachtlichen finanziellen Niedergang konnte auch die ansehnliche Mitgift nicht verhindern, die Defoes Ehefrau Mary Tuffley in die 1684 geschlossene Ehe eingebracht hatte. Aus dieser lebenslangen Verbindung sollten insgesamt acht Kinder hervorgehen, von denen sechs das Erwachsenenalter erreichten.


  DER PAMPHLETIST


  Ein beschauliches Familienleben war mit Defoe allerdings kaum zustande zu bringen. Sein wirtschaftlich ruinöses Geschäftsgebaren, aber auch sein politisch allseits aneckendes Wesen weisen vielmehr auf einen Charakter hin, dem wohl nicht zu Unrecht selbstzerstörerische Züge unterstellt wurden. Defoes Leben glich einer fortlaufenden, nicht jederzeit geglückten Gratwanderung. Während der Regierungszeit Wilhelms III. von Oranien wirkte er als Publizist für den in England wenig beliebten Niederländer. Dass Wilhelm und sein verhasster, vornehmlich aus Landsleuten zusammengestellter Beraterstab zur Zielscheibe fremdenfeindlicher Stimmungen wurden, empfand Defoe als Zeichen der Undankbarkeit gegenüber einem von ihm hoch geschätzten König, mit dem er nach eigener Aussage freundschaftliche Beziehungen unterhielt. Mit drei Pamphleten unterstützte er Wilhelms heftig kritisierte Forderung nach einer professionellen Armee, die auch in Friedenszeiten vorgehalten werden sollte, und verspottete in seiner populären politischen Versdichtung »Der waschechte Engländer« aus dem Jahre 1701 die Vorstellung eines reinrassigen englischen Volkes.


  GEFÄNGNIS UND PRANGER


  
    Die englischen Gefängnisse der Zeit, in denen Daniel Defoe mit ihnen Bekanntschaft machte, wurden vornehmlich genutzt, um Angeklagte vor und während ihres Prozesses sowie Verurteilte, die ihre Bestrafung erwarteten, aufzunehmen. Das Londoner Staatsgefängnis Newgate (auch Old Bailey), wo Defoe einsaß, zählte zu den berüchtigtsten dieser Adressen.


    Gefängnisstrafen als solche wurden damals nur sehr selten, meist in Verbindung mit einer anderen Strafe wie dem Pranger, ausgesprochen. Meist wurde er in belebten Straßen oder auf großen öffentlichen Plätzen errichtet. Hier wurde der Verurteilte auf einer sich drehenden Plattform der Öffentlichkeit präsentiert, Arme und Kopf waren durch Löcher in einer Holzkonstruktion gesteckt. In der Regel musste der Delinquent eine Stunde in dieser Position verweilen.


    In dieser Zeit hatte das Volk Gelegenheit, den Täter mit faulen Eiern, Exkrementen oder gar Steinen zu bewerfen und so seine Verachtung des Täters auszudrücken.

  


  Mit dem Tod Wilhelms sank Defoes Stern jedoch; er geriet erneut in beträchtliche finanzielle Nöte, die aber nur einen kleinen Teil seiner Sorgen ausgemacht haben dürften. Nach Jahren der Konsolidierung veröffentlichte er 1702 nämlich ein anonymes Pamphlet, in dem er scheinbar für die rücksichtslose Ausrottung der Dissenters eintrat. Seine wenig hintergründige Ironie wurde allerdings nicht verstanden. Über das gesamte protestantische Glaubenspektrum hinweg war die Empörung entsprechend groß; die Vertreter der anglikanischen Staatskirche fühlten sich nicht zu Unrecht bloßgestellt und die Dissenters vermuteten einen Frontwechsel des als Verfasser ausgemachten Defoe. Nach monatelanger Flucht landete er im berüchtigten Londoner Gefängnis Newgate, wurde an den Pranger gestellt und schlitterte in seinen zweiten Bankrott, da er sich nur unzureichend um seine zwischenzeitlich gegründete und bis dahin florierende Manufaktur für Ziegelsteine kümmern konnte.


  Seine Freilassung aus dem Gefängnis verdankte Defoe im Wesentlichen dem Politiker Robert Harley, Earl of Oxford, der unter Königin Anna 1704 zum führenden Minister aufrückte. Nachdem sich Defoe in den Jahren zuvor durch etliche Pamphlete, in denen er die Macht des Volkes gegen Regierung und Parlament herausgestrichen hatte, den Ruf eines Volkstribuns erworben hatte, begab er sich nun in die für ihn auch finanziell reizvollen Dienste der neuen Regierung – als Berater, Publizist und Spion. In einem Memorandum empfahl er Harley, seine staatsmännische Popularität im Volk zu steigern, und setzte sich nachdrücklich für den Aufbau eines engmaschigen Agentennetzes ein, das der Regierung ausführliche Informationen über andere Staaten, aber auch über alle Landesteile und gesellschaftlichen Gruppen der britischen Inseln selbst verschaffen könnte. In der Folgezeit verfasste er beinahe im Alleingang eine zunächst einmal, später dreimal wöchentlich erscheinende regierungsnahe Zeitschrift, »The Review« (1703–13), die als Vorlage für zahlreiche moralische Wochenschriften der Aufklärungszeit diente. In ihr fanden sich Artikel aus beinahe sämtlichen Lebensbereichen, die ihre Leserschaft auf unterhaltsame Weise belehren sollten. Überdies reiste Defoe im Auftrag der englischen Regierung nach Schottland, um dort für die Union der beiden Königreiche zu werben. Defoe wirkte während seiner Reise auch als Geheimagent und versorgte die Regierung in London mit Berichten über die Stimmungslage in Schottland im Vorfeld der Vereinigung Englands und Schottlands zum Königreich Großbritannien, die 1707 schließlich erfolgreich vollzogen und von Defoe 1709 in einer umfassenden Darstellung gewürdigt wurde.


  In den letzten Lebensjahren der Königin Anna verhedderte sich Defoe erneut in den Fallstricken der Ironie. Er beteiligte sich mit einer Reihe von Pamphleten an einer aufkeimenden Nachfolgedebatte, in der er vorgeblich Partei ergriff für die Nachkommen des vormaligen Stuart-Königs Jakob II., der 1689 in der so genannten Glorreichen Revolution von der politischen Opposition abgesetzt worden war. Abermals musste er bis zu seiner Begnadigung durch die Königin im Gefängnis einsitzen. Auch nach dem Tod Annas im Jahre 1714 und dem Thronwechsel zu Georg I. aus dem Haus Hannover blieb Defoe eine politisch zwielichtige, oftmals im Geheimen agierende Gestalt, die ihr publizistisches Geschick gleichzeitig für sich widerstreitende politische Parteiungen verwenden konnte.


  
    ›Robinson Crusoe hat den Kindern unglaubliche Dienste geleistet; es ist ihr Entzücken und ihr Evangelium.‹


    Johann Wolfgang Goethe

  


  ROBINSON CRUSOE


  Anlässlich des 200-jährigen Jubiläums von Defoes 1719 veröffentlichtem Roman »Robinson Crusoe« schilderte die englische Schriftstellerin Virginia Woolf in einem Essay Erinnerungen an ihre Kindheit, als ihr und anderen Kindern das häufig vorgelesene Buch als gleichsam autorloses, anonymes Erzeugnis erschienen sei, das unmittelbar dem Volk entstammte. Sie hätten sich Defoe gegenüber in einer ähnlichen Lage empfunden wie die Griechen gegenüber Homer: »Nie kam uns der Gedanke, es existiere eine Person wie Defoe, und zu erfahren, ›Robinson Crusoe‹ sei das Werk eines Mannes mit einer Feder in der Hand, hätte uns entweder peinlich verwirrt oder überhaupt nichts gesagt«. Bei aller Wertschätzung, die Virginia Woolf für Defoes ersten Roman empfand, bedauerte sie in ihrem Essay nachdrücklich die geringe Bekanntheit seiner anderen Romane, die fast ausnahmslos in den nur vier Jahren zwischen 1720 bis 1724 publiziert wurden. Besonders die beiden Werke »Moll Flanders« und »Roxana« verdienten es – so Virginia Woolf –, »zu den wenigen englischen Romanen« gerechnet zu werden, »die wir unstreitig groß nennen können«.


  DER ENGLISCHE ROMAN DES FRÜHEN 18. JAHRHUNDERTS


  
    Während der ersten Jahrzehnte des 18. Jahrhunderts erreichten die englische Prosa und die Versdichtung – vor allem Alexander Popes – ein in dieser Breite vorher nicht gekanntes Niveau. Spätestens seit der Mitte des Jahrhunderts erschienen jene Romane, die den Ruhm der Engländer auf diesem Gebiet begründeten: 1740 Samuel Richardsons Briefroman »Pamela«, 1749 Henry Fieldings Erziehungsroman »Tom Jones«, und 1760–67 Laurence Sternes »Tristram Shandy«, in dem der Realismus der Vorgänger bereits wieder infrage gestellt wird.


    Auch einige der früheren Versuche, im Unterschied zur »Romance« erfahrbare Wirklichkeit in einer »Novel« darzustellen, sind bis heute lesenswert, vor allem Daniel Defoes »Robinson Crusoe« (1719). In all diesen Spielarten des Romans wird die Absicht der Autoren deutlich, »life in its true state«, das Leben in seiner wahren Gestalt darzustellen, wie Samuel Johnson es formulierte.


    Diese Blüte des englischen Romans ist ohne den Höhenflug essayistischer und journalistischer Texte nach der Aufhebung der Zensur (1695) nicht denkbar. Oft genug boten zahlreiche Periodika einer immer größer werdenden Leserschaft großartige literarische Kleinkunst: vor allem Daniel Defoes »The Review« (1703–13), Richard Steeles »The Tatler« (1709–11), Joseph Addisons (und Steeles) »The Spectator« (1711–12).

  


  Doch selbst »Robinson Crusoe« dürfte das Schicksal etlicher Klassiker der Weltliteratur teilen, die in ihren Grundzügen zwar allgemein bekannt und über die Maßen beliebt sind, aber nur sehr vereinzelt zur Gänze gelesen werden. Denn Defoes detailverliebte Schreibweise ist nicht nur überaus realistisch und in ihrer Plastizität beeindruckend, sondern bisweilen auch langweilig, trocken und eintönig. Dies wurde auch von Virginia Woolf in ihrer wortgewandten Würdigung Defoes nicht unterschlagen.


  »Das Leben und die seltsamen Abenteuer des Robinson Crusoe … Welcher achtundzwanzig Jahre ganz allein auf einer unbewohnten Insel … lebte …« Der für seine Zeit nicht ungewöhnlich lange Titel – im Original nimmt er gut fünf Zeilen ein – kündigt einen Abenteuerroman an, doch »Robinson Crusoe« ist mehr. Zunächst verspricht der Hinweis »Geschrieben von ihm selbst« Authentizität, und tatsächlich geht der Roman auf eine wahre Begebenheit, die Abenteuer des Schotten Alexander Selkirk, zurück. Durch die Erzähltechnik des detaillierten Tatsachenberichts wurde »Robinson Crusoe« zum ersten realistischen Roman, der aufgrund seines sensationellen Erfolgs eine Flut von Nachahmungen nach sich zog, die so genannten Robinsonaden. Die beiden Fortsetzungen des »Robinson Crusoe«, die Defoe 1719 und 1729 verfasste, fanden allerdings bei weitem nicht so viel Anklang wie das erste Buch.


  ALEXANDER SELKIRK


  (* 1676, † 1721)


  
    1712/13 erschienen in England mehrere Berichte über den schottischen Abenteurer Alexander Selkirk, u. a. »The Englishman« von Richard Steele (1713). Von ihnen ließ Daniel Defoe sich zu seinem Roman »Robinson Crusoe« anregen.


    Der Matrose Selkirk fuhr seit 1695 zur See. Im September 1704 ließ er sich nach einem Streit mit seinem Kapitän auf der Insel Más a Tierra (heute Isla Róbinson Crusoe), 640 Kilometer westlich von Valparaiso (Chile), aussetzen. Der Streit rettete dem Matrosen indirekt das Leben, denn das Schiff sank später und fast die gesamte Mannschaft kam ums Leben. Selkirk lebte auf der Insel, bis er 1709 von Kapitän Woodes Rogers gerettet wurde.


    Aus den Veröffentlichungen über Selkirks Abenteuer auf der Insel verwendete Defoe sogar einige Einzelheiten für seinen Roman: So jagt Robinson wie Selkirk Ziegen, kleidet sich in deren Häute und liest in der Bibel. Allerdings wandelte Defoe Ort und Dauer des Aufenthalts ab und beschrieb die ganze Lebensgeschichte des Helden.

  


  Seine innere Dynamik bezieht »Robinson Crusoe« aus der maßlosen Ruhelosigkeit seiner Hauptfigur, die sich in die Lebensumstände nur schwerlich einfinden kann und einmal Erreichtes fortwährend überwinden will, selbst wenn hierzu große Risiken in Kauf genommen werden müssen. Die nach zahlreichen lebensgeschichtlichen Verwicklungen errungene sichere Position eines wohlhabenden Plantagenbesitzers in Brasilien gibt Crusoe auf, um persönlich afrikanische Sklaven nach Südamerika zu holen, anstatt sie bei einem Sklavenhändler zu erwerben. Ein Schiffbruch auf der Hinreise dieser Expedition verschlägt Crusoe als einzigen Überlebenden auf eine einsame Insel im Mündungsgebiet des Orinoco. Er nimmt die praktische Herausforderung beherzt an und verwendet viel Mühe darauf, sich auf der Insel behaglich einzurichten. Dennoch hadert er mit seinem Schicksal und lernt sich erst nach einem für Defoes Romane charakteristischen Bekehrungserlebnis auch innerlich in seine neue Lebenssituation einzufinden. Er akzeptiert scheinbar ein für alle Mal das Wirken der göttlichen Vorsehung, zeigt tiefe Reue über sein bisheriges gottloses Leben und sieht sogar Anlass, Gott dankbar zu sein. Zugleich lässt er jedoch nicht ab von seiner sich vorwiegend in Machtfantasien ausdrückenden Maßlosigkeit. Er träumt davon, eine die Insel gelegentlich aufsuchende Gruppe von Kannibalen niederzumetzeln, und davon, Herrscher über ein kleines Königreich mit einer verlässlich befestigten Burg, einem Landsitz und mit Katzen als seinen Günstlingen zu sein. Durchbrochen werden diese Einbildungen von nicht weniger eindrücklich ausgemalten Angstzuständen, die gleichfalls durch die Kannibalen ausgelöst werden, als deren baldiges Opfer sich Crusoe sieht. Wirklich abzufinden vermag er sich mit seinem als jämmerlich empfundenen Zustand trotz aller gegenteiligen Beteuerungen niemals.


  Die Modernität Defoes erweist sich in der Gebrochenheit seiner Figuren, die auch durch das bereitstehende Gerüst einer puritanischen Bekehrungsbiografie nicht mehr vollends wieder herzustellen ist. Vordergründig moralisierende Passagen, die allzu schlichte Lebensregeln anzubieten scheinen, werden in seinen Romanen ständig durch das flatterhafte Verhalten der zentralen Gestalten konterkariert, die ihre guten Vorsätze und scheinbaren Lebenseinsichten unablässig unterlaufen. Besonders eindringlich schildert Defoe diese Gebrochenheit in dem unentschiedenen Pendeln zwischen spiritueller Zerknirschung und geldgieriger Amoralität, das die Hauptfigur in dem drei Jahre nach »Robinson Crusoe« erschienenen Roman »Moll Flanders« kennzeichnet. Das Buch ist von Defoe angelegt als selbst verfasster Lebensbericht einer gewissen Moll Flanders, »die in Newgate zur Welt kam und in einem wechselvollen Leben von sechzig Jahren, ihre Kindheit nicht mitgerechnet, zwölf Jahre als Dirne lebte, fünfmal verheiratet war (davon einmal mit ihrem eigenen Bruder), zwölf Jahre als Diebin sich herumtrieb und acht Jahre als Strafgefangene nach Virginia verbannt war, die zuletzt aber reich wurde, ehrbar lebte und bußfertig starb«. Dieser auf dem Buchvorsatz angekündigte Handlungsverlauf wird in einer episodenreichen, verwickelten Erzählung entfaltet, die der Protagonistin hinlänglich Gelegenheit bietet, ihre hinterlistige Kunstfertigkeit als Diebin ausgiebig zu kommentieren und ihren tief sitzenden Kummer angesichts der eigenen Verworfenheit beredt zu beklagen. Ihrer Reue aber und der häufig verkündeten Bereitschaft, ihren Lebenswandel grundlegend zu ändern, fehlt es an Überzeugungskraft, da ihre Bußfertigkeit im Ringen mit übermäßiger Geldgier und unbändiger Lebenslust allzu oft zu kurz kommt.


  REPRÄSENTANT EINES ZEITALTERS


  Mit seiner minutiösen, auf der empirischen Philosophie John Lockes aufbauenden Wirklichkeitsdarstellung legte Defoe den Grundstein für den bürgerlichen Roman des Realismus. Bald schon erfassten Interpreten Defoes repräsentativen Wert. Anhand seiner verwickelten Biografie und unglaublichen publizistischen Produktivität lässt sich ein vielschichtiges Zeitbild der englischen Geschichte in den Jahrzehnten um 1700 entwerfen. Der um seinen ausgesprochen heiklen Status als Gentleman bemühte mittelmäßige Geschäftsmann, mehrmalige Gefängnisinsasse, Spion und erfolgreiche Schriftsteller Defoe selbst taugt zum Repräsentanten der Zeit ebenso wie eine Vielzahl seiner Romanfiguren, in denen allgemeine gesellschaftliche, wirtschaftliche und religiöse Entwicklungen der Jahrhundertwende exemplarisch verdichtet werden. In der kaum zu überblickenden Fülle seiner Abhandlungen zu so vielfältigen Themen wie Geistererscheinungen, Teufels- und Höllenvorstellungen, der Geschichte der Magie, des Handels oder der Piraterie kommen grundlegende Zeittendenzen zum Ausdruck. Daneben hat sich Defoe einen Namen gemacht als unermüdlicher Aufzeichner der ihn umgebenden Lebenswirklichkeit, selbst wenn er über die bei Vielschreibern nicht ungewöhnliche Gabe verfügte, eigene Eindrücke mit Angelesenem geschickt zu verschränken. Hierbei ist nicht nur das 1722 erschienene fiktive Journal über das grausige Londoner Pestjahr 1665 zu nennen, sondern vor allem seine umfängliche Landesbeschreibung der Britischen Inseln aus den Jahren 1724 bis 1726 hervorzuheben, in deren Zentrum Defoes faktenreiche und dennoch anschauliche Schilderung seiner Heimatstadt London steht.


  WICHTIGE WERKE DEFOES


  
    »Essay über Projekte«, 1697


    »Der waschechte Engländer«, Verssatire, 1701


    »Robinson Crusoe«, Roman, 1719


    »Kapitän Singleton«, Roman, 1720


    »Moll Flanders«, Roman, 1722


    »Colonel Jack«, Roman, 1722


    »Die Pest zu London«, Roman, 1722


    »Roxana«, Roman, 1724

  


  Zu Recht ist darauf hingewiesen worden, dass Defoe in diesen Reisebeschreibungen seine Bewunderung für die Errungenschaften seiner Zeit mit einem feinen Gespür für die Fragilität menschlicher Leistungen verbindet. Neben seinen Darstellungen blühender Landschaften und wachsender Städte finden sich immer wieder Hinweise auf bauliche Ruinen und Schauplätze des Niedergangs. Bereits in seiner ersten als Buch veröffentlichten Publikation, dem »Essay über Projekte« aus dem Jahr 1697, kommt dieser Sinn für die Verluste einer wirtschaftlich und gesellschaftlich dynamischen Welt zum Ausdruck – nicht zuletzt in einem Abschnitt über finanzielle Bankrotte.


  Kurz vor seinem Tod holten auch Defoe die wirtschaftlichen Sünden seiner Vergangenheit wieder ein, als eine hartnäckige Gläubigerin ihn mit alten Schuldscheinen konfrontierte, deren Begleichung er nicht belegen konnte. Noch einmal musste Defoe untertauchen. Am 26. April 1731 starb der Ahnherr des neueren englischen Romans vermutlich infolge eines Schlaganfalls.


  JOHANN GOTTFRIED HERDER


  


  WEGBEREITER DES STURM UND DRANG


  Die Anschauungen über den Ursprung der Sprache und Poesie, über Religion und Mythologie, über den Zusammenhang von Volk, Natur und einer die Nationen und Religionen übergreifenden und verbindenden Zivilisation, die der Kulturphilosoph und Schriftsteller Herder im ausgehenden 18. Jahrhundert äußerte, bestimmten auf breiter Ebene das Denken bis ins 19. Jahrhundert hinein.


  
    25. 8. 1744


    Geburt in Mohrungen


    1762–1764


    Studium in Königsberg


    1764–1769


    Lehrer in Riga


    1769


    Seereise


    1770/71


    Aufenthalt in Straßburg


    1771–1776


    Kirchen- und Schulamt in Bückeburg


    1776


    Umzug nach Weimar


    1788/89


    Italienreise


    18. 12. 1803


    Tod in Weimar

  


  Wie seine Zeitgenossen Immanuel Kant und Johann Georg Hamann, mit denen er persönlichen Kontakt hatte, stammte Johann Gottfried Herder aus dem nordöstlichsten Teil Deutschlands. In Ostpreußen verbrachte er die prägenden Jahre seiner Kindheit und Jugend. Geboren wurde er am 25. August 1744 in Mohrungen, dem heutigen polnischen Morąg. Seine Mutter Anna Elisabeth, geborene Peltz, war die Tochter eines Schuhmachermeisters. Auch der Vater Gottfried Herder kam aus einer alteingesessenen Handwerkerfamilie. Ursprünglich Tuchmacher, war er als Glöckner, Religions- und Leselehrer für Knechte, Mägde und Mädchen, als Küster an der evangelischen Kirche und Kantor in dem knapp 1100 Einwohner zählenden ostpreußischen Provinzstädtchen tätig. In der protestantisch strengen Atmosphäre dieses Elternhauses wuchs Herder mit seinen Geschwistern auf; hier erhielt er auch seine erste schulische Bildung. Mehrere Jahre an der Mohrunger Lateinschule folgten, wo Herder neben den üblichen Fächern auch Griechisch und Hebräisch belegte. 1761 nahm ihn der Diakon Sebastian Friedrich Trescho als Kopisten in sein Haus auf. Herder fühlte sich von diesem ausgenutzt, wurde aber dadurch entschädigt, dass er Treschos umfangreiche Bibliothek benutzen durfte – sein Lesehunger war ungeheuer.


  Zu Beginn des Jahres 1758 geriet Mohrungen im militärischen Hin und Her des Siebenjährigen Krieges kurzfristig in russische Hände. Als sich die Truppen des Zaren zurückzogen, bot ein Regimentsarzt an, Herder in Königsberg zum Chirurgen auszubilden. Der nutzte die Gelegenheit und verließ 1762 Mohrungen für immer. Seine Eltern sollte er nie wiedersehen. In der »großen Welt« Königsbergs konnte Herder die medizinische Laufbahn aber nicht einschlagen, weil er beim Sezieren von Leichen ohnmächtig wurde. Deshalb immatrikulierte er sich am 11. August 1762 als Student der Theologie. Nebenher verdiente er Geld als Inspizient am Collegium Fridericianum und als Elementarschullehrer. Der berühmte Kant ließ Herder kostenlos seine Vorlesungen über Logik, Metaphysik, Moral, Mathematik, Geographie und Astronomie besuchen und brachte ihm die wichtigsten Erkenntnisse der europäischen Aufklärer nahe. Fast ebenso wichtig wurde der Kontakt mit dem exzentrischen Schriftsteller Johann Georg Hamann, der Herders Ansichten über Genialität, Sprache und Poesie beeinflusste. Zusätzlich studierte er damals mit Begeisterung die Schriften Jean-Jacques Rousseaus und Gottfried Wilhelm Leibniz’. Und auch die dichterische Welt William Shakespeares erschloss sich dem wissbegierigen Studenten.


  JOHANN GEORG HAMANN


  (* 1730, † 1788)


  
    Der philosophische Schriftsteller und Gelehrte Hamann, den Herder in Königsberg kennen lernte, vertrat, beeinflusst von Giordano Bruno und Gottfried Wilhelm Leibniz, die Geschichtlichkeit des Menschen und seine Schöpferkraft als Quelle der Erkenntnis im Gegensatz zu den rationalistischen Ansätzen der Aufklärung. Hamanns Sprachphilosophie hatte großen Einfluss auf Herder, Goethe und die Romantiker. 1772 kritisierte Hamann Herders »Abhandlung über den Ursprung der Sprache« in einer eigenen Schrift, worin er alle menschlichen Fähigkeiten auf das unmittelbare Verhältnis zu Gott zurückführte und Herder vorwarf, letztlich die menschliche Sprache auf einen tierischen Ursprung zurückbezogen zu haben.

  


  IN RIGA


  Herders Ehrgeiz fand auf Dauer in Königsberg nicht genug Nahrung. Als sich die Aussicht auf eine Stelle im russisch-livländischen Riga eröffnete, nutzte er die Gelegenheit. Am 18. Dezember 1764 begann er seine Tätigkeit als Lehrer an der dortigen Domschule. Bald schätzten sich die literarisch interessierten Kreise der Stadt, vor allem die führenden deutschen Kaufmannsfamilien, glücklich, den jungen Mann in ihrer Mitte zu haben. In den viereinhalb Jahren, die Herder in Riga blieb, entstanden seine ersten bahnbrechenden Arbeiten, die »Fragmente: Über die neuere Deutsche Litteratur« (1767) und die »Kritischen Wälder« (1769). Mit diesen Werken, die der Geschichte und Wirkungsweise der Sprache, dem Zusammenspiel von Sprache und Denken, der Rolle nationaler und internationaler Traditionen in Literatur und Kultur, dem besonderen Wesen des künstlerischen Schaffensprozesses und verwandten Problemen nachgingen, hatte Herder Themen angesprochen, die im Zentrum der aktuellen Diskussion standen. Die Beliebtheit, die er in Riga genoss, weckte den Neid der Kollegen in Schule und Kirche. Im Sommer 1769 löste deshalb der 25-Jährige sein Dienstverhältnis auf und trat eine Seereise an.


  REISEJAHRE


  »Schöne Abende und Tage und oft eine spiegelglatte See – dabei aber langsame Fahrt …« So begann Herders Zeit des Reisens, über die er im »Journal meiner Reise im Jahre 1769« berichtet. Es waren die Lieder und Erzählungen der Matrosen, die in ihm neue Empfindungen weckten und seine bisherige Schriftstellerei als kleinliche Stubengelehrsamkeit erscheinen ließen. Nach kurzem Aufenthalt in Helsingör und der Schiffsreise durch den Ärmelkanal landete Herder am 15. Juli 1769 in Paimbœuf an der Loiremündung und fuhr weiter nach Nantes, wo er fast vier Monate blieb. Lektüre – vor allem Montesquieu, Rousseau, die Enzyklopädisten – und eigenes Schreiben nahmen ihn erneut in Anspruch. Von Paris aus reiste er Ende des Jahres nach Brüssel, von dort nach Amsterdam und Hamburg, wo er mit Gotthold Ephraim Lessing und dem Dichter Matthias Claudius zusammentraf. Nach einem kurzen Intermezzo als Reisebegleiter des Erbprinzen von Holstein-Gottorp sagte Herder am 24. August 1770 dem Grafen Wilhelm von Schaumburg-Lippe zu, ein Kirchen- und Schulamt in Bückeburg zu übernehmen. Doch zunächst kam es zu einer folgenreichen Begegnung: In Darmstadt lernte Herder im August 1770 Maria Caroline Flachsland kennen, eine sehr empfindsame und literarisch gebildete junge Dame, die seine Aufmerksamkeit auf sich zog.


  Noch vor Antritt der Bückeburger Anstellung wollte sich Herder, der an einer chronischen Erkrankung der Tränendrüsen litt, einer Augenkur unterziehen. Am 4. September 1770 traf er zu diesem Zweck in Straßburg ein, einer für damalige Verhältnisse großen Stadt mit fast 50 000 Einwohnern, die er jedoch als »Lumpenloch«, als den »elendesten, wüstesten, unangenehmsten Ort« titulierte. Wieder einmal stürzte sich Herder, zumal auch die Kur nicht anschlug, in die Arbeit. Er begann mit der »Abhandlung über den Ursprung der Sprache«, die er 1772 mit überwältigendem Erfolg als Wettbewerbsschrift an der Berliner Akademie der Wissenschaften einreichte: In ihr lehnte er den von bisherigen Forschern verfochtenen göttlichen Ursprung der Sprache ab, zugunsten einer rein historischen Entstehung.


  DER URSPRUNG DER SPRACHE


  
    1770 stellte die Berliner Akademie die Preisfrage: »Haben die Menschen, ihren Naturfähigkeiten über-lassen, sich selbst Sprache erfinden können?« Herder nutzte die Gelegenheit, in einer Abhandlung seine sprachphilosophischen Betrachtungen auszuführen und die verbreiteten Ansichten vom göttlichen Ursprung der Sprache und die Theorien der französischen Aufklärer, die Sprache aus der Nachahmung tierischer Laute erklärten, zu widerlegen. Er führte die Entstehung der Sprache auf die geistige Natur des Menschen zurück, auf seine Gedächtnis- und Vernunftbegabung.


    Die Zusatzfrage der Akademie: »Auf welchem Wege der Mensch sich am füglichsten hat Sprache erfinden können und müssen?«, beantwortete Herder mit der Fortentwicklung der Sprache durch die Bestimmung des Menschen zur Gesellschaft; der notwendige Kontakt zu anderen Menschen mache Sprache zwingend erforderlich. Die Verschiedenheit der Sprachen erklärte Herder durch unterschiedliche Lebensbedingungen. Herders Abhandlung erhielt den Preis der Akademie und war zukunftsweisend für die europäische Geistesgeschichte (erster Abschnitt aus dem eigenhändigen Manuskript Herders; Berlin, Archiv der Akademie der Wissenschaften).

  


  Besonders folgenreich wurde die Straßburger Begegnung mit Johann Wolfgang Goethe, den er für die Schriften des Altertumsforschers Winckelmann, die Lyrik Klopstocks, den Geniekult Hamanns, die Volkspoesie, Homer, Shakespeare, das alttestamentarische Hohelied und den sagenhaften altgälischen Sänger Ossian (in Wirklichkeit eine zeitgenössische Fälschung) begeisterte. So trug er wesentlich zur literarischen Revolution des »Sturm und Drang« bei (vor allem in der Schrift »Von deutscher Art und Kunst«, 1773). Goethe bekundete diesen Einfluss mit folgenden Worten: »Ich ward mit der Poesie von einer ganz andern Seite … bekannt als bisher … Die hebräische Dichtkunst …, die Volkspoesie …, die ältesten Urkunden als Poesie gaben das Zeugnis, dass die Dichtkunst überhaupt eine Welt- und Völkergabe sei, nicht ein Privaterbteil einiger feinen, gebildeten Männer …«


  HAUPTWERKE HERDERS


  
    Fragmente: Über die neuere Deutsche Litteratur (3 Teile; 1767)


    Kritische Wälder (3 Teile; 1769)


    Abhandlung über den Ursprung der Sprache (1772)


    Von deutscher Art und Kunst (1773)


    Älteste Urkunde des Menschengeschlechts (4 Teile; 1774–76)


    Auch eine Philosophie der Geschichte zur Bildung der Menschheit (1774)


    Volkslieder (2 Teile; 1778–79), 1807 unter dem Titel: Stimmen der Völker in Liedern


    Ideen zur Philosophie der Geschichte der Menschheit (4 Teile; 1783–91)


    Briefe zur Beförderung der Humanität (10 Teile; 1793–97)


    Der Cid (posthum; 1805)


    Journal meiner Reise im Jahre 1769 (posthum; 1846)

  


  BÜCKEBURG


  Ende April 1771 traf Herder in der kleinen Residenz Bückeburg ein, um die Ämter eines Konsistorialrates und Oberpredigers anzutreten. Der scheinbar freigeistige, modisch gekleidete Geistliche befremdete die Einwohner der Provinzstadt. Auch seine Schriften sprengten den Rahmen des winzigen Fürstentums. Herder orientierte sich an einer unkonventionellen, mystischen Religiosität, wie das Werk zur alttestamentarischen Schöpfungsgeschichte mit dem Titel »Älteste Urkunde des Menschengeschlechts«(1774–76) beweist. Die Ausführungen forderten die herkömmliche protestantische Theologie heraus. Mit der Streitschrift »Auch eine Philosophie der Geschichte zur Bildung der Menschheit«(1774) legte Herder eine Zusammenfassung seiner Geschichtsphilosophie vor, eine recht widerspruchsvolle allerdings, die neben revolutionären Zügen auch eine Abwendung von der rationalen Haltung der Aufklärer beinhaltete.


  1773 heirate Herder seine Darmstädter Bekanntschaft Maria Caroline Flachsland, Goethe war Trauzeuge. Die Ehe wurde zum vielleicht einzigen wirklichen Glücksfall in Herders Leben. Maria Caroline wurde Mutter von acht Kindern, die zwischen 1774 und 1790 geboren wurden. Sie war auch intelligente Ratgeberin und »Managerin« ihres Mannes in geschäftlichen Dingen. Die standen nicht zum Besten, obwohl Herder in der Bückeburger Zeit eine Vielzahl von Arbeiten veröffentlichte, nicht zuletzt eine Sammlung von Volksliedern. Die schlecht bezahlten amtlichen Pflichten wuchsen ihm über den Kopf, Herder sehnte sich fort von Bückeburg.


  IN WEIMAR


  Es war Goethe, der Herder nach Weimar, in die Kulturhauptstadt der deutschen Klassik, holte. Gegen den Widerstand der »Scheißkerle« (so Goethe), der alteingesessenen Geistlichkeit, setzte er Herders Berufung zum Generalsuperintendenten des Herzogtums Sachsen-Weimar-Eisenach durch, die am 12. Juni 1776 erfolgte. Die Ernennung zum Oberprediger der 6000 Seelen umfassenden Stadt Weimar, zum Oberhofprediger, Oberkonsistorial- und Kirchenrat folgte. Herder bezog eine Dienstwohnung hinter der Stadtkirche. Beinahe drei Jahrzehnte lang wirkte er in Weimar und blieb trotz vielfältiger, oft aufreibender und wenig anerkannter Amtsgeschäfte seiner wissenschaftlichen und literarischen Tätigkeit treu.


  1778/79 erschienen nach langer Sammeltätigkeit die »Volkslieder«, in denen sich die Stimmung der Romantik ankündigt und die als Gegenposition zur zeittypischen Gelehrten- und Individualpoesie verstanden wurden. Mit diesem Werk, mit dem er den Begriff »Volksdichtung« prägte, begründete er zugleich eine neue Forschungsrichtung. Auch die bereits in Riga entworfene »Plastik« erschien 1778. Das Buch interpretierte Griechenland im Sinne Winckelmanns als positives gesellschaftlich-demokratisches Gegenbild einer erbärmlichen Gegenwart. Er publizierte zudem mehrere Schriften zur bildenden Aufgabe der Künste und Wissenschaften sowie der Wechselwirkung zwischen Kunst und Gesellschaft. Dazu kamen theologische Arbeiten sowie der breit angelegte Versuch einer Geschichte der hebräischen Dichtkunst, der 1782/83 in die zweiteilige Abhandlung »Vom Geist der Ebräischen Poesie« mündete. Im Winter 1783/84 begann Herder schließlich, unter reger Anteilnahme Goethes, mit seinem Hauptwerk, den »Ideen zur Philosophie der Geschichte der Menschheit«, das er 1791 abschloss. Aus den gesellschaftlichen Verhältnissen leitete der gegen jede Despotenwillkür eingestellte Autor die kulturellen Traditionen aller Völker ab. Allerdings ließ er dabei philosophische und systematische Konsequenz vermissen, worauf Kant unerbittlich hinwies.


  DAS ZWISCHENSPIEL ITALIEN


  Herder hatte einen Traum, den zu seiner Zeit unzählige Künstler und Intellektuelle, zumal in Deutschland, träumten: eine Italienreise. Im April 1788 lud ihn Johann Friedrich Hugo von Dalberg, Domherr in Trier und Worms, zu einer gemeinsamen Fahrt über die Alpen ein. Die Freude war groß. Am 6. August 1788 brach Herder für knapp ein Jahr auf. Doch rasch stellten sich Enttäuschungen ein. Zur glücklichsten Zeit im Verlauf dieser Reise wurden die fünf Wochen in Neapel. In Rom studierte er, der Winckelmann-Verehrer, die antike Plastik, die ihm als Zeichen reinster Humanität erschien. Daneben setzte er sich auch mit der aktuellen bildenden Kunst auseinander, angeleitet durch den Maler und Goethe-Freund Wilhelm Tischbein, der damals mit einem Porträt Herders begann, sowie durch die anmutige Malerin Angelika Kauffmann. Zwar hatte Herder richtiggehende Angst vor den höfischen und beruflichen Verpflichtungen, die ihn daheim erwarteten, doch die Sehnsucht nach seiner Ehefrau Caroline und den Kindern wuchs. Am 9. Juni 1789 kam der Schriftsteller wieder in Weimar an.


  
    ›Ich aber bin nach Rom gereist, um ein echter Deutscher zu werden, und wenn ich könnte, würde ich einen neuen Einfall germanischer Völker in dies Land, zumal nach Rom veranlassen.‹


    Johann Gottfried Herder

  


  IM GEGENSATZ ZUR WEIMARER KLASSIK


  In Weimar trafen Nachrichten ein, deren weltgeschichtliche Bedeutung schnell erkennbar wurde: Mit dem Sturm auf die Pariser Bastille war am 14. Juli 1789 die Französische Revolution ausgebrochen. Herder musste in der Folgezeit als Antwort auf dieses alle Werte umstürzende Ereignis seine Geschichtsphilosophie neu überdenken. Als Ergebnis und gleichzeitig als Vermächtnis an die Epoche erschienen die »Briefe zur Beförderung der Humanität« (1793–97). Seine anfängliche Begeisterung über den Umsturz in Frankreich hatte sich angesichts der jakobinischen Terrorherrschaft bald in skeptische Sorge verwandelt.


  Herders letzte Jahre waren durch Krankheit und innere Vereinsamung gekennzeichnet. Sein Verhältnis zum Hof, aber auch zu den Weimarer »Klassikern« Goethe und Schiller trübte sich stark. Die geistigen Gegensätze, in denen er sich zur Philosophie Kants, zur klassischen Kunst Goethes und Schillers fand, verstärkte und verschärfte Herder noch und ließ sie in seinen literarischen Arbeiten verstärkt hervortreten. Auch für die »jungen Wilden«, die Jenaer Romantiker, hatte Herder wenig übrig. Voller Glück aber empfing er wenigstens die schwärmerische Huldigung, die ihm der mittlerweile bekannte romantische Dichter Jean Paul entgegenbrachte. In seinem eigenen Schaffen gelang ihm nochmals ein Glanzstück, »Der Cid«. 1802/03 übertrug Herder dazu aus spanischen und französischen Quellen zahlreiche Romanzen über den spanischen Nationalhelden und verarbeitete sie zu einer wunderbaren epischen Nachdichtung, die noch einmal seine Überzeugung vom gegenseitig befruchtenden Wechselspiel aus Weltliteratur und Volksdichtung veranschaulicht.


  Im Sommer 1803 unternahm Herder noch eine Reise in die böhmischen Bäder, von der er scheinbar erholt zurückkehrte. Bald darauf erlitt er jedoch kurz nacheinander mehrere Schlaganfälle. Am Abend des 18. Dezember 1803 starb er.


  DER CID


  
    Herder legte 1802/03 mit seinem Romanzenzyklus »Der Cid« die erste Darstellung des spanischen Nationalhelden Rodrigo Díaz de Vivar aus dem 11. Jahrhundert vor, der die die Taten des jüngeren und älteren Helden als Einheit zusammenfasste.


    Der Sohn eines kastilischen Adligen diente König Sancho II., mit dem er am Hof erzogen worden war, in zahlreichen Schlachten und erhielt wegen seiner Erfolge den Beinamen »el Campeador« (Schlachtensieger). Nach Sanchos Ermordung (1072) wurde der Cid Gefolgsmann von dessen Bruder, König Alfons VI. von León und Kastilien. Dieser verbannte ihn 1081, als er zu mächtig zu werden drohte. Der Cid diente nun dem Maurenfürsten von Saragossa, den er auch gegen christliche Angriffe verteidigte. Nach einer vorübergehenden Aussöhnung 1086 verlieh ihm Alfons VI. alle Gebiete, die er im Osten Spaniens einnehmen würde. 1094 eroberte der Cid Valencia. In der Folgezeit wurde der Cid zur legendären Symbolgestalt der Reconquista, der christlichen Rückeroberung Spaniens, und zur Verkörperung der Ideale des Ritters und Lehnsmannes.


    Herders freie Nachdichtung älterer Überlieferungen war ein Erfolg: Sie gilt als meistgedruckte Einzelausgabe seiner Werke.

  


  Auf dem Gebiet der Ästhetik und Poetik, der Sprach- und Erkenntnistheorie und nicht zuletzt der Geschichtsphilosophie sind seine Leistungen bis heute prägend. Die kollektive schöpferische Ursprünglichkeit und die Genialität des Individuums vereinigen sich in seinem Denken zu einem Prinzip, das die Entwicklung des Menschengeschlechts von primitiven Anfängen zu den epochalen Leistungen einer alle Völker vereinenden und wahrhaft humanen Weltzivilisation erklärt.


  JOHANN WOLFGANG VON GOETHE


  


  SCHREIBENDES UNIVERSALGENIE


  Über wenige Menschen ist so viel geforscht und geschrieben worden wie über Johann Wolfgang von Goethe, den wohl berühmtesten deutschen Dichter und Denker. Als Theaterleiter, Zeichner, Staatsmann, Naturwissenschaftler, Philosoph und Dichter schuf er ein Ehrfurcht gebietendes und einflussreiches Gesamtwerk, das sowohl die Literatur als auch die deutsche Sprache ungemein bereicherte.


  
    18. 8. 1749


    Geburt in Frankfurt a. M.


    1765–1768


    Studium der Rechte an der Universität Leipzig


    1770/1771


    Promotion in Straßburg


    1775–1786


    am Hof des Herzogs Karl August in Weimar


    1786–1788


    Italienische Reise


    1806


    Ehe mit Christiane Vulpius


    22. 3. 1832


    Tod in Weimar

  


  »Die Konstellation war glücklich« – diese Charakterisierung seiner Geburt in Frankfurt am Main am 28. August 1749 in der Autobiografie »Aus meinem Leben. Dichtung und Wahrheit« trifft auch auf die Lebensumstände zu, in denen Goethe aufwuchs: Sein Vater Johann Caspar Goethe (* 1710, † 1782), der nach dem Jurastudium in Gießen und Leipzig am Reichskammergericht in Wetzlar praktiziert hatte, konnte sich dank eines Erbes von etwa 90 000 Gulden ganz seiner Kunstsammlung, seinen privaten Studien und der Erziehung seiner Kinder widmen. 1748 heiratete er die Tochter des Älteren Bürgermeisters von Frankfurt, Catharina Elisabeth Textor(* 1731, † 1808); von den sechs Kindern des Paares überlebten nur Johann Wolfgang und seine Schwester Cornelia (* 1750, † 1777) die ersten Jahre. Im Privatunterricht durch den Vater und später durch Hauslehrer erwarb der vielseitig interessierte, vor allem aber sprachbegabte Knabe nicht nur eine umfassende Allgemeinbildung, sondern auch Kenntnisse des Lateinischen, Griechischen, Italienischen, Französischen und Englischen; auch erste zeichnerische und poetische Versuche fallen in diese Zeit. 1764 erlebte Goethe, wie er in »Dichtung und Wahrheit« beschrieb, das Ende seiner ersten leidenschaftlichen Liebe zu einem Mädchen namens Gretchen.


  Auf Wunsch des Vaters begann Goethe 1765 in Leipzig das Studium der Rechte. Die juristischen und philosophischen Kollegs beeindruckten ihn jedoch wenig. Wichtiger für seinen künstlerischen Werdegang waren der Zeichenunterricht bei Adam Friedrich Oeser, der ihn mit der klassizistischen Ästhetik Johann Joachim Winckelmanns vertraut machte, die literaturgeschichtlichen und moralischen Vorlesungen Christian Fürchtegott Gellerts, die Begegnung mit Johann Christoph Gottsched und schließlich die Tischgesellschaft im Schönkopf’schen Weinhaus, in die ihn 1766 Johann Georg Schlosser, sein späterer Schwager, einführte und wo er sich in die Wirtstochter Anna Katharina Schönkopf, genannt Käthchen, verliebte. Eine lebensgefährliche Krankheit, vermutlich tuberkulösen Ursprungs, zwang Goethe im Sommer 1768 zur Rückkehr nach Frankfurt. Die lange Phase der Genesung war für ihn auch eine Zeit der Selbstfindung und Neuorientierung: Eine Verwandte seiner Mutter, Susanna Katharina von Klettenberg, brachte ihn mit pietistischem Gedankengut in Berührung – Goethe setzte ihr später mit den »Bekenntnissen einer Schönen Seele« in »Wilhelm Meisters Lehrjahre« ein Denkmal. Sein Arzt Johann Friedrich Metz, offenbar ein früher Vertreter der Homöopathie, lenkte sein Interesse auf hermetisch-alchimistische Schriften. Die Lesefrüchte schlugen sich in einzelnen Motiven der späteren »Faust«-Dichtung nieder und prägten auch ganz wesentlich Goethes unorthodoxes Werk »Privatreligion«. 1769 erschien anonym Goethes erstes Buch, die »Neuen Lieder«.


  GENIEZEIT


  Im Frühjahr 1770 ging Goethe nach Straßburg, um sein Studium abzuschließen, doch auch hier zeigte er nur wenig Interesse an juristischen Kollegs. Vielmehr hörte er medizinische, chemische und staatsrechtliche Vorlesungen und versuchte sich körperlich abzuhärten. Entscheidend war die Begegnung mit Johann Gottfried Herder, der sich zu jener Zeit krankheitsbedingt in Straßburg aufhielt. Goethe begann, alte Volkslieder für Herders Sammlung aufzuzeichnen, griff den volksliedhaften Ton aber auch in eigenen Gedichten auf. Eine wichtige Inspirationsquelle war die Liebe zur Sesenheimer Pfarrerstochter Friederike Brion, eine Beziehung, die jedoch nach der Promotion Goethes im August 1771 abrupt endete. Zurück in Frankfurt eröffnete Goethe mit Unterstützung des Vaters eine Anwaltspraxis, aber auch hier war sein Interesse an der juristischen Tätigkeit nur mäßig, wie die relativ geringe Zahl von 28 Prozessen bis 1774 zeigt. Wichtiger waren ihm seine literarischen Ambitionen: So feierte er gemeinsam mit Freunden enthusiastisch sein großes Vorbild Shakespeare und verkündete programmatisch den Bruch mit dem Rokokotheater und dem reglementierten Drama der Franzosen und ihrer Nachahmer. In wenigen Wochen schrieb er dann den »Ur-Götz«, den er aber nach der Kritik Herders grundlegend überarbeitete. Diese 1773 erschienene zweite Fassung, die Goethe unter dem Titel »Götz von Berlichingen mit der eisernen Hand« veröffentlichte, sollte ihn schließlich berühmt machen.


  Durch Johann Heinrich Merck, den Herausgeber der »Frankfurter Gelehrten Anzeigen«, bekam Goethe die Möglichkeit, gemeinsam mit Schlosser, Herder und anderen in zahlreichen Rezensionen den literarisch-ästhetischen Standpunkt der »jungen Generation« darzulegen. Während eines Praktikums am Wetzlarer Reichskammergericht im Sommer 1772 lernte Goethe Charlotte Buff und ihren Verlobten Johann Christian Kestner kennen; der mit Pindar- und Homerlektüre ausgefüllte Aufenthalt und die häufigen Treffen mit dem Paar endeten aber abrupt, als die »leidenschaftlicher als billig« gewordene Neigung zu der jungen Frau den Dichter zur vorzeitigen Abreise veranlasste. Eineinhalb Jahre später verarbeitete er das Lotte-Erlebnis sowie den Selbstmord seines Wetzlarer Bekannten Karl Wilhelm Jerusalem in dem Briefroman »Die Leiden des jungen Werthers«. Der außergewöhnliche Erfolg des Werks, das in kurzer Zeit mehrere Auflagen und Nachdrucke erlebte, das übersetzt, nachgeahmt und parodiert wurde und eine regelrechte »Werther-Mode« auslöste, erklärt sich daraus, dass der empfindsame Werther vollkommen das Lebensgefühl der »von unbefriedigten Leidenschaften gepeinigten« Generation der »Stürmer und Dränger« verkörperte. Weitere Werke dieser literarisch produktiven Jahre waren neben Gedichten wie »Wanderers Sturmlied« und »An Schwager Kronos« die Dramen »Clavigo« und »Stella«, die Singspiele »Erwin und Elmire« und »Claudine von Villa Bella«, eine Reihe von Farcen und Fastnachtspielen sowie zwei religionskritische Schriften, die Goethe in Kontakt mit Johann Kaspar Lavater, dem Begründer der physiognomischen Studien, brachten. Zahlreiche Schriftsteller und Geistesgrößen verkehrten in dieser Zeit mit dem zum inoffiziellen Haupt des Sturm und Drang aufgestiegenen Goethe. Im Spätherbst des Jahres 1774 besuchte ihn der Weimarer Kammerherr Carl Ludwig von Knebel, der die Prinzen Karl August und Konstantin als Erzieher auf ihrer Kavalierstour nach Paris begleitete – eine Begegnung, die die Weichen für das weitere Leben Goethes stellen sollte. In dieser Zeit lernte er auch die Bankierstochter Anna Elisabeth (»Lili«) Schönemann kennen, mit der er sich um Ostern 1775 verlobte. Kurze Zeit später reiste Goethe in die Schweiz – diese Reise sollte auch dem Zweck dienen, die doch etwas unsichere Beziehung auf die Probe zu stellen. In beiderseitigem Einvernehmen wurde die Verlobung schließlich noch Oktober desselben Jahres gelöst. Gleichzeitig erhielt Goethe die Einladung Karl Augusts nach Weimar. Gegen den Willen seines Vaters, der die Hofexistenz für den Bürger einer Freien Reichsstadt als unwürdig empfand, nahm Goethe an und traf am 7. November 1775 in Weimar ein.


  GOETHE IN WEIMAR


  
    Die Gründe, warum Goethe von dem seit September 1775 regierenden Karl August nach Weimar eingeladen wurde, dürften zum einen in persönlicher Sympathie, zum anderen in den praktisch-politischen Ideen des jungen Dichters gelegen haben, die bei der ersten Begegnung – im Gespräch über Justus Mösers »Patriotische Phantasien« – offenbar geworden waren. Der Herzog wollte Goethe unbedingt in Weimar halten und berief ihn 1776, gegen den Widerstand der anderen Ratsmitglieder, in das höchste Regierungsgremium, den »Geheimen Conseil«. In den folgenden Jahren wurde Goethe zudem mit der Leitung der Bergwerks-, Kriegs- und Wegebaukommission sowie der Finanzkammer betraut; 1779 wurde er zum »Geheimen Rat« ernannt und 1782 von Kaiser Joseph II. geadelt.

  


  ERSTES WEIMARER JAHRZEHNT: GENIE UND AMTMANN DES HERZOGS


  In der ärmlichen, etwa 6000 Einwohner zählenden Residenzstadt hatte sich um die kunstbegeisterte, früh verwitwete Herzogin Anna Amalia ein »Musenhof« gebildet, dem auch Christoph Martin Wieland angehörte, der als Prinzenerzieher tätig war. Anfangs gab sich Goethe noch gemeinsam mit dem Herzog Karl August dem »Genieleben« hin, suchte sich dann aber schon bald andere Tätigkeitsbereiche mit neuen Aufgaben: Er kümmerte sich engagiert um das Weimarer Liebhabertheater, holte Herder als Generalsuperintendenten nach Weimar, gründete eine Zeichenschule, unternahm Reisen in den Harz, nach Berlin sowie in die Schweiz und wandte sich naturkundlichen Studien zu, vor allem der Mineralogie, Botanik und Anatomie – auf letzterem Gebiet gelang ihm 1784 die Entdeckung des menschlichen Zwischenkieferknochens. Wesentlichen Anteil an diesem persönlichen Reifeprozess hatte die um fast sieben Jahre ältere, verheiratete Hofdame Charlotte von Stein, mit der ihn bald nach seiner Ankunft in Weimar eine intensive platonische Liebesbeziehung verband. Zu Goethes wichtigen Werken des ersten Weimarer Jahrzehnts zählen neben Gedichten wie »Der Erlkönig« und »Über allen Gipfeln« insbesondere die Prosafassung der »Iphigenie«, die 1779 auf der Liebhaberbühne mit Goethe und der von ihm als Hofsängerin und Schauspielerin engagierten Corona Schröter in den Hauptrollen uraufgeführt wurde.


  In seinen amtlichen Tätigkeitsbereichen musste Goethe allerdings erfahren, dass Engagement nicht immer den erwarteten Erfolg brachte; und es tauchten noch andere Probleme auf: Schwierigkeiten mit dem oft unberechenbaren Herzog, die Ausweglosigkeit der Beziehung zu Charlotte von Stein und schließlich Unzufriedenheit über die Vernachlässigung seiner Dichtung. Da er mit dem Verleger Göschen eine achtbändige Werkausgabe vereinbart hatte, geriet er zunehmend unter Zeitdruck: »Faust«, »Egmont« und der 1777 begonnene Theaterroman »Wilhelm Meister« warteten auf die Fertigstellung, »Torquato Tasso« existierte nur als Entwurf und die »Iphigenie« sollte umgearbeitet werden. In dieser bedrängten Situation brach Goethe Anfang September 1786 von einem Kuraufenthalt in Karlsbad heimlich zu seiner lang ersehnten Bildungsreise nach Italien auf.


  DER »KLASSISCHE« GOETHE


  Schon von Italien aus hatte Goethe den Herzog brieflich um weitgehende Entlastung von seinen Amtsgeschäften ersucht: Nach seiner Rückkehr wurde sein Aufgabenbereich im Wesentlichen auf die Aufsicht über die kulturellen Einrichtungen – Universität Jena, Theater, Zeichenschule, Bibliotheken und Parks – beschränkt, er blieb aber Minister und Mitglied des »Conseil«. Auch privat isolierte sich Goethe: Die Freunde standen seinem Italienerlebnis meist verständnislos gegenüber; Charlotte von Stein hatte ihm den unangekündigten Aufbruch nicht verziehen und zog sich immer mehr zurück. Darüber hinaus war Goethe bald nach seiner Rückkehr eine Lebensgemeinschaft mit der aus einfachen Verhältnissen stammenden Christiane Vulpius eingegangen, was die Weimarer Gesellschaft als Affront auffasste. Diese wenig standesgemäße Verbindung, aus der neben dem Sohn August (* 1789, † 1830) noch drei weitere, früh verstorbene Kinder hervorgingen, wurde erst 1806 durch Eheschließung legalisiert. In dieser Zurückgezogenheit vollendete Goethe das Künstlerdrama »Torquato Tasso« (1790), veröffentlichte mehrere Aufsätze zu ästhetischen und volkskundlichen Themen und verfasste unter dem Titel »Erotica Romana« (später: »Römische Elegien«) einen Gedichtzyklus, der sein neues Liebeserlebnis mit italienischen Erinnerungen verband. Die intensiv betriebene Naturforschung schlug sich nun ebenfalls literarisch nieder, so in dem berühmten »Versuch die Metamorphose der Pflanzen zu erklären« (1790). Die an der Natur und der antiken Kunst gewonnene Einsicht, dass alles Seiende auf einem Wechselspiel von Bewahrung und organischer Veränderung beruhe, bildete aber auch den Maßstab für die Beurteilung der revolutionären Ereignisse in Frankreich. Mit diesen kam Goethe im Jahr 1792 hautnah in Berührung, als er im Gefolge Karl Augusts an der erfolglosen Belagerung von Valmy und der Rückeroberung von Mainz teilnahm: Zwar war ihm die Korruptheit der alten französischen Regierung ebenso bewusst wie die geschichtliche Bedeutung der Revolution, doch er wollte die notwendigen Veränderungen eher durch natürliche Entwicklung als durch Gewalt und Umsturz herbeigeführt sehen. Literarischen Niederschlag fanden die revolutionären Ereignisse unter anderem in dem Schauspiel »Der Groß-Cophta« (1792) sowie dem Versepos »Reineke Fuchs« (1794).


  GOETHE, GENANNT JOHANN PHILIPP MÖLLER


  
    Als Kaufmann Johann Philipp Möller reiste Goethe im September 1786 über Verona, Padua und Venedig nach Rom, wo er Ende Oktober ankam und sich bei dem Maler Johann Wilhelm Tischbein einquartierte. Zu der damals etwa 80 Mitglieder umfassenden deutschen Künstlerkolonie in Rom fand er schnell Zugang, verfertigte selbst über 800 Zeichnungen und studierte die Kunst und Architektur der Antike und der Renaissance. 1787 reiste Goethe über Neapel nach Sizilien und trat nach einem weiteren, fast einjährigen Romaufenthalt im April 1788 die Rückreise nach Weimar an.


    Der dichterische Ertrag der Reise fiel nicht so aus wie erwartet: Neben der Umformung der »Iphigenie« in Blankverse und der Vollendung des »Egmont« wurde nur der »Faust« um einige Szenen erweitert. Von weit reichender Bedeutung war die Idee der »Urpflanze«, die Goethe in Sizilien entwickelt hatte und die sein Natur- und Weltverständnis prägen sollte, sowie der im Februar 1788 gefasste Entschluss, sich in Zukunft in erster Linie der Dichtung zu widmen.

  


  Im Juni 1794 lud Friedrich Schiller, seit 1789 Professor für Geschichte in Jena, Goethe ein, an der geplanten Zeitschrift »Die Horen« mitzuarbeiten: Goethe sagte »mit Freuden« zu und nach einem persönlichen Gespräch setzte ein engagierter Briefwechsel über kunst- und literaturtheoretische Fragen ein. Die darauf folgenden zehn Jahre entwickelten sich aufgrund der regen Zusammenarbeit und gegenseitigen Beeinflussung zu dem, was wir heute als »Weimarer Klassik«bezeichnen. Goethe wurde durch Schiller wieder zu intensiver literarischer Tätigkeit angeregt und publizierte in den »Horen« unter anderem 1795/96 den Roman »Wilhelm Meisters Lehrjahre«, der begeistert aufgenommen wurde und kurzfristig die zeitgleichen, aber im Grunde gegensätzlichen Strömungen der Klassik und Romantik vereinte. Durch das Hoftheater und das Wirken Schillers und Goethes war Weimar – begünstigt durch eine politisch ruhige Zeit – auch zu einem kulturellen Zentrum geworden: Zahlreiche Geistesgrößen wie die Brüder Wilhelm und Alexander von Humboldt, Johann Gottlieb Fichte, Friedrich Wilhelm Joseph von Schelling, Jean Paul, die Brüder Karl Wilhelm Friedrich und August Wilhelm Schlegel, Ludwig Tieck, Novalis, Georg Wilhelm Friedrich Hegel und Madame de Staël kamen nach Weimar oder standen mit den Autoren in brieflichem Kontakt. Gleichzeitig aber kündigten sich auch schon die Kontroversen der folgenden Jahre an, zunächst im Bereich der bildenden Kunst, wo sich die jüngere Generation, allen voran Philipp Otto Runge, an den rigiden, an der Antike orientierten Grundsätzen der »Weimarer Kunstfreunde« stieß, bei denen neben Goethe und Schiller Johann Heinrich Meyer tonangebend war.


  GOETHE UND SCHILLER


  
    Als Reaktion auf den wirtschaftlichen Misserfolg der »Horen« entstand ab Ende 1795 die erste Gemeinschaftsarbeit Schillers und Goethes, die »Xenien«, die in teilweise aggressivem Ton mit dem Publikum und den verschiedenen Geistesströmungen der Zeit abrechneten. Die Veröffentlichung löste einen Sturm der Entrüstung und literarische Gegenreaktionen (»Xenienstreit«) aus. Die eigenen künstlerischen Maßstäbe wurden dann im so genannten Balladenjahr 1797 vorgeführt, dessen reicher Ertrag (unter anderem Goethes »Zauberlehrling« und Schillers berühmte Balladen) in den Musenalmanachen für 1798 und 1799 erschien.


    Überhaupt waren die wenigen Jahre bis zu Schillers Tod von großer Produktivität beider Autoren geprägt: Schiller, der Ende 1799 nach Weimar übersiedelt war, schuf – zum Teil angeregt durch Goethe – seine bedeutendsten Dramen. Goethe wiederum brachte als Intendant des Weimarer Hoftheaters Schillers Dramen auf die Bühne und schuf mit dem revolutions-kritischen Versepos »Hermann und Dorothea« (1797) einen »Bestseller«, der an den einstigen Erfolg seines »Werthers« anknüpfen konnte.

  


  DIE ZEIT NACH SCHILLERS TOD


  Schillers früher Tod im Jahr 1805 bedeutete für Goethe einen schweren persönlichen Verlust. Die kurz zuvor entstandene Abhandlung »Winckelmann und sein Jahrhundert« erscheint im Licht der nun folgenden politischen Umwälzungen und geistigen Veränderungen wie ein Abgesang auf eine Epoche: Napoleons Truppen besiegten die Österreicher bei Ulm und Austerlitz, mit der Gründung des Rheinbundes und der Niederlegung der Kaiserkrone durch Franz II. endete 1806 das »Heilige Römische Reich« und nach der preußischen Niederlage bei Jena und Auerstedt griffen die kriegerischen Ereignisse auch auf Weimar über. Als am Abend des 14. Oktober 1806 betrunkene französische Soldaten in Goethes Haus eindrangen, rettete Christiane durch ihr beherztes Auftreten ihren Lebensgefährten – vermutlich ein Grund, warum Goethe Christiane wenige Tage später ehelichte.


  Aber trotz dieser Erfahrungen war die französische Invasion für den Kosmopoliten Goethe keine nationale Katastrophe; Napoleon, mit dem er 1808 auf dem Erfurter Fürstentag zusammentraf, erschien ihm auch nicht als Tyrann, sondern als Überwinder der Revolution, Ordner des politisch zerrissenen Europa und als Inkarnation jener Kraft des »Dämonischen«, die er später als Natur des »Egmont« deutete. Die bis zu seinem Lebensende währende Verehrung Napoleons brachte Goethe allerdings in immer stärkeren Widerspruch zu seinen Zeitgenossen. Auch auf den Gebieten der Naturwissenschaft und der Dichtung, denen er sich in den politischen Krisenjahren wieder verstärkt gewidmet hatte, schwamm Goethe nun immer mehr gegen den Strom: Die 1810 erschienene »Farbenlehre« wurde sehr kritisch aufgenommen – eine herbe Enttäuschung für Goethe, der seiner Naturforschung immer eine größere Bedeutung als seiner Dichtung beigemessen hatte.


  GOETHE UND DIE ROMANTIKER


  
    Die Romantiker, die anfänglich »Wilhelm Meisters Lehrjahre« begeistert begrüßt hatten, wandten sich bald vom Ideal der Antike ab und dem verklärten Bild eines »christlichen Mittelalters« zu. Goethe werteten sie nunmehr als einen »modernen« Dichter ab. Trotz seiner offensichtlichen Fehleinschätzung der Werke Jean Pauls, Hölderlins und Kleists täte man Goethe aber Unrecht, würde man ihm ein starres Festhalten am Klassizismus unterstellen: Er verfolgte die »Mittelalter-Erneuerung« der Romantik interessiert und begeisterte sich für die mittelalterliche Malerei. Auch teilte Goethe mit den Romantikern das Interesse für »Weltliteratur«, wie vor allem die Aufführungen am Weimarer Hoftheater belegen.

  


  Konsequent arbeitete er an seinem in den Jahren mit Schiller entwickelten dichterischen Konzept weiter, die subjektive Lebenswelt des Menschen unter den objektiven Gesetzmäßigkeiten der Natur zu erfassen und darzustellen: So entstand 1808/09 der Roman »Die Wahlverwandtschaften«, in dem zwei Paare wie bei einer chemischen Reaktion der Naturkraft der wechselseitigen Anziehung erliegen, sich letztendlich aber doch der geltenden Moral beugen. Mit diesem Werk, das wegen seiner Vielschichtigkeit und Symbolik eher der Romantik als der Klassik zuzuordnen ist, wurde Goethe zu einem Wegbereiter des modernen Romans.


  DER ALTE GOETHE


  Schon seit der Jahrhundertwende war sich Goethe seines fortgeschrittenen Alters bewusst geworden, nicht zuletzt durch häufige Krankheiten und durch den Tod nahe stehender Personen – Herder 1803, Schiller 1805, Anna Amalia 1807, die Mutter 1808 und Wieland 1813. Im Jahr 1816 verlor er – nach fast 28-jähriger Lebensgemeinschaft – auch Christiane. Das Bestreben, der Nachwelt ein stilisiertes Bild seines Lebens und Schaffens zu hinterlassen, lässt sich bis in die Leipziger Zeit zurückverfolgen, in der die erste jener »Bücherverbrennungen« stattfand, denen in der Folge zahlreiche verworfene Werkfassungen und Briefe zum Opfer fielen. In den Jahren nach Schillers Tod begann Goethe mit regelmäßigen Tagebuchaufzeichnungen, mit der Ordnung seiner Papiere und der Fertigstellung unvollendet gebliebener Werke. Poetischen Niederschlag fand diese Zwischenbilanz in dem Werk »Aus meinem Leben. Dichtung und Wahrheit« (1811–33), der Darstellung seines Lebens bis zur Abreise nach Weimar, in der »Italienischen Reise« (1816/17, 1829), der »Campagne in Frankreich« und der »Belagerung von Mainz« (1822). Ergänzt wurden diese autobiografischen Werke durch die Aufzeichnungen Johann Peter Eckermanns, der mit seinen »Gesprächen mit Goethe in den letzten Jahren seines Lebens« (1836–48) das »Hausbuch« der kultischen Goetheverehrung im 19. und frühen 20. Jahrhundert schuf. Das Ausnahmeunternehmen der 1826 von Goethe und seinem Verleger Cotta konzipierten, vierzigbändigen »Ausgabe letzter Hand« fand 1831 seinen Abschluss. Zwischen 1832 und 1842 erschienen noch 20 Nachlassbände, was vor allem Eckermann zuzuschreiben ist, der seit 1823 seinem Idol Goethe mehr oder minder unbezahlt Sekretärsdienste geleistet hatte.


  
    ›Goethe ist in der Geschichte der Deutschen ein Zwischenfall ohne Folgen.‹


    Friedrich Nietzsche

  


  Goethe verharrte allerdings nicht in der historischen Selbstbespiegelung und Retrospektive, sondern beschritt auch neue Wege: 1813 hatte er die aus dem 14. Jahrhundert stammenden Gedichte des persischen Dichters Hafis in der Übersetzung Joseph von Hammer-Purgstalls kennen gelernt, die ihn zu Nachdichtungen bzw. Eigenschöpfungen inspirierten; nach über fünfjähriger Arbeit und umfangreichen Orientstudien erschien dann 1819 die aus zwölf Büchern bestehende Sammlung »West-östlicher Divan«. Geprägt war diese Arbeit auch von Goethes Liebe zu Marianne von Willemer, deren eigene Gedichte er in das Buch »Suleika« des »Divan« aufnahm. Ein weiteres einschneidendes Erlebnis dieser Jahre war 1823 das Aufflammen der allerdings unerwiderten Liebe zur 19-jährigen Ulrike von Levetzow bei seinem letzten Kuraufenthalt in Marienbad; auf der Heimreise nach Weimar schrieb er die berühmte »(Marienbader) Elegie«. Abgesehen von diesem »Liebesfrühling« waren die letzten Lebensjahre Goethes eher durch einen monotonen, von intensiver Arbeit bestimmten Tagesablaufgeprägt.


  GOETHES »FAUST«


  
    In einer Skizze stellte Goethe um 1811 die Anfangsszene im Studierzimmer dar, in der Faust einen Pakt mit dem Teufel Mephisto schließt. In diesem setzt er sein irdisches Leben gegen einen erfüllten, schönen Augenblick – einen Augenblick, den er, von rastlosem und unstillbarem Erkenntnisdrang getrieben, bislang nicht erleben konnte. Mephisto führt Faust durch die »kleine« und die »große« Welt, durch verschiedene Zeiten und bietet ihm immer neue sinnliche Reize. Am Ende findet Faust in der sozialen Tat Erfüllung und kann gerettet werden. Beide Teile von Goethes Tragödie »Faust« (1808/1832) handeln von dem mittelalterlichen Gelehrten Heinrich Faust. Dessen Bund mit dem Teufel zeigt die Maßlosigkeit menschlichen Strebens, die Welt rücksichtslos ergreifen und besitzen zu wollen. In Fausts Erlösung steckt zugleich die Erkenntnis, dass das »strebende Bemühen« in der Suche nach dem, »was die Welt im Innersten zusammenhält«, Bestimmung und Schicksal des Menschen ist. Der Vielfalt der Formen und Versmaße entspricht die Fülle der Themen, Motive, Stimmungen und dargestellten Lebensbereiche.

  


  Mit der Erhebung Sachsen-Weimars zum Großherzogtum im Jahr 1815 hatte er den Titel eines »Staatsministers« erhalten, war aber nicht mehr Mitglied des Regierungsgremiums; 1817 legte er die Leitung des Hoftheaters nieder. Im Gegensatz zu früheren Lebensabschnitten isolierte sich Goethe nun nicht mehr, sondern war ständig von der Familie seines Sohnes und seinen Mitarbeitern und Freunden umgeben. Das Hauptaugenmerk der letzten Jahre galt der Fertigstellung von »Wilhelm Meisters Wanderjahre« – eine Fortsetzung der »Lehrjahre« – und dem zweiten Teil des »Faust«. Dieser – im Jahr 1831 abgeschlossen und testamentarisch zur Veröffentlichung nach Goethes Tod bestimmt – zeigt Goethes romantisierende Neigung seiner späteren Jahre, die konventionellen Gattungsformen aufzulösen.


  HAUPTWERKE


  
    Götz von Berlichingen (1773)


    Die Leiden des jungen Werthers (1774)


    Iphigenie auf Tauris (1779)


    Egmont (1788)


    Torquato Tasso (1790)


    Der Groß-Cophta (1792)


    Reineke Fuchs (1794)


    Römische Elegien (1795)


    Wilhelm Meisters Lehrjahre (1796)


    Der Zauberlehrling (1797)


    Hermann und Dorothea (1797)


    Zur Farbenlehre (1808–10)


    Faust 1. Teil (1808)


    Wahlverwandschaften (1809)


    Aus meinem Leben. Dichtung und Wahrheit (4 Bde, 1811–1833)


    West-östlicher Divan (1819)


    Faust 2. Teil (posthum, 1832)

  


  Trotz schwerer Krankheiten und Schicksalsschläge – 1827 starb Charlotte von Stein, 1828 der Großherzog Karl August und 1830 sein eigener Sohn – führte Goethe sein Lebenswerk zu Ende und schloss im Oktober 1831 »Dichtung und Wahrheit« ab. Mitte März 1832 zog er sich vermutlich eine Erkältung zu, von der er sich nicht erholte. Er starb am 22. März und wurde vier Tage später in der Weimarer Fürstengruft beigesetzt.


  FRIEDRICH VON SCHILLER


  


  DER DICHTER DER FREIHEIT


  Friedrich von Schiller gab der Literatur die Aufgabe, dem Menschen seine höhere Bestimmung zu Freiheit, Vernunft und Sittlichkeit bewusst zu machen. Und obwohl der rebellische, ungestüme Schiller für sein umfangreiches und vielseitiges Werk wenig Lebenszeit zur Verfügung hatte, gilt er mit seinen zum festen Bestand unserer Nationalliteratur zählenden Dramen und Balladen als Symbolfigur deutscher Geistesgröße.


  
    10. 11. 1759


    Geburt in Marbach am Neckar


    13. 1. 1782


    das Drama »Die Räuber« wird uraufgeführt


    1794


    Beginn der Freundschaft mit Goethe


    1797


    das »Balladenjahr«


    1804


    Uraufführung des »Wilhelm Tell«


    9. 5. 1805


    Tod in Weimar

  


  Geboren wurde Johann Christoph Friedrich Schiller am 10. November 1759 als zweites Kind von Johann Caspar Schiller und seiner Frau, der Wirtstochter Elisabeth Dorothea Schiller, in Marbach am Neckar. Sein Vater arbeitete als Wundarzt, und da es die Zeit des Siebenjährigen Kriegs war, folgte die Familie den württembergischen Truppen, bis sie sich schließlich 1762 in Ludwigsburg niederließ. 1764 erfolgte ein Umzug nach Lorch, wo Friedrich ab 1765 die Dorfschule besuchte und Lateinunterricht bei dem Prediger Philipp Ulrich Moser erhielt, der in ihm den Wunsch weckte, selbst Geistlicher zu werden. In dem berühmten Drama »Die Räuber« setzte Schiller seinem Lehrmeister Moser später ein Denkmal. Nach der Rückkehr der Familie nach Ludwigsburg besuchte Schiller dort ab 1767 die Lateinschule und absolvierte von 1769 bis 1772 erfolgreiche Examina, die ihn zur Aufnahme in das Tübinger Stift und zu dem angestrebten Studium der evangelischen Theologie berechtigten. Doch diese Pläne zerschlugen sich, denn Schiller musste sich den Anordnungen seines Landesherrn beugen: Herzog Karl Eugen von Württemberg hatte im Jahr 1771 auf Schloss Solitude bei Stuttgart eine »Militär-Pflanzschule« ins Leben gerufen, wo die begabtesten seiner Landeskinder ausgebildet werden sollten. Nach dreimaliger Aufforderung trat Schiller Anfang 1773 schließlich in die Schule ein, wo ihn ein streng geregeltes Kasernenleben erwartete und wo er – da es keine theologische Fakultät gab – 1774 das Studium der Rechte aufnahm. Seine Leistungen waren nur mittelmäßig, nur im Griechischen wusste er zu überzeugen. 1775 wurde die Schule nach Stuttgart verlegt und Schiller begann auf eigenen Wunsch Medizin zu studieren. Seine erste medizinische Dissertation »Philosophie der Physiologie« wurde 1779 abgelehnt. Mit einem zweiten Versuch, dem ein Jahr später verfassten »Versuch über den Zusammenhang der thierischen Natur des Menschen mit seiner geistigen« hatte er endlich Erfolg. Ende 1780 durfte Schiller die verhasste Militärakademie verlassen, und nachdem er schon sein Abschlussjahr zum großen Teil mit praktischen, krankenpflegerischen Tätigkeiten verbracht hatte, erhielt er nun eine Anstellung als »Regimentsmedikus«. Die gewonnene Freiheit nutzte er, um sich einem geselligen Leben zu widmen, aber mit noch größerem Eifer stürzte er sich in die dichterische Arbeit und im Herbst 1781 erschien seine »Anthologie auf das Jahr 1782«.


  STURM UND DRANG


  Schon einige Monate zuvor war im Selbstverlag und anonym das Drama »Die Räuber« erschienen – Schiller war sich durchaus bewusst, dass das Rebellions- und Freiheitsstück dem Herzog missfallen würde. Über den Buchhändler Schwan gelangte das Stück zum Intendanten des Mannheimer Nationaltheaters Wolfgang Heribert von Dalberg, der es nach gründlicher Überarbeitung auf die Bühne bringen wollte. »Die Räuber« waren inhaltlich und formal stark dem »Sturm und Drang« verpflichtet – einer geistigen Bewegung, die die wahren Empfindungen betonte, sich gegen überkommene Normen und Traditionen in der Literatur wandte, die bürgerliche Lebenswelt und deren Moralvorstellungen angriff und nicht zuletzt die absolutistischen Obrigkeiten in den deutschen Staaten und die höfische Welt im Visier hatte. Das Stück um die gegensätzlichen Brüder Karl und Franz Moor – freiheitsliebend und edel der eine, machtversessen und bösartig der andere – traf mit seiner Mischung aus Verachtung der bürgerlichen Welt und Verherrlichung des »edlen Räubers«, mit seinem Pathos und der tragischen Verstrickung des Helden Karl genau den Geschmack des zeitgenössischen Publikums. In Anwesenheit Schillers, der unerlaubt ins kurpfälzische »Ausland« gereist war, fand am 13. Januar 1782 die Uraufführung statt, über die ein Augenzeuge den legendären Bericht erstattete: »Das Theater glich einem Irrenhause, rollende Augen, geballte Fäuste, heisere Aufschreie im Zuschauerraum. Fremde Menschen fielen einander schluchzend in die Arme, Frauen wankten, einer Ohnmacht nahe, zur Türe. Es war eine allgemeine Auflösung wie im Chaos, aus dessen Nebeln eine neue Schöpfung hervorbricht.« Das Drama mit dem in der zweiten Auflage hinzugefügten Motto »In tyrannos« (Wider die Tyrannen), das bis heute in immer neuen Inszenierungen Erfolge feiert, machte Schiller über Nacht zu einem berühmten Mann und war auch der Grund, warum die Nationalversammlung des revolutionären Frankreichs dem »Sieur Gille«, 1792 den Ehrentitel eines »citoyen français« verlieh.


  In der schwäbischen Heimat jedoch brachte der plötzliche Ruhm dem jungen Autor nur neue Probleme: Nach einer weiteren unerlaubten Reise strafte der Herzog ihn zuerst mit 14 Tagen Arrest, im August 1782 untersagte er ihm das »Komödienschreiben« schließlich ganz. Schiller floh in der Nacht vom 22. auf den 23. September 1782 aus Württemberg nach Mannheim, wo er Dalberg eine erste Fassung seines neuen Schauspiels »Die Verschwörung des Fiesko zu Genua« präsentierte. Die weitere Flucht führte ihn über Frankfurt und Oggersheim, wo er den »Fiesko« umarbeitete, in das Herzogtum Sachsen-Meiningen; dort fand er in dem Dörfchen Bauerbach auf dem Gut der mütterlichen Freundin Karoline von Wolzogen Unterschlupf. Mittellos und psychisch angeschlagen, arbeitete er dort an einem Stück, das den Titel »Kabale und Liebe« erhielt. Im Sommer 1783 kehrte er nach Mannheim zurück, wo er ein Jahr als Theaterdichter arbeitete. Der »Fiesko« fiel beim Publikum durch, doch »Kabale und Liebe« erhielt stürmischen Beifall. Das »bürgerliche Trauerspiel« um die Liebe zweier junger Menschen, die wegen ihrer unterschiedlichen Herkunft aus Adel und Bürgertum tödlich endet, brachte vor allem in seiner Darstellung der Verhältnisse am Fürstenhof offene Zeitkritik auf die Bühne.


  »GEBEN SIE GEDANKENFREIHEIT«


  Nach Ablauf des Vertrags mit Dalberg blieb Schiller in Mannheim und versuchte sich neben seiner Arbeit an »Dom Karlos, Infant von Spanien«, das später meist als »Don Carlos« auf die Bühne gebracht wurde, mit literarischen Projekten wie der Zeitschrift »Rheinische Thalia« über Wasser zu halten. Unter der Last wachsender Schulden und vom »kalten Fieber« gepeinigt, nahm er dann im April 1785 die Einladung ihm unbekannter Verehrer nach Sachsen an. Dort genoss er in Leipzig und Dresden zwei Jahre lang die Gastfreundschaft des Kreises um Christian Gottfried Körner, der auch in der Folge ein treuer Freund und wichtiger Briefpartner blieb. Die vorübergehende Befreiung von materiellen Nöten und die angenehmen Stunden im Kreise seiner Freunde schlugen sich 1785 in der Ode »An die Freude» nieder, die später in der Vertonung durch Beethoven als Schlusschor der 9. Sinfonie berühmt wurde.


  CHRISTIAN GOTTFRIED KÖRNER


  (* 1756, † 1831)


  
    Christian Gottfried Körner, der 1756 in eine Theologenfamilie geboren wurde, war einer der besten Freunde Schillers. Umfassend interessiert und gebildet, war er Schiller auch in geistiger Hinsicht ebenbürtig und hat durch zahlreiche Gespräche über Philosophie und Dichtung sowie durch seine interessierte Anteilnahme an Schillers Werken maßgeblich zu dessen künstlerischer Entwicklung beigetragen.


    Schiller war häufig Gast im Haus des Juristen Körner, der von 1812 bis 1816 die Werke seines Freundes herausgab. Wenn sie sich nicht sehen konnten, pflegten sie einen regelmäßigen Briefwechsel, in dem sich unter anderem aufschlussreiche Bemerkungen über das anfänglich schwierige Verhältnis zwischen Goethe und Schiller finden.

  


  Außerdem gelang es Schiller, den »Don Carlos« abzuschließen, der am 29. August 1787 in Hamburg uraufgeführt wurde. Erstmals verwendete Schiller hier den für die Weimarer Klassik typischen fünfhebigen Jambus, den Blankvers. Die Handlung ist der spanischen Geschichte aus der Zeit König Philipps II. (1556–1598) entlehnt, wobei sich Schiller bei der Interpretation der Beziehung zwischen Don Carlos, dem Sohn des Königs, und Elisabeth, Philipps zweiter Frau, viele künstlerische Freiheiten nahm. Im »Don Carlos« fällt der berühmte Satz »Geben Sie Gedankenfreiheit«, den der Marquis von Posa an den mit absolutistischer Macht regierenden König richtet. Weitere Werke dieser Schaffensperiode, wie die von pantheistischem Gedankengut geprägte theoretische Schrift »Philosophische Briefe« (1786) sowie die Erzählungen »Der Verbrecher aus verlorener Ehre« (1787) und »Der Geisterseher« (1787/89) erschienen in der von Schiller selbst herausgegebenen Zeitschrift »Thalia«.


  CHARLOTTE VON LENGEFELD


  1787 zog es Schiller in das intellektuell anregende Weimar, wo er in Abwesenheit Goethes, der damals in Italien weilte, Herder und Wieland traf und sich intensiv mit historischen Studien beschäftigte. Ein erstes Ergebnis war 1788 die »Geschichte des Abfalls der Vereinigten Niederlande von der Spanischen Regierung«, was ausschlaggebend dafür war, dass Schiller – allerdings unbesoldet – Professor für Geschichte in Jena wurde, wo er sich niederließ und am 26. Mai 1789 vor einer begeisterten Zuhörerschaft seine Antrittsvorlesung mit dem Titel »Was ist und zu welchem Ende studiert man Universalgeschichte?« hielt. Neben den mühsamen historischen Studien, die schließlich die dreibändige »Geschichte des Dreißigjährigen Krieges« (1790–92) hervorbrachten, und trotz angeschlagener Gesundheit verfasste Schiller große philosophische Gedichte wie »Die Götter Griechenlands« (1788) und »Die Künstler« (1789);außerdem betätigte er sich aus Geldmangel als Herausgeber von Geschichtswerken und Verfasser von Vorreden, unter anderem zu den vier Bänden der »Merkwürdigen Rechtsfälle«, einer Sammlung juristischer Fallgeschichten, die der Advokat Francis Gayot de Pitaval von 1734 bis 1743 zusammengestellt hatte. Im Februar 1790 heiratete Schiller Charlotte von Lengefeld, nachdem ihm Herzog Karl August von Sachsen-Weimar ein Ehrengehalt von 200 Talern jährlich ausgesetzt hatte. Schiller, der Charlotte bereits drei Jahre zuvor kennen gelernt hatte, führte bis zu seinem Tod eine glückliche, mit Kindern gesegnete Ehe. Ein einschneidendes Erlebnis war 1791 eine lebensgefährliche Erkrankung – vermutlich handelte es sich um eine Lungen- und Bauchfellentzündung –, von der er sich nie mehr ganz erholte. In den folgenden fünf Jahren rückten allerdings die drückenden materiellen Nöte in den Hintergrund, denn Friedrich Christian II., Herzog von Schleswig-Holstein-Augustenburg, und sein Minister Ernst Heinrich Graf von Schimmelmann stifteten ihm ein großzügiges Ehrengehalt. Schiller beschäftigte sich mit antiker Dichtung und begann ab 1791, sich intensiv mit der zeitgenössischen Philosophie auseinander zu setzen – vor allem mit der damals revolutionären kritischen Transzendentalphilosophie des Königsberger Professors Immanuel Kant, unter deren starkem Einfluss er seine eigene Anthropologie, Ethik und Ästhetik entwarf und in höchst anspruchsvollen Aufsätzen festhielt.


  DER BUND MIT GOETHE


  Im Jahr 1794 begann die freundschaftliche Zusammenarbeit zwischen Schiller und Johann Wolfgang von Goethe, Höhepunkt des »klassischen Jahrzehnts« der deutschen Literatur. Beide hatten seit Jahren aufmerksam das Schaffen des jeweils anderen verfolgt und auch kommentiert – anfänglich nicht nur wohlwollend. Das Trauerspiel »Egmont« rezensierte Schiller 1788 nicht übermäßig freundlich und Freunden gegenüber hatte er sich sogar abfällig über Goethes Charakter geäußert. Goethe hingegen missbilligte die »ethischen und theatralischen Paradoxe« des Jüngeren, womit die frühen Dramen gemeint waren. »An keine Vereinigung war zu denken«, schrieb Goethe lange nach Schillers Tod in seinem kleinen Aufsatz »Erste Bekanntschaft mit Schiller«. Immerhin hatte Goethe als Weimarer Theaterleiter zu Beginn der 1790er-Jahre einige Werke Schillers aufführen lassen und sich zuvor auch für dessen Ernennung zum Professor ausgesprochen.


  Ein persönliches Treffen, zu dem es bei einer Versammlung der Naturforschenden Gesellschaft in Jena im Juni 1794 kam, führte schließlich zu einer intensiven geistigen Auseinandersetzung um Goethes gedankliches Konzept der »Urpflanze«, die dieser selbst als »Anschauung«, Schiller als Kant-Schüler hingegen als »Idee« bezeichnete. Da die zwei Männer offenbar trotz ihrer unterschiedlichen Meinungen voneinander beeindruckt waren, sagte Goethe die Mitarbeit an der geplanten ästhetischphilosophischen Zeitschrift »Die Horen« zu. Damit begann der einzigartige »Briefwechsel« zwischen den beiden großen Dichtern in den Jahren 1794 bis 1805, den Goethe 1828/29 persönlich herausgab. Aus der Korrespondenz entwickelte sich eine tiefe Freundschaft mit wechselseitigen Besuchen und Anteilnahme am familiären Leben.


  Die Briefe selbst sind ein bedeutendes Dokument der gegenseitigen Anregung zweier überragender Persönlichkeiten, die sich trotz oder wohl gerade wegen ihrer Gegensätze und unterschiedlichen künstlerischen Auffassungen und Methoden in ihrem Schaffen befruchteten – Schiller als derjenige, der das Allgemeine im Einzelfall gestaltete, während Goethe vom Einzelfall ausging. Wichtigstes übergreifendes Thema der Briefe ist die Formulierung einer Kunsttheorie, deren Ziel die Aneignung und Fortbildung der ethischen und ästhetischen Werte der Antike war. Die Zusammenarbeit erstreckte sich auch auf die konkreten literarischen Pläne: So redigierte und veröffentlichte Schiller Goethes Roman »Wilhelm Meisters Lehrjahre«, regte den Freund zur Weiterarbeit am »Faust« an und verhalf dessen »Egmont« in seiner eigenen Bearbeitung zu einem Bühnenerfolg, während Goethe lebhaften Anteil an Schillers »Wallenstein«-Trilogie nahm und sie 1798/99 auf der Weimarer Bühne erfolgreich inszenierte. Neben den »Horen» betreute Schiller von 1795 bis 1799 die jährlich erscheinenden »Musenalmanache«, Anthologien mit vorwiegend lyrischen Dichtungen. Für diese Almanache wurde Schiller wieder verstärkt dichterisch tätig und verfasste Gedichte wie »Das Ideal und das Leben« (1795), »Das verschleierte Bild zu Sais« (1795), »Würde der Frauen« (1796), »Die Klage der Ceres« (1797) und »Das Lied von der Glocke« (1799).


  Insbesondere der »Musenalmanach für das Jahr 1797« erregte aufgrund der gemeinsam von Goethe und Schiller verfassten »Xenien« das zeitgenössische Publikum. Die Xenien waren Epigramme, die in Form von Distichen, die sich aus jeweils einem Hexameter und einem Pentameter zusammensetzten, ohne die namentliche Nennung des jeweiligen Autors teils wohlwollend, in den meisten Fällen jedoch scharf satirisch das deutsche Geistesleben kommentierten. Natürlich ließen die Reaktionen in Form heftiger Repliken nicht auf sich warten. Nach diesem landesweit ausgetragenen »Xenienstreit« gaben sich die beiden Dichter im so genannten Balladenjahr 1797 umgänglicher.


  DIE WEIMARER KLASSIK


  
    Vom Ende des 18. bis ins beginnende 19. Jahrhundert erstreckt sich die klassische Periode der deutschen Literatur. Ihr geistiges Zentrum war Weimar. Sowohl als Dichter wie auch als Kunsttheoretiker waren Goethe und Schiller ihre bedeutendsten Köpfe, daneben spielten Christoph Martin Wieland und Johann Gottfried Herder, zeitweilig auch Wilhelm von Humboldt, Heinrich von Kleist und Jean Paul eine wichtige Rolle. Die Weimarer Klassik entwickelte in produktiver Auseinandersetzung mit den geschichtlichen Ereignissen der Zeit, den Philosophien Immanuel Kants, Johann Gottlieb Fichtes und Friedrich Schellings, dem spätaufklärerischen und revolutionär-demokratischen Schrifttum sowie der deutschen Frühromantik eine eigenständige Welt- und Kunstanschauung. Aus dieser gingen bedeutende literarische Werke wie Schillers »Lied von der Glocke« hervor. Aber auch Geschichtsdramen »Wallenstein«, »Maria Stuart«, »Die Jungfrau von Orléans« und »Wilhelm Tell« entstanden in dieser äußerst fruchtbaren Epoche.

  


  DIE GROSSEN DRAMEN


  1799 zog Schiller, der seine Lehrtätigkeit wegen seiner gesundheitlichen Probleme bereits 1791 aufgegeben hatte, endgültig nach Weimar. 1802 bezog er dort ein eigenes Haus, im selben Jahr erhielt er auch den Adelstitel. Er wollte Goethe, den er fast täglich traf, und insbesondere dem Theater, das dieser erfolgreich leitete, näher sein und erhoffte sich von der Anschauung der praktischen Theaterarbeit Anregung und Unterstützung für seine Pläne. Trotz einer erneuten schweren Erkrankung im Jahr 1800, von der er sich nicht mehr erholen sollte, schrieb Schiller unermüdlich und vollendete neben Übersetzungen und Bühnenbearbeitungen wie Shakespeares »Macbeth«, Gozzis »Turandot« oder Racines »Phèdre« beinahe jährlich ein neues Drama.


  Begonnen wurde die Reihe der großen klassischen Versdramen mit »Wallenstein« (»Wallensteins Lager«, »Die Piccolomini« und »Wallensteins Tod«). Die realistisch gezeichnete Gestalt des Feldherrn aus dem Dreißigjährigen Krieg erscheint in einem großen historischen Panorama, in dem sich das Zusammenspiel von persönlichem Machtstreben und Verantwortung, Entscheidungsfreiheit und dem Zwang historischer Umstände entfaltet. Die Trilogie war schon bei der Uraufführung 1798/99 ein großer Bühnenerfolg und gehört seitdem zu den meistgespielten Stücken Schillers.


  Auch für die nachfolgenden Dramen holte sich Schiller seine Stoffe aus der Geschichte; allerdings sind darin die Charaktere der Hauptgestalten mehr an ihrer poetisch-dramatischen Funktion als an der historischen Wirklichkeit orientiert. Das 1800 uraufgeführte Drama »Maria Stuart«, ein Stoff englisch-schottischer Geschichte, wird zur streng gebauten Tragödie mit dem Höhepunkt der von Schiller erfundenen Begegnung Marias und ihrer Widersacherin Elisabeth I. in der Mitte des Stücks. Der tragische Ausgang steht von Anfang an fest, wird aber durch die Handlung immer wieder scheinbar infrage gestellt. In der romantischen Tragödie »Die Jungfrau von Orléans«, die im Jahr 1801 uraufgeführt wurde, geht Schiller noch freier mit den historischen Hintergründen um. Als König Karl VI. im scheinbar aussichtslosen Kampf gegen die Engländer kurz vor der Kapitulation steht, erscheint dem Bauernmädchen Johanna die Mutter Gottes und mit göttlicher Unterstützung führt sie die französischen Truppen zu einem großen Sieg. Die Hilfe des Himmels ist jedoch abhängig davon, dass Johanna sich ganz in den Dienst der Sache stellt und sich allen menschlichen Anwandlungen widersetzt. Johannas tragischer Konflikt entwickelt sich aus ihrer Liebe zu dem Engländer Lionel, den sie, obwohl er zur feindlichen Seite gehört, nicht zu töten vermag; deshalb verliert sie die göttliche Gunst und stirbt auf dem Schlachtfeld. Bei der Uraufführung war die Tragödie ein ungeheurer Erfolg.


  DAS »BALLADENJAHR«


  
    Schiller hat das Jahr 1797 als das »Balladenjahr« bezeichnet. In der Tat gelangen ihm und Goethe – beide von dem Wunsch beseelt, »große und würdige Kunstwerke« zu schaffen und sich darin gegenseitig zu übertreffen – in diesem Jahr einige Balladen, die als Höhepunkte der Lyrik der Weimarer Klassik aus keiner Anthologie deutscher Gedichte wegzudenken sind. So schrieb Goethe »Die Braut von Korinth«, »Der Gott und die Bajadere« und »Der Zauberlehrling«, in denen er im Gegensatz zu seinen früheren natur-magischen Balladen wie dem »Erlkönig« die Handlung einer sittlichen Idee unterordnete, was den Einfluss seines Weggefährten Schiller verrät. Schiller schrieb in diesem Jahr unter anderem »Der Taucher«, »Der Ring des Polykrates«, »Die Kraniche des Ibikus« und »Die Bürgschaft«. Während für Goethe die Ballade zugleich dramatisch, lyrisch und episch sein muss, liegt den Balladen Schillers die Auseinandersetzung zwischen Freiheit und Schicksal beziehungsweise Notwendigkeit zugrunde. Immer geht es ihm um das Außergewöhnliche, das die Grenzen des Menschen zu sprengen droht, um Hybris, die bestraft wird, oder, wie in der »Bürgschaft«, um die Bereitschaft, für ein moralisches Gebot sogar das Leben einzusetzen.

  


  Das letzte vollendete Geschichtsdrama aus der Feder Schillers ist der »Wilhelm Tell«, der 1804 zum ersten Mal aufgeführt wurde. Die Anregung zu diesem Stoff gab Goethe, der die historischen Stätten in der Schweiz bereist und ein Versepos geplant hatte. Schillers dramatische Bearbeitung des erfolgreichen historischen Kampfes der Schweizer gegen Habsburg, deren nicht tragischer Ausgang utopische Züge aufweist, erlangte insbesondere in den Jahren der napoleonischen Besetzung Deutschlands den Status eines Nationaldramas und genießt auch in der Schweiz höchste Popularität.


  Unterbrochen wurde die Reihe der großen Geschichtsdramen durch »Die Braut von Messina« oder »Die feindlichen Brüder«, das im Jahr 1803 uraufgeführt wurde. Das »Trauerspiel mit Chören« orientiert sich im Aufbau, im Einbeziehen eines Chores und in der Schlusskatastrophe an der antiken Tragödie. Das Stück um Schuld und Schicksal fand bei den Zeitgenossen wenig Widerhall und wird auch heute selten gespielt. Eine letzte Arbeit, der »Demetrius«, blieb ein Fragment. Nachdem Schillers chronisches Leiden in den ersten Maitagen 1805 in eine akute Lungenentzündung übergegangen war, starb er, erst 45-jährig, am 9. Mai. Im Jahr 1827 wurden seine Gebeine auf Wunsch des Großherzogs Carl August von Sachsen-Weimar vom Friedhof der St.-Jakobs-Kirche in die Weimarer Fürstengruft überführt.


  DER DICHTER DER FREIHEIT UND SEINE WIRKUNG


  Der Konflikt von Natur und Freiheit, Trieb und Geist hatte schon in Schillers jungen Jahren sein philosophisches Denken beherrscht. Leidenschaftlich verfocht er, zunächst im Zeichen des Sturm und Drang, die Idee der Freiheit, so in den »Räubern«, wo der Held aus Weltverbesserungswillen zum Verbrecher wird, oder in »Kabale und Liebe«, wo mit bis dahin nicht gekannter Deutlichkeit die absolutistischen Machtmechanismen enthüllt werden. Entscheidend für Schiller wurde dann die Auseinandersetzung mit Kants Ethik, die er selbstständig weiterentwickelte: Während Kant das Primat der Pflicht betont, ist für Schiller die vollendete Sittlichkeit (»Würde«) allein in der Versöhnung von Pflicht und Neigung möglich. Hatten Schillers frühe Dramen seine Fähigkeit zu realistischer Darstellung deutlich gemacht, so war es das Bestreben des reifen Dramatikers, Kunst über alles, was nur »Stoff« ist, hinauszuheben und, antikisierend, dem gleichsam zeitlosen Konflikt von Schuld und Schicksal unterzuordnen. Immer geht es um Freiheit und Notwendigkeit, um die Legitimität des Handelns oder deren Verfehlen im komplexen geschichtlichen Geschehen.


  HERZOG KARL AUGUST


  (* 1757, † 1828)


  
    Karl August, Herzog von Sachsen-Weimar-Eisenach (seit 1758), wurde 1757 in Weimar geboren und stand bis 1775 unter der Vormundschaft seiner Mutter, der Regentin Anna Amalia. Nach der Übernahme der Regierung 1775 berief der als aufgeklärter absolutistischer Fürst regierende Herrscher neben Goethe auch Schiller und Wieland nach Weimar. Durch die großzügige Förderung der Wissenschaften und Künste trug er maßgeblich dazu bei, dass sein Fürstentum, das auch die Stadt Jena mit seiner fortschrittlichen Universität umfasste, zum Zentrum der kulturellen Entwicklung in Deutschland wurde.


    Auch sozial und politisch war Karl August ein Fürst, der sich den gesellschaftlichen Entwicklungen nicht verschloss: Er war ein Anhänger des Wohlfahrtsstaatsgedankens und führte als einer der ersten deutschen Fürsten eine landständische Verfassung ein.

  


  Schon von seinen Zeitgenossen war Schiller enthusiastisch gefeiert, aber auch heftig angegriffen worden. Nach seinem frühen Tod wurde er bald zum Objekt kultischer Verehrung, die 1859, zu seinem 100. Geburtstag, einen ersten Höhepunkt erreichte. Sein Leben wurde zum Gegenstand literarischer Fiktionen, zum Beispiel in Heinrich Laubes Schauspiel »Die Karlsschüler« aus dem Jahr 1846 und in Thomas Manns Novelle »Schwere Stunde« aus dem Jahr 1905. Wie Goethe und neben diesem wurde er zur Symbolfigur deutscher Geistesgröße und zum Quell allzeit zitierbarer Lebensweisheit. Im Streit, wer der größere Klassiker sei, spiegelten sich politische und ideologische Positionen: Liberale, Demokraten und Sozialdemokraten gaben im 19. Jahrhundert häufig Schiller den Vorzug, im Gegensatz etwa zu Friedrich Nietzsche, der Goethe für den bedeutenderen Geist hielt. Auf deutschen Bühnen werden Schillers Dramen auch heute noch viel gespielt, da seine Themen, insbesondere das Aufbegehren gegen Konventionen und die ungestüme Freiheitsliebe, zeitlos sind.


  
    ›Es kann der Frömmste nicht im Frieden bleiben, wenn’s seinem Nachbarn nicht gefällt.‹


    Schiller, »Wilhelm Tell«, 4,3

  


  FRIEDRICH HÖLDERLIN


  


  GENIE ZWISCHEN VOLK UND GOTT


  Von nur wenigen Zeitgenossen bewundert, führte der heute hoch geschätzte und von vielen modernen Lyrikern verehrte Dichter ein rastloses, meist unglückliches Leben. Im vierten Lebensjahrzehnt versank er zunehmend im Dunkel geistiger Umnachtung und verbrachte die Jahre von 1807 bis zu seinem Tod 1843 einsam in einem Turmzimmer. Seine Oden gelten als die bedeutendsten der deutschen Literatur.


  
    20. 3. 1770


    Geburt in Lauffen a. N.


    ab 1796


    Freundschaft mit Susette Gontard (»Diotima«)


    1797–1799


    die endgültige Fassung des »Hyperion« entsteht


    1806


    Einlieferung in die Tübinger Heilanstalt


    1807–1843


    Leben in geistiger Umnachtung in einem Turmzimmer


    7. 6. 1843


    Tod in Tübingen

  


  Johann Christian Friedrich Hölderlin wurde am 20. März 1770 in Lauffen am Neckar geboren. Seine Eltern, Heinrich Friedrich Hölderlin und Johanna Christiana, eine geborene Heyn, zählten zum wohlhabenden und einflussreichen bürgerlichen Stand Alt-Württembergs. Der Vater war Jurist und herzoglicher Beamter. Als Klosterhofmeister verwaltete er die Ländereien eines ehemaligen Klosters. Die Mutter, die einer Pfarrersfamilie entstammte, erzog den Jungen allein, nachdem Heinrich Friedrich Hölderlin früh gestorben war und ihr zweiter Mann, Johann Christoph Gok – 1776 Bürgermeister in Nürtingen – starb, als Hölderlin neun Jahre alt war. Von 1784 bis 1788 besuchte der sensible Junge die pietistisch-protestantischen Klosterschulen in Denkendorf und Maulbronn – eine Zeit, die er als sehr bedrückend empfand. Von 1788 bis 1793 studierte er Philosophie und Theologie im Tübinger Stift, der Eliteschule der württembergischen Landeskirche. Zeitweise teilte er sich dort mit den späteren Philosophen Georg Wilhelm Friedrich Hegel und Friedrich Wilhelm Joseph Schelling eine Stube. Das Tübinger Stift ermöglichte den Stipendiaten – obwohl der Herzog von Württemberg die Zügel im Sinne konservativerer Erziehung anzuziehen versuchte –, in einem unvergleichlichen intellektuellen Klima die damals in Deutschland herrschende Begeisterung für die Französische Revolution und die Aufklärungsphilosophie Immanuel Kants auszuleben.


  Die Ausbildung in Tübingen sollte Hölderlin eigentlich auf den von seiner Mutter gewünschten geistlichen Beruf vorbereiten. Doch unter dem Eindruck der Schriften des Philosophen Jean–Jacques Rousseau und der Oden eines Friedrich Gottlieb Klopstock, des großen »Messiassängers«, suchte der junge Mann stattdessen »die heilige Bahn« seiner wahren Bestimmung. Sein intellektueller und literarischer Ehrgeiz, so schrieb Hölderlin in einem Brief an seine Mutter, werde ihn in einer »friedlichen Pfarre« und »im ruhigen Ehestande« niemals glücklich werden lassen.


  DIE TÜBINGER HYMNEN


  1790 schloss Hölderlin mit Christian Ludwig Neuffer und Rudolf Magenau einen schwärmerisch ausgerichteten Dichterbund. Schon in der Maulbronner Zeit hatte Hölderlin begonnen, Verse zu verfassen. Neben Klopstock begeisterten ihn die angeblichen Dichtungen des sagenhaften altgälischen Sängers Ossian. Seine ersten Tübinger Gedichte besingen die Unsterblichkeit, die Menschheit, die Schönheit, die Freiheit und den Genius Griechenlands. Griechenland wurde dem Studenten zum Inbegriff einer Schönheit, die gleichbedeutend war mit persönlicher und gesellschaftlicher Freiheit. Darin übernahm Hölderlin voller Begeisterung die Grundüberzeugung des deutschen Archäologen Johann Joachim Winckelmann.


  Für seine Oden (eine Form feierlich-erhabener Lyrik), Lieder und in erster Linie für die Hymnen, die Hölderlin in Tübingen schrieb, dienten ihm auch das Werk Friedrich Schillers, dessen Pathos, dessen Einsatz mythologischer Motive und dessen Reimstrophen als Vorbild. Gotthold Friedrich Stäudlin, der in seinem »Musenalmanach fürs Jahr 1792« die ersten Gedichte Hölderlins veröffentlichte, hatte die Verbindung zwischen dem schwäbischen Poeten und Schiller hergestellt. Dieser förderte Hölderlin in Zukunft, wo immer er nur konnte.


  Die von einer Stimmung des Erhabenen und Großen getragenen Tübinger Hymnen sind insgesamt von einer aufklärerischen Aufbruchstimmung getragen, die aus dem revolutionären Frankreich herüberwehte; sie berufen sich auf das Naturrecht, kritisieren alle despotische Fürstenwillkür und verkünden einen Zukunftsoptimismus, dem Hölderlin auch in dem politisch bornierten, finsteren Deutschland Geltung verschaffen wollte. Das Volk, das er sich erträumte, sollte einmal »besser gedeihen unter der Freiheit heiligem erwärmenden Lichte, als unter der eiskalten Zone des Despotismus«. Was der Dichter gegenwärtig um sich sah, waren dagegen »Handwerker, aber keine Menschen, Priester, aber keine Menschen, Denker, aber keine Menschen, Herren und Knechte, Jungen und gesetzte Leute, aber keine Menschen«. Außerdem kündigen sich in den frühen Gedichten und vor allem in den Briefen auch schon psychisch labile Zustände, ein Schwanken zwischen Menschenscheu, Begeisterungsfähigkeit und Liebe, zwischen extremen Phasen des Stolzes, Ehrgeizes und tiefer Depression an.


  EIN DEUTSCHER IN GRIECHISCHEM KOSTÜM


  Absolventen des Tübinger Stiftes, die nicht als Theologen arbeiten wollten, mussten die kirchliche Behörde um Urlaub bitten und eine andere Berufstätigkeit nachweisen. Für eine solche taten sich jedoch nur wenige Alternativen auf, etwa die Existenz als freier Schriftsteller, eine Universitätsdozentur oder schließlich der Posten eines – oft ausgebeuteten und schlecht behandelten – Hofmeisters. Hölderlin blieb nur Letzteres übrig. Insgesamt viermal bekleidete er eine solche Stelle in adligen oder reichen Häusern. Das erste Engagement (1793–95) in Waltershausen bei Charlotte von Kalb endete in einem Zwist über Pädagogik und wurde im Unfrieden aufgelöst. So eröffnete sich für Hölderlin 1795 die Möglichkeit, nach Jena, dem damaligen geistigen Zentrum Deutschlands, zu Friedrich Schiller zu gehen. Hölderlin hörte dort Vorlesungen des Philosophen Johann Gottlieb Fichte, traf Novalis und Johann Wolfgang Goethe, der ihm allerdings höchst reserviert gegenüberstand. In jener Zeit entstanden Vorfassungen des »Hyperion«-Romans, der 1797 bis 1799 als experimenteller Briefroman »Hyperion oder Der Eremit in Griechenland«, in bewegend hymnischer und elegischer Sprache, erschien. Mit der Geliebten Diotima, die Platons »Gastmahl« entliehen ist, unternimmt es der Titelheld Hyperion (an anderer Stelle heißt es von ihm, er sei ein »Deutscher in griechischem Kostüm«), das Goldene Zeitalter der Menschheit in der Ägäis wieder heraufzuführen. Doch sein Kampf um die Befreiung Griechenlands vom türkischen Joch scheitert. Diotima stirbt, und Hyperion geht in das unfreundliche Deutschland, doch kehrt er bald nach Griechenland zurück.


  HYPERION


  
    Zu Hölderlins bekanntesten Werken zählt der lyrische Briefroman »Hyperion oder Der Eremit in Griechenland«, von dem es mehrere Fassungen gibt; die vierte zeigt den Dichter auf der Höhe seiner Kunst und reflektiert das Gesamtthema seines Werkes, die Berufung zum prophetischen Dichtertum.


    Auf einer griechischen Insel aufgewachsen, erfährt Hyperion durch seinen Lehrer Adamas von der idealen Welt des Altertums. Daraufhin verlässt der junge Mann seine Heimat, begegnet in Smyrna dem Revolutionär Alabanda und setzt sich zum Ziel, Griechenland von der Fremdherrschaft der Türken zu befreien. Nach einem Streit kehrt Hyperion auf seine Heimatinsel zurück.


    Mit Diotima erlebt er großes Liebesglück, zieht jedoch erneut in den Krieg. Da er erkennt, dass die hehren Ziele, die ihn antrieben, nicht mit Waffengewalt zu verwirklichen sind, sucht er den Tod in der Schlacht, überlebt aber. Diotima stirbt und er verlässt Griechenland Richtung Deutschland. Dort entsteht eine Scheltrede an die Deutschen, in denen er deren Lebens- und Gesellschaftsformen kritisiert. Am Ende zieht sich der desillusionierte Hyperion in ein Eremitendasein auf der griechischen Insel Salamis zurück.

  


  DIOTIMA: IDEAL UND WIRKLICHKEIT


  Die zweite Hauslehrerstelle fand Hölderlin 1796 in Frankfurt am Main, in der Familie des Bankiers Gontard. In dieser gehobenen, kultivierten Welt wurde dem in spartanischer Bescheidenheit, in einem pedantischen und pietistischen Umfeld aufgewachsenen Hölderlin sein zur Emphase aufgewühltes Gefühl zum Schicksal. In der kunstfreundlichen Atmosphäre des großbürgerlichen Frankfurter Hauses schien ihm der göttliche Grund der menschlichen Seele aufzugehen. Das Ziel seiner Sehnsüchte war nicht sein Zögling, die Tochter des Hauses, sondern vielmehr deren Mutter, die schöngeistige Bankiersgattin Susette Gontard. Das Ideal des schwärmerischen Jünglings schien in die Wirklichkeit hereingeholt worden zu sein. Was immer schon gebildete, feinsinnige Frauen für unzählige Dichter gewesen waren, das bedeutete und vereinte Susette Gontard für Hölderlin. Der junge Dichter stilisierte sie zur Diotima aus Platons »Gastmahl«.


  Hölderlins Gedichte der damaligen Jahre erreichten eine neue innere Größe, indem er nun distanzierende antike Versmaße verwendete; gleichzeitig gewannen in ihnen Naturbilder eine neue Qualität. Der Dichter an sich wurde von ihm begriffen als »heiliger Seher«, vom enthusiastischen Gott Dionysos inspiriert, und zugleich als der »Sänger des Volks« auftretend, als der mythenkundige Mittler zwischen den Göttern und seinem Volke: »Nur einen Sommer gönnt, ihr Gewaltigen!/und einen Herbst zu reifem Gesange mir,/dass williger mein Herz, vom süßen/ Spiele gesättiget, dann mir sterbe!« (An die Parzen). Von Klopstock, vom jungen Schiller, von den Psalmen der Bibel und den griechischen Lyrikern übernahm Hölderlin seine Sehnsuchtsbilder, die mehr oder weniger in einen klassizistischen Rahmen gefügt sind. Doch vom höchsten Gipfel der Begeisterung fiel sein Dichterblick wieder in die hoffnungslos entgötterte deutsche Gegenwart; die Sprache wird dunkel, um das zu schildern: »Furchtbar ist’s, wie da und dort unendlich hin zerstreuet das Lebende Gott« (Patmos; Dem Landgrafen von Homburg).


  SUSETTE GONTARD


  (* 1769, † 1802)


  
    Susette Gontard, in die sich Hölderlin verliebte, als er 1796 eine Stelle als Hofmeister ihres Mannes, des Großkaufmanns und Bankiers Jakob Friedrich Gontard antrat, war zu Beginn ihrer Bekanntschaft mit Hölderlin 26 Jahre alt und bereits vierfache Mutter. Dass sich schon bald ein liebevolles Verhältnis zwischen den beiden entwickeln konnte, lag auch daran, dass Kriegsunruhen dazu führten, dass Susette Gontard zusammen mit ihren Kindern, deren Erzieherin und Hölderlin Frankfurt verließ, worauf sie in Kassel und Bad Driburg eine glückliche gemeinsame Zeit verbrachten.


    Das Liebesverhältnis wurde im Lauf der Zeit jedoch ausgesprochen kompliziert, und im Herbst 1798 musste Hölderlin – nicht zuletzt auf den ausdrücklichen Wunsch von Susette hin – das Haus der Gontards verlassen. Doch bereits wenige Tage nachdem Hölderlin gegangen war, begann ein Briefwechsel zwischen Susette und dem Dichter, der sich über einen Zeitraum von etwa eineinhalb Jahren erstreckte.


    Die überlieferten Briefe sind ein Zeugnis großer Liebe und tiefer Sehnsucht. In einem Brief von Susette an Hölderlin, der Ende September 1798 entstand, heißt es unter anderem: »Da kam der Wunsch in mich, noch durch geschriebene Worte, ihr [gemeint ist die reine Liebe] ein Monument zu errichten, das unauslöschlich die Zeit doch unverändert schonet. Wie möchte ich, mit glühenden Farben, bis auf ihre kleinsten Schattierungen, sie malen, und sie ergründen, die edle Liebe des Herzens, könnte ich nur Ruhe und Einsamkeit finden.«

  


  Als sich Hölderlins musische Beziehung zu Susette in eine erotische verwandelte, wurde der Bruch unausweichlich. 1798 verließ er Frankfurt.


  DER TOD DES EMPEDOKLES


  Von Frankfurt aus begab sich Hölderlin 1798 ein erstes Mal, und zwar für zwei Jahre, nach Homburg. Sein Versuch, sich dort als freier Schriftsteller niederzulassen, schlug allerdings fehl. Auch die zusammen mit dem Verleger Steinkopf 1799 geplante literarische Zeitschrift »Iduna« kam nicht zustande. Goethe, Schiller und andere befreundete Dichter weigerten sich nämlich aus unterschiedlichsten Gründen, daran mitzuarbeiten. Überhaupt brachte die Folgezeit für Hölderlin nur wenig Glück. Ein Hauslehrerposten bei einer Patrizierfamilie in Hauptwil in der Schweiz im Jahr 1801 dauerte nur ein paar Monate; der im selben Jahr von Hölderlin gefasste Plan, an der Universität Jena über griechische Literatur zu lesen, scheiterte und eine erneute Hauslehrerstelle in Bordeaux 1802 blieb ebenfalls nur eine kurzfristige Angelegenheit. Dass Hölderlin kaum noch irgendwo länger blieb, scheint auch ein Indiz für seine psychische Erkrankung zu sein, die sich damals immer stärker bemerkbar machte.


  
    ›Die Deutschen sind tatenarm, aber gedankenvoll.‹


    Friedrich Hölderlin

  


  Etwas besser gestaltete sich der zweite Homburger Aufenthalt des Dichters, der von 1804 bis 1806 dauerte. Hölderlin fand damals einen Mäzen, da ihn der Landgraf von Homburg auf Betreiben seines Freundes Isaak von Sinclair als Bibliothekar in seine Dienste nahm. So kam zu spärlichen Honorarzahlungen für die literarischen Veröffentlichungen immerhin ein kleines Gehalt. Ansonsten lebte Hölderlin von den knappen Zuwendungen aus den Zinsen seines eigentlich stattlichen Erbes, das jedoch die Mutter ziemlich knauserig verwaltete.


  In die erste Homburger Zeit fiel Hölderlins Arbeit am Empedokles-Projekt. 1797 konzipierte er den so genannten Frankfurter Plan der Tragödie. In Homburg entstanden die drei Fragment gebliebenen Fassungen, die erste und dritte in Blankversen, die zweite in freien Rhythmen gehalten. Im Mittelpunkt des Dramas steht der sizilianische Naturphilosoph, Dichter, Arzt, Priester und Zauberer des 5. Jahrhunderts v. Chr. Voller Anmaßung will er sich zum Verwalter der Natur emporschwingen. Und er strebt – wie Diotima – die Versöhnung der göttlichen Natur mit den Menschen und der Gesellschaft an. Wie ein Heiland tritt er, mit allen Naturkräften vertraut, unters Volk, das jedoch uneinsichtig und materialistisch bleibt und ihn, aufgewiegelt von den weltlichen und religiösen Anführern, mit Steinwürfen verjagt. Empedokles will in dieser Tragödie des Wissens durch eine letzte Tat die Götter wieder versöhnen – er stürzt sich in die Flammen des Ätna. Angesichts dieses Opfertodes, so hofft er, werde auch das Volk zu Mündigkeit und Selbstbestimmung bekehrt. Im Sinne spätaufklärerischer politischer Ideen wird Freiheit weniger erkämpft als gegeben.


  IM TURM


  Die psychische Katastrophe hatte sich schon um einiges früher angekündigt. Als Hölderlin aus Bordeaux in Richtung Homburg abreiste, trug er bereits die Anzeichen geistiger Umnachtung mit sich. Am 1.. September 1806 lieferte man ihn als Geisteskranken ins Tübinger Autenriethische Klinikum ein. Diese Einweisung verhinderte eine Verhaftung Hölderlins im Zusammenhang mit einer revolutionären jakobinischen Verschwörung in Württemberg, in die vor allem sein Freund Sinclair verwickelt war. Nach erfolglosen Therapieversuchen wurde Hölderlin ein Jahr später als hoffnungsloser und pflegebedürftiger Fall aus dem Krankenhaus entlassen. Der Tübinger Schreinermeister Ernst Zimmer nahm den kranken Dichter in seinen Haushalt auf. Die Pflegekosten bestritt man aus den Zinsen seines Erbes und aus einer Gratifikation, die Hölderlins Mutter zu Pflegezwecken von der Landesregierung überwiesen bekam. Als sie 1828 starb, gingen die Zahlungen weiter. Bei seinem Pfleger lebte Hölderlin, zunehmend ins Dunkel versinkend, weggeschlossen in einem turmartigen Anbau am Haus bis zu seinem Tod am 7. Juni 1843.


  Nach der Rückkehr aus Frankreich hatte Hölderlin in den Jahren 1802/03 an den Übersetzungen der Trauerspiele des Sophokles »Ödipus der Tyrann« und »Antigone« gearbeitet. In diesen Übersetzungen versuchte er auch den orientalischen Ursprung der griechischen Kultur nachzuweisen. 1803 übertrug und kommentierte Hölderlin außerdem die Fragmente von Pindar. Im Zuge dieser Arbeit stellte er die Frage nach dem Verhältnis von Mensch und Gott und nach der Stellung des Menschen in der Gesellschaft und der Geschichte zur Diskussion. Lange Zeit ist man davon ausgegangen, dass mit diesem Datum die wirklich schöpferische und geniale Leistung Hölderlins ihr Ende gefunden hatte. Die spätesten, mit »Hölderlin« oder mit »Scardanelli« unterschriebenen Gedichte hat man als verworrene Produkte eines Geisteskranken abgetan. Erst in neuerer Zeit hat man ihre stilisierte Schönheit erkannt und entsprechend gewürdigt. Die meisten sind Jahreszeitengedichte und thematisieren die Beziehung des Menschen zu Gott; so auch das Gedicht »An Zimmern« von 1812, das Hölderlins Leben exemplarisch zu beleuchten scheint: »Die Linien des Lebens sind verschieden/ Wie Wege sind, und wie der Berge Gränzen./ Was hier wir sind, kann dort ein Gott ergänzen/ Mit Harmonien und ewigem Lohn und Frieden.«


  
    ›Was aber bleibet, stiften die Dichter.‹


    Friedrich Hölderlin

  


  DIE LETZTEN JAHRE


  
    Hölderlin verbrachte nach dem Ausbruch seiner Geisteskrankheit die letzten Jahrzehnte seines Lebens von 1807 bis 1843 in einem Turmzimmer im ersten Stock des in Tübingen gelegenen Hauses von Ernst Zimmer, einem Schreinermeister, der sich bis zu seinem Tod 1838 um Hölderlin kümmerte.


    Zimmer hatte für die Klinik gearbeitet, in die Hölderlin 1806 eingeliefert wurde, und war ein großer Bewunderer des Dichters und insbesondere von dessen Briefroman »Hyperion«. Die Pflegekosten wurden aus Hölderlins Erbe, ergänzt durch einen Zuschuss des Landes, bestritten. Zimmer lieferte regelmäßige Berichte über den Gesundheitszustand Hölderlins an dessen Mutter, die ihren Sohn in seinem Turmzimmer niemals besuchte.

  


  LUDWIG TIECK


  


  KÖNIG DER ROMANTIK


  Ludwig Tieck gilt als der produktivste und wandlungsfähigste Autor der Frühromantik, der mit »Franz Sternbalds Wanderungen« die Gattung des Künstlerromans und durch Werke wie »Der gestiefelte Kater« die Märchennovelle gestaltete. Darüber hinaus ist er mit seinen frühen Erzählungen ein Wegbereiter der modernen sozialen Satire, regte die Sammlung und Erschließung mittelalterlicher Literatur an und übersetzte Klassiker der Weltliteratur.


  
    31. 5. 1773


    Geburt in Berlin


    1792–1794


    Studium in Halle (Saale), Göttingen und Erlangen


    ab 1825


    Hofrat und Dramaturg am Hoftheater in Dresden


    um 1797


    Bekanntschaft mit den Brüdern Schlegel


    ab 1842


    Berater des Hoftheaters in Berlin


    28. 4. 1853


    Tod in Berlin

  


  Im Herbst 1796 erschien in Deutschland ein schmales Buch mit dem Titel »Herzensergießungen eines kunstliebenden Klosterbruders«. Ein Autor war nicht genannt, und man vermutete, dass dieser Lobpreis mittelalterlicher Kunst und Malerei, dieses Hohelied auf Albrecht Dürer und Raffael, von Johann Wolfgang von Goethe stammen könnte. Doch der Verfasser war ein 23-jähriger Student der Rechtswissenschaft aus Berlin namens Wilhelm Heinrich Wackenroder. Der wiederum war ein enger Freund Johann Ludwig Tiecks und hatte diesen animiert, an diesem Buch, das zu einem Bestseller der deutschen Romantik werden sollte, mitzuwirken. In einer poetisch gehobenen, schwärmerischen Sprache verherrlicht es die Kunst als ein Zeugnis Gottes, als Dienerin der Religion und als Heiligtum zugleich. Obwohl Tieck nur wenig daran geschrieben hat, teilte er doch ganz diese für die deutsche Romantik charakteristische Auffassung der Verschmelzung von Kunst und Religion. Und durch die Arbeit mit Wackenroder verwirklichte er ein weiteres Charakteristikum jener Zeit, den Freundschaftskult. Als Wackenroder 1798 starb, veröffentlichte Tieck aus dessen Nachlass die »Phantasien über die Kunst für Freunde der Kunst« (1799), ergänzt durch eigene Beiträge, sodass sich auch hier oft nicht feststellen lässt, wer der Urheber der einzelnen Aufsätze war.


  KINDHEIT IM PSYCHISCHEN GRENZBEREICH


  Biografien über Tieck werden oft mit zwei Kindheitserfahrungen eingeleitet. Er neigte schon früh zu Halluzinationen, was ihm psychische Grenzbereiche von Anfang an zur vertrauten Erfahrung machte und zugleich seine charakterliche Labilität bedingte. Die hypersensible Erlebnisfähigkeit gipfelte 1792 in einer Horrorvision nach der Lektüre von Karl Grosses Roman »Der Genius« und einen Monat darauf in einem überwältigenden Gotteserlebnis während eines Sonnenaufgangs. Schon dem Kind, erst recht aber dem jugendlichen Dichter, wurde es zur Hauptaufgabe, ständig um Seelenbalance zu ringen.


  Am 31. Mai 1773 wurde Johann Ludwig Tieck als ältester Sohn eines Seilermeisters in Berlin geboren. Die Mutter Anna Sophie nimmt in der Familienüberlieferung gegenüber ihrem dominanten Mann eine untergeordnete Rolle ein. Der Vater machte Tieck mit der im protestantischen Bürgertum üblichen Lektüre, der Bibel und moralischen Wochenschriften, sowie darüber hinaus mit zeitgenössischer Literatur bekannt. Die beiden jüngeren Geschwister, Sophie und Christian Friedrich, waren ebenfalls künstlerisch orientiert. Die Schwester verfasste Märchen und romantische Erzählungen, der Bruder trat als klassizistischer Bildhauer hervor – von ihm stammen nicht weniger als 24 Büsten im bayerischen Ruhmestempel der Walhalla bei Regensburg.


  Durch seinen Vater lernte Tieck Werke von Dichtern wie Goethe und Friedrich Schiller, aber auch von William Shakespeare sowie den »Don Quijote« des Spaniers Miguel de Cervantes Saavedra, kennen, die er in sich einsog und die seine überbordende Fantasie stimulierten. 1782 kam Ludwig auf das von der Aufklärung geprägte Friedrichwerdersche Gymnasium in Berlin, wo seine zunächst noch ungeordneten literarischen Eindrücke kanalisiert wurden. Zudem versuchte sich Tieck erstmals selbst im künstlerischen Schreiben – unter anderem beeinflusst durch seinen Lehrer Friedrich Eberhard Rambach, einen damals namhaften Trivialautor von »Genie- und Schauerromanen«, für den Tieck einige Erzählungen verfasste.


  DIE STUDIENZEIT


  In den letzten Schuljahren schloss Tieck zahlreiche Bekanntschaften, etwa mit dem Komponisten und Musikschriftsteller Johann Friedrich Reichardt, der ihn zu einer Theaterlaufbahn überreden wollte. Der junge Ludwig, der mit großem Interesse das Theaterleben in Berlin verfolgte, verfügte selbst über ein ausgeprägtes Schauspieler- und Improvisationstalent. Ihm gelang es später, als einem der wenigen unter den Romantikern, aufführbare Stücke zu schreiben, zum Teil mit überraschenden, fast surrealen Einfällen. Das kleine Lustspiel »Ein Prolog« (1796) handelt beispielsweise von verfrüht eingetroffenen Zuschauern auf einer Theaterparterre; erst im Verlauf des Stücks kristallisiert sich heraus, dass sich das eigentliche Publikum bereits mit der Handlung konfrontiert sieht, die nicht auf der Bühne, sondern vor dem geschlossenen Vorhang abläuft und bereits nach dem Prolog endet. In seinen brillanten literarischen Komödien, etwa in »Der gestiefelte Kater« (1797), lässt Tieck im Publikum postierte Akteure glossierend eingreifen und macht sich über ihren schlechten Geschmack lustig. Theater im Theater kennzeichnet auch das Märchenspiel »Prinz Zerbino, oder Die Reise nach dem guten Geschmack« (1799): Zerbino dreht, der Rolle überdrüssig, einmal sogar die Zeit zurück, um den Handlungsablauf zu verändern!


  Die Theaterleidenschaft führte zu einer schweren Krise zwischen Tieck und seinem Vater, der ihm die finanzielle Unterstützung zu entziehen drohte, sollte er dieser Passion weiter frönen. 1792 schrieb sich Tieck als Theologiestudent an der Universität in Halle an der Saale ein und vergrub sich, um den Wünschen seines Vaters gerecht zu werden, in sein Studium, erst in Halle, dann in Göttingen und schließlich Erlangen. Dort traf er den gleichaltrigen Wackenroder wieder, der bereits mit ihm das Friedrichwerdersche Gymnasium besucht und anschließend in Erlangen ein Jurastudium begonnen hatte. Als Sohn eines hohen preußischen Beamten konnte Wackenroder Tieck auch Zugang zu Gesellschaftskreisen verschaffen, die ihm sonst versperrt geblieben wären.


  
    ›Nichts ist so bequem, als etwas zu glauben, das ein anderer meint, und dieser hat gewöhnlich seine Meinung auch nur vom Hörensagen.‹


    Ludwig Tieck

  


  Ein gemeinsames Sommersemester der beiden Freunde in Erlangen sowie viele Reisen und Wanderungen durch Franken brachten Tieck 1793 die süddeutsche und katholische Kultur, die altdeutsche Kunst und die ländliche Natur näher. Der nach Tiecks Rückkehr nach Göttingen im Herbst des Jahres einsetzende Briefwechsel mit Wackenroder zählt zu den wichtigsten Dichterkorrespondenzen der Frühromantik. Mit der zeitgenössischen Ästhetik setzte sich Tieck im selben Jahr in dem Aufsatz »Über Shakespeare’s Behandlung des Wunderbaren« auseinander.


  IN DEN BERLINER UND JENAER SALONS


  1794 brach Tieck das Studium ab und kehrte nach Berlin zurück. Er hatte sich für die Laufbahn eines freien Schriftstellers entschlossen – ein Entschluss, der ihm die Unterstützung des Vaters entzog und ihn häufig in Geldnot brachte. Das kulturelle Leben der preußischen Hauptstadt öffnete sich ihm in Form literarischer Salons, die von sensiblen und hochgebildeten Frauen geführt wurden, etwa von Henriette Hertz, Rahel Levin (seit 1814 Rahel Varnhagen) und Dorothea Veit. Im Hause Veit machte Tieck um 1797 die für seine Zukunft bedeutsame Bekanntschaft mit den Brüdern Friedrich und August Wilhelm Schlegel. Für den Augenblick noch wichtiger aber war das Zusammentreffen mit dem von der Spätaufklärung geprägten Verleger Friedrich Nicolai, da dieser ihm Publikationsmöglichkeiten bot, als die in die Berliner Zeit fallende, literarisch äußerst fruchtbare Schaffensperiode Tiecks begann. Um nur wenige Beispiele zu nennen: 1795/96 verfasste er den Roman »Peter Lebrecht«; 1796 vollendete er seinen umfangreichsten Roman »Die Geschichte des Herrn William Lovell«, ein Buch voller Liebesabenteuer, Intrigen und Übeltaten, in denen sich der Titelheld in einer brüchig gewordenen Wirklichkeit mit wechselnden Rollen identifiziert. Zudem arbeitete er 1794 an Rambachs »Berlinischem Archiv der Zeit und ihres Geschmacks«sowie ab 1795 drei Jahre an den von Nicolai publizierten »Straußfedern«, einer auf moralisierender Unterhaltung und Bearbeitungen englischer und französischer Vorlagen ausgerichteten Sammlung mit. Tieck selbst veröffentlichte darin 13 Erzählungen, noch im Stil der Spätaufklärung geschrieben, die mit ihrer ironischen Darstellungsweise die moderne soziale Satire begründeten.


  »FRANZ STERNBALDS WANDERUNGEN»


  
    Über Tiecks bekanntesten Roman »Franz Sternbalds Wanderungen« schrieb der keineswegs zu Lobhudeleien neigende Friedrich Schlegel an seinen Bruder August Wilhelm: »Lies nur ja den Sternbald – noch einmal hätte ich bald gesagt. Aber hast Du ihn auch schon ordentlich gelesen? Es ist ein göttliches Buch, und es heißt wenig, wenn man sagt, es sei Tiecks bestes. … Es ist der erste Roman seit Cervantes, der romantisch ist, und darüber weit über Meister [Goethes ›Wilhelm Meister‹].«


    In dieser »altdeutschen Geschichte« von 1798, einem fragmentarischen Bildungsroman über Künstlertum und Kunstverständnis der Romantik, reist der junge Franz Sternbald, ein schwärmerischer Schüler Albrecht Dürers, über Holland und Straßburg nach Florenz und Rom. Er besucht die Kunstzentren des 16. Jahrhunderts und führt Gespräche über Malerei, Musik sowie das Dasein als Künstler; und er sucht nach seiner Jugendliebe Marie. Anders als Goethes Wilhelm Meister erlebt Sternbald keine Entwicklung; er bleibt der sehnsuchtsvolle Träumer, der er immer war.


    Die Episoden der Handlung werden von Erzählungen, Gedichten und Liedern begleitet. In den Landschaftsschilderungen, die die romantische Malerei maßgeblich beeinflussten, wird eine romantische Kunstkonzeption dichterisch formuliert: die Unendlichkeitssehnsucht, als deren allegorische Entsprechung die Landschaft gilt.

  


  Die Jahre, die Tieck bis 1801 in Berlin und in Jena verbrachte, fielen in die kurze, aufregende Blütezeit der Frühromantik, in der insbesondere Jena zum Mittelpunkt des deutschen Geisteslebens avancierte. »Man geht hier nicht aus«, schrieb Dorothea Veit, »oder man hört von ›Wilhelm Meister‹, Transzendentalphilosophie und Silbenmaßen sprechen … Dabei tönen aus jedem Haus Gitarren und Geigen.« Treffpunkt war das von August Wilhelm und Caroline Schlegel bewohnte Haus, in dem neben vielen anderen Tieck und der Dichter Novalis verkehrten. Die beiden besuchten oft den in Weimar lebenden Jean Paul. In diesem Kreis trug man einander aus neuesten Arbeiten vor. Tieck las dort etwa aus seinem Schauspiel »Leben und Tod der heiligen Genoveva« (1800 erschienen), von dem Friedrich Schlegel an einen Bekannten schrieb: »Es ist nicht nur die größte Fülle von Poesie und eine ganz neue Variation seiner Manier, sondern auch mehr Nachdruck und Ernst darin als noch in irgendeinem seiner Werke. Er ist in der schönsten Zeit und hat in der Tat ein ungeheures Talent.«


  1797 kamen die »Volksmährchen« von Ludwig Tieck unter dem Pseudonym Peter Lebrecht heraus; sie enthalten erzählende und dramatische Werke, darunter »Ritter Blaubart« und »Der gestiefelte Kater«. 1798 veröffentlichte Tieck schließlich sein Hauptwerk, den Fragment gebliebenen Roman »Franz Sternbalds Wanderungen«, der den Geniekult der »Sturm-und-Drang«-Periode in die Romantik hinein fortsetzte. In ausführlichen Gesprächen über die Kunst spiegelt sich eine dem Mittelalter huldigende Grundhaltung der Romantik. Mit diesem in zwei Bänden publizierten Roman knüpfte Tieck an Wackenroders »Herzensergießungen eines kunstliebenden Klosterbruders« an, zu denen er den »Brief eines jungen deutschen Malers in Rom an seinen Freund in Nürnberg« beigesteuert hatte, der die Keimzelle des »Sternbald« darstellt. Ein dritter Teil seines Hauptwerkes blieb unausgeführt; ein 1954 wieder aufgetauchtes Manuskript enthält allerdings den Anfang der geplanten Fortsetzung des »Sternbald«.


  DER KÜNSTLERROMAN


  
    Ludwig Tieck gilt mit seinem Buch »Franz Sternbalds Wanderungen« (1798) als einer der Begründer des Künstlerromans – Wilhelm Heinses »Ardhinghello« (1787), das als erstes Werk dieses Gattung angesehen wird, besitzt bei weitem nicht die dichterische Reife und Geschlossenheit des Meisterwerkes von Tieck.


    Im Künstlerroman steht die Figur eines bildenden Künstlers, eines Schriftstellers oder eines Musikers im Mittelpunkt. Mit der Geniezeit des 18. Jahrhunderts einsetzend, ist der Künstlerroman in der Folge in unterschiedlichen Ausformungen in vielen europäischen Literaturen anzutreffen. Neben Tiecks Sternbald zählen Friedrich Schlegels »Lucinde« (1799) und Novalis’ »Heinrich von Ofterdingen« (herausgegeben 1802) zu den ersten Werken dieser Romanform.


    Im Unterschied zum Künstlerroman, der vielfach die Form des biografischen Entwicklungsromans bevorzugt, steht die Künstlernovelle, die meist anhand einer charakteristischen Episode die Künstlerproblematik exemplarisch darstellt. Beispiele sind etwa E.T.A. Hoffmanns »Das Fräulein von Scuderi« (1819) oder Eduard Mörikes »Mozart auf der Reise nach Prag« (1856).

  


  Dem Maler Philipp Otto Runge, der den Roman mit Begeisterung gelesen hatte, vermittelte Tieck Ideen des Mystikers Jakob Böhme, mit dem er sich damals intensiv beschäftigte, sowie ästhetische Anschauungen von Novalis. Runge revanchierte sich und zeigte Tieck als einem der Ersten 1803 die Zeichnungen seiner »Tageszeiten«, deren romantische Haltung und Kraft diesen zutiefst berührten. Auch sie versammelten, was im »Sternbald« begegnet: Seelenlandschaften, eine zauberische, symbolisch wundersame Welt.


  EINE ZEIT DER VERÄNDERUNGEN


  1798 heiratete Tieck Amalie Alberti, die Tochter des Hamburger Theologen und Lessingfreundes Julius Gustav Alberti. Diese hatte er im Haus ihres Schwagers Reichardt kennen gelernt, in dem sich seit 1794 vor allem die Dichter der frühen deutschen Romantik versammelten – neben Tieck Novalis, Clemens Brentano und Achim von Arnim. Doch dieses Jahr wurde auch überschattet durch den Tod seines besten Freundes Wackenroder. 1801 starb Novalis, dessen Nachlass Tieck zusammen mit Schlegel herausgab. In dieser Phase durchlitt Tieck eine schwere Lebenskrise, ein erster heftiger Gichtanfall kündete von seinem sich zunehmend verschlechternden Gesundheitszustand. 1802 übersiedelte Tieck mit seiner Ehefrau und den beiden Töchtern Dorothea und Agnes nach Ziebingen bei Frankfurt an der Oder auf das Gut seines Freundes Wilhelm von Burgsdorff, das dann 1807 von einem Gönner, vom Grafen Karl Finck von Finckenstein, übernommen wurde. Unterbrochen von zahlreichen Reisen – etwa nach Rom und Florenz 1805/06, Prag 1813 oder nach London 1817 –, lebte Tieck auf diesem Gut bis 1818. Dort schrieb er relativ wenig Eigenes, widmete sich vielmehr philologischen Studien und der Herausgabe literarischer Werke, nicht zuletzt solcher des Mittelalters, beispielsweise der »Minnelieder aus dem Schwäbischen Zeitalter« (1803), die den jungen Jacob Grimm zu ersten germanistischen Forschungen anregten. In der Sammlung »Phantasus« (1812–16) verknüpfte Tieck Dichtungen seiner Jugendzeit mit späteren, dem Realismus nahe stehenden Werken.


  HOFTHEATER IN DRESDEN UND BERLIN


  Nach dem Tod Graf Finckensteins zog Tieck nach Dresden. Jetzt hatte er noch einmal eine fruchtbare Schaffensperiode, die in der Literaturgeschichte besonders deshalb diskutiert wird, weil in seinen damaligen Arbeiten eine Abkehr von der Romantik und die Begründung der realistischen Novellentradition des 19. Jahrhunderts gesehen wird. Seit 1825 war Tieck als – heftig umstrittener – Dramaturg für das Dresdner Hoftheater tätig, wo er vor allem Stücke Goethes, Cervantes’ und Shakespeares inszenierte. Immer wieder trafen ihn schwere Schicksalsschläge: Während der Fahrt zur Kur in Baden-Baden 1836 erlitt er einen Verkehrsunfall, 1837 starb seine Ehefrau. Noch mehr verdüsterte der Tod seiner Lieblingstochter Dorothea die letzten Dresdner Jahre. Tiecks 1840 erschienener Roman »Vittoria Accorombona« gilt als letzter überzeugender Kraftakt seines Schaffens.


  DAS LITERARISCHE WERK LUDWIG TIECKS


  
    Sommernacht (1789)


    Peter Lebrecht (1795/96)


    Die Geschichte des Herrn William Lovell (3 Bände, 1795/96)


    Volksmährchen (3 Bände, 1797)


    Franz Sternbalds Wanderungen (2 Bände, 1798)


    Phantasien über die Kunst, … (1799)


    Kaiser Octavianus (1804)


    Phantasus (3 Bände, 1812–16)


    Der Aufruhr in den Cevennen (1826)


    Gesammelte Novellen (14 Bände, 1835–42)


    Kritische Schriften (4 Bände, 1848–52)

  


  1842 folgte der Dichter einer Einladung von König Friedrich Wilhelm IV. und übersiedelte nach Berlin, wo er am Potsdamer Hoftheater wirkte. Wenngleich die unter seiner Mithilfe entstandenen Theaterinszenierungen, etwa die »Antigone« oder »Ein Sommernachtstraum«, beim Publikum keinen Erfolg hatten, hielt der König als treuer Bewunderer an Tieck fest. Nach einem schweren Schlaganfall 1842 verschlechterte sich Tiecks Gesundheitszustand zunehmend. 1849 musste der passionierte Leser Tieck seine 16000 Bände umfassende Bibliothek verkaufen – obwohl er diese bereits verpfändet hatte –, um seinem in finanzielle Schwierigkeiten geratenen Bruder Friedrich zu helfen. Am 28. April 1853 starb er, seit 1851 schwer gichtleidend ans Bett gefesselt, in dürftiger materieller Lage, vereinsamt in Berlin.


  Ohne ihn, ihren produktivsten Dichter, hätte sich die literarische Romantik im deutschen Geistesleben nicht so glänzend entwickelt, wie sie das tat. Den Zeitgenossen galt Tieck als »König der Romantik«, so Friedrich Hebbel, und als genialer Vorleser, als »größtes mimisches Talent, das jemals die Bühne nicht betreten« habe, so Clemens Brentano. Dennoch: Schnell verdunkelte eine neue Dichtergeneration, zu der etwa Achim von Arnim und Clemens Brentano gehörten, den Ruhm des umfangreichen Werkes aus der Feder Tiecks, das bis heute auf eine angemessene Würdigung wartet.


  E. T. A. HOFFMANN


  


  WERKE UND TAGE EINES ROMANTISCHEN GENIES


  Wovon soll bei diesem ungewöhnlichen Leben die Rede sein? Von Ernst Theodor Wilhelm (Amadeus) Hoffmann als pflichtbewusstem preußischem Kammergerichtsrat oder als Künstler? Beide Lebensläufe scheinen einander auszuschließen und beeinflussen sich zugleich. Schon die Künstlervita allein ist auf keinen einfachen Nenner zu bringen: Hoffmann war als Dichter, Musiker, Komponist, Maler und Zeichner der Prototyp des universellen romantischen Künstlers.


  
    24. 1. 1776


    Geburt in Königsberg


    1792 bis 1795


    Jurastudium in Königsberg


    1798 bis 1800


    Berliner Referendariat dank seines Patenonkels J. H. Doerffer


    1804


    Beginn der Künstlerkarriere


    1814


    Rückkehr in den Staats dienst am Berliner Kammergericht


    25. 6. 1822


    Tod in Berlin

  


  Ernst Theodor Wilhelm Hoffmann wurde am 24. Januar 1776 in Königsberg geboren. Der Vater, Christoph Ludwig Hoffmann, Anwalt am Königsberger Hofgericht, entzog sich der glücklosen Ehe, die 1778 geschieden wurde. Die wenig liebevolle Mutter zog daraufhin in das Haus ihrer Verwandten, wo ihr älterer Bruder das erzieherische Regiment übernahm. Hoffmann litt sehr unter der Abwesenheit des Vaters.


  Von 1782 an besuchte er die reformierte Burgschule seiner Heimatstadt. Die Freundschaft, die er dort mit seinem Mitschüler Theodor Gottlieb von Hippel schloss, sollte ein Leben lang halten und ihm helfen, über so manche schwierige Lebensphase hinwegzukommen. Ungeachtet seiner künstlerischen Begabung steuerte Hoffmann der Familientradition folgend eine juristische Ausbildung an und schrieb sich als 16-Jähriger an der renommierten Königsberger Universität als Student der Rechte ein. Drei Jahre später legte er sein erstes juristisches Examen ab. Mit seiner Anstellung als Auskultator bei der Regierung in Königsberg schien sich für Hoffmann eine aussichtsreiche Juristenkarriere anzubahnen. Was diese Karriere jedoch zu gefährden drohte, war seine Liebesaffäre mit einer gewissen Dora Hatt, der Gattin eines Weinhändlers. Um einen möglichen größeren Skandal überhaupt nicht erst aufkommen zu lassen, bemühte sich die Familie um seine Versetzung nach Schlesien.


  In Glogau schließlich, im Haus seines Patenonkels Johann Ludwig Doerffer, der als Rat des dortigen Obergerichts auch Hoffmanns dienstlicher Vorgesetzter war, hatte er sich auf sein Referendarexamen vorzubereiten. Nach dem endgültigen Bruch mit Dora Hatt verlobte sich Hoffmann mit seiner Kusine Minna, der jüngsten Tochter des Glogauer Onkels. Doch 1798 verließ er bereits Glogau Richtung Berlin und kurz darauf löste er die Verlobung mit Minna.


  DER TRAUM VOM FREIEN KÜNSTLERLEBEN


  Mit 22 Jahren wurde Hoffmann als Referendar dem Berliner Kammergericht zugeteilt. In seiner freien Zeit schwelgte er im Lebens- und Kunstgenuss, den ihm Berlin bot und tat sich in der Kulturszene um. Er vervollständigte bei Johann Friedrich Reichardt seine musikalische Ausbildung und komponierte das Singspiel »Die Maske«, das er der Königin Luise sandte. Doch Hoffmann blieb nicht einmal zwei Jahre in Berlin. Nach bestandenem Assessorexamen wurde er 1800 nach Posen versetzt. In der 1793 mit der zweiten polnischen Teilung Preußen zugewiesenen Stadt blieben die deutschen Beamten und Offiziere unter sich. Man schloss sich im fremden Milieu zusammen; Hoffmann knüpfte Kontakte und entdeckte eine Leidenschaft, die sich mit seiner exzentrischen Künstlerexistenz untrennbar verbinden sollte. Das Bild, das er von sich und dem Schauspieler Ludwig Devrient als Stammgästen des Weinhauses Lutter und Wegner zeichnete, ist nicht weniger berühmt geworden als seine Bücher. Das Trinken wurde für ihn zum Medium der Grenzüberschreitung aus einer konventionellen Welt in das Reich der Kunst, ein Mittel der Inspiration.


  In dem beliebten, im Dienst geschätzten Hoffmann ging während der Posener Zeit eine Veränderung vor sich. Auf einer Fastnachtsredoute verteilte er Karikaturen der Posener Honoratioren, darunter auch welche des Generalmajors von Zastrow. Dieser rächte sich an Hoffmann, indem er durchsetzte, dass dessen vorliegende Ernennung zum Regierungsrat mit der Versetzung in das polnische, seit der Teilung Polens preußisch verwaltete Plock verknüpft wurde. Dort richtete er sich 1802 ein und heiratete Michaelina Rorer-Trzcinska. In der Plocker Zeit tauchte erstmals eine bedrückende Vision auf, die Hoffmann immer wieder heimsuchen sollte: der »Doppeltgänger«.


  »MUSIKUS« IN WARSCHAU


  Die Plocker Zeit hatte schließlich ein Ende. Im Frühjahr 1804 reiste Hoffmann als Regierungsrat der südpreußischen Regierung nach Warschau. Die ganz unpreußische Atmosphäre der Metropole inspirierte ihn. Mehr denn je fühlte er sich zum »Musikus« bestimmt. Eine Reihe von Kompositionen bezeugen dies, etwa »Die lustigen Musikanten« nach einem Text von Clemens Brentano, eine Bühnenmusik zu Zacharias Werners »Kreuz an der Ostsee«, eine Klaviersonate und das Singspiel »Der Kanonikus von Mailand«. Hoffmann wurde Mitbegründer und zweiter Vorsteher der »Musikalischen Gesellschaft«. In Warschau lernte Hoffmann auch seinen späteren Biografen Eduard Hitzig kennen, der ihm die Welt der Romantik erschloss. Nach dem Zusammenbruch des friderizianischen Preußen bei Jena und Auerstedt zogen im Herbst 1806 napoleonische Truppen in Warschau ein. Die Aufregungen und Wirren dieser Wochen kamen Hoffmann nicht ungelegen. Des Amtes ledig, ergriff er die Chance, seinem Leben eine andere Richtung zu geben. Vorerst blieb er in Warschau, doch sein Aufenthalt wurde immer prekärer. Mittellos und von einem Nervenfieber geplagt, musste er sich nach einem neuen Wirkungskreis umschauen. Er dachte dabei an Wien, weshalb er sich auch weigerte, den Eid auf Napoleon zu leisten, eine Bedingung, unter der er als preußischer Beamter weiterhin in Warschau hätte bleiben dürfen. Die Pläne mit Wien allerdings zerschlugen sich. Und Berlin wiederum schien ihm wenig geeignet, seinem Leben die ersehnte neue Richtung zu geben.


  
    ›Wie ist doch die Musik so etwas höchst Wunderbares, wie wenig vermag doch der Mensch ihre tiefen Geheimnisse zu ergründen!‹


    E. T. A. Hoffmann »Kreisleriana«

  


  »ARTISTISCH-LITERARISCHES« DEBÜT


  Als Flüchtling kehrte Hoffmann im Juni 1807 dennoch nach Berlin zurück, das unter dem Druck der Niederlage litt. Hoffmann richtete Bittbriefe an die Behörden. Für seine Zeichnungen fand er keine Käufer, die Kompositionen des unbekannten Künstlers fanden kein Gehör. Aus Posen, der Heimatstadt seiner Frau, erreichte ihn die Nachricht von deren schwerer Erkrankung. Das Berliner Jahr war eines der härtesten seines Lebens. Er bewarb sich schließlich als Musikdirektor am Bamberger Theater und hatte Erfolg. Doch die Verhältnisse am Theater der Bischofsstadt waren ganz anders, als er es erwartet hatte. Bald schon kam es zum Zerwürfnis mit dem Prinzipal. Hoffmann legte seinen Posten nieder, blieb aber der Theaterkomponist und hielt sich durch Unterricht und Komponieren notdürftig über Wasser. Schließlich trat er mit der Leipziger »Allgemeinen Musikalischen Zeitung« in Verbindung und veröffentlichte darin 1809 eine kurze Erzählung, den »Ritter Gluck«. Sein »artistischliterarisches« Debüt um einen wahnsinnigen Musiker, enthielt im Keim schon die Charakteristika des hoffmannschen Stils. Fast unmerklich schälte sich aus der Form einer Musikkritik die Erzählung heraus und langsam entwickelte sich aus dem Musikrezensenten und Mitbegründer einer neuen Musikästhetik der Schriftsteller. Auch das Motiv des Wiedergängers tauchte auf. Noch sah Hoffmann seine literarische Tätigkeit nur als Broterwerb an, noch stand bei ihm der Musiker an erster Stelle. Und doch bedeutete dies den Durchbruch zu der ihm ganz ureigenen Sphäre der Dichtung.


  DIE DOPPELSCHLACHT VON JENA UND AUERSTADT


  
    • In der Schlacht bei Auerstedt, am 14. 10. 1806 gleichzeitig mit der Schlacht bei Jena geschlagen, unterlagen die von Herzog Karl Wilhelm Ferdinand von Braunschweig geführten preußischen Truppen dem revolutionären französischen Volksheer Napoleons I.


    • Im Frieden von Tilsit (7. 7. 1807) wurde der preußische Staat, dessen – nicht nur militärische – Rückständigkeit offenbar geworden war, territorial verstümmelt und politisch gedemütigt. Es war offensichtlich, dass die Voraussetzung für den Wiederaufbau und die Befreiung des Landes von der Fremdherrschaft grundlegende Reformen in allen Bereichen der Gesellschaft waren.


    • Die ab 1807 einsetzende und bis etwa 1820 anhaltende Erneuerung Preußens ist untrennbar mit den Namen Heinrich Friedrich Karl Reichsfreiherr vom und zum Stein und Karl August Fürst von Hardenberg verbunden. Ihre Staatsreformen ermöglichte König Friedrich Wilhelm III. ebenso wie eine Heeresreform, die Volksbewaffnung und allgemeine Wehrpflicht vorsah.

  


  UNGLÜCKLICHE LIEBE


  Sein Werk wäre ein anderes geworden, hätte er sich nicht hoffnungslos in die 16-jährige Julie Mark verliebt, die er in Gesang unterrichtete. Julie aber war einem reichen Kaufmann zugedacht. Für Hoffmann wurde die Angebetete zur Verkörperung einer imaginären Verheißung. Anfang 1812, auf dem Höhepunkt der Krise, bot sich ihm ein Ausweg: Er entdeckte das Schreiben als eine Möglichkeit, von der Geliebten und sich selbst »zu abstrahieren«. Als Doppelwesen, als Engel und Dämon, verführend und erlösend sollte seine unsterbliche Liebe in seinen Dichtungen wieder auferstehen. Die erschütternde, alle Dämonen des Selbstzweifels wachrufende unglückliche Liebe weckte nach und nach jene Kräfte, die halfen, ihn aus der Krise herauszuführen – die Kräfte der Verwandlung, der Selbstdistanzierung und der Erkenntnis. Solange er sich in die Alternative verrannt hatte, entweder als »Aktenmensch« sein Leben zu fristen oder als Komponist die Welt in Erstaunen zu setzen, war er gescheitert. Doch jetzt, da er zu schreiben begann, gelangte er über dieses fatale Entweder-oder hinaus.


  Diese Verwandlung beschrieb Hoffmann anhand der Person des Kapellmeisters Johannes Kreisler. Seiner Kreislerfigur, seinem anderen Ich, vertraute er sein Leiden an. Die skurrile Musikergestalt sollte ihn bis in seine letzten Lebensjahre begleiten und mit ihm seine eigene Persönlichkeit ändern. Mit dem Namen Kreisler spielte Hoffmann auf »die wunderbaren Kreise« an, »in denen sich unser ganzes Sein bewegt und aus denen wir nicht herauskommen können, wir mögen es anstellen, wie wir wollen«. Kreisler erlaubte es ihm nicht nur, den Kunstbetrieb und ein auf Unterhaltung erpichtes Publikum zu verspotten, sondern auch über eine um sich selbst »kreiselnde« Künstlerexistenz ironische Gedanken anzustellen.


  1813 wurde Hoffmann die Musikdirektorstelle bei der Operntruppe Joseph Secondas in Leipzig angeboten, sodass er Bamberg endlich den Rücken kehren konnte. In der »Nachricht von den neuesten Schicksalen des Hundes Berganza« zog er eine sarkastische Bilanz seiner Bamberger Zeit. Unter der Tiermaske konnte er die Bildungsphilister verspotten und nicht zuletzt sich selbst in einer Weise einbringen, die es ihm erlaubte, die ihn quälenden Fantasien und Selbstzweifel auszusprechen.


  Doch auch seine neue Wirkungsstätte sollte ihm kein Glück bringen. Im Kriegsjahr 1813 dirigierte er Mozart – dessen Vornamen Amadeus er gegen seinen dritten, Wilhelm, austauschte –, außerdem Cherubini und Gluck. Er arbeitete an seinen »Kreisleriana«, schrieb den »Magnetiseur«. Das Grauen des Krieges faszinierte ihn und er durchstreifte das Schlachtfeld von Dresden.


  Nach einem Streit mit dem Direktor des Opernensembles kündigte ihm dieser die Stelle. Hoffmann stand vor dem Nichts und konnte sich nicht anders als zur Rückkehr zur »Staatskrippe« entscheiden. Mit Musikrezensionen und antinapoleonischen Karikaturen hielt er sich einige Zeit über wasser über Wasser. Im Juli 1814 richtete er sich an die Berliner Behörden mit dem Wunsch, »wieder im preußischen Staate angestellt zu werden«. Immer noch hegte er die Hoffnung, später in Berlin schließlich doch Kapellmeister zu werden.


  Literarisch war die Zeit zwischen Bamberg und Berlin sehr wertvoll. Die beiden Bände der »Fantasiestücke« waren anonym erschienen. Während Hoffmann seinen Roman »Die Elixiere des Teufels« in Angriff nahm, war »Der goldne Topf, ein Märchen aus der neuen Zeit« kurz vor seiner Entlassung aus Secondas Diensten vollendet worden, ebenso die Partitur zur »Undine«, deren Uraufführung 1816 in Berlin zum größten Erfolg des Musikers Hoffmann wurde. Mit seiner »Undine« hatte er der deutschen romantischen Oper den Weg bereitet.


  »KLEIN ZACHES« UND »KATER MURR«


  Hoffmann war schließlich wieder in Berlin und Mitarbeiter am Kammergericht. 1816 wurde er zum Kammergerichtsrat ernannt. Hatte er geglaubt, sich für ewig dem Staatsdienst entzogen zu haben, so sah er sich stattdessen wieder »von Akten hoch umwallt«. Sein rastloser Arbeitswille und seine exzentrische Lebensweise zehrten an seinen Kräften. Mit 42 Jahren war er 1818 dem Tod nahe. Doch er überstand diese Krise, der eine neue Schaffensperiode folgte. Der Dichter knüpfte an seine »Kreisleriana« und das Märchen vom »Goldnen Topf« an. Das Werk seiner letzten Lebensjahre war geprägt von einem wachen Wirklichkeitssinn. »Klein Zaches, genannt Zinnober« bildete den satirischen Anfang. 1819 griff Hoffmann das Kreislerthema wieder auf. Nach überstandener lebensgefährlicher Krankheit plante er, nochmals einen großen Roman zu schreiben. Es entstanden die »Lebens-Ansichten des Katers Murr nebst fragmentarischer Biographie des Kapellmeisters Johannes Kreisler in zufälligen Makulaturblättern«.


  DAS »SERAPIONTISCHE PRINZIP«


  Am 14. November 1818 wurde der Freundschaftsbund der Serapionsbrüder gegründet, ein Bund, den Hoffmann in der gleichnamigen Sammlung seiner Erzählungen und Märchen verewigte. Als »Serapiontisches Prinzip« bezeichnete er seine gewandelte literarische Konzeption: Wie kann man der Wirklichkeit mit ihrem Zwang gerecht werden, ohne doch die Kunst an das Leben zu verraten? Dichtung ist mehr als reine Innenschau, sie spinnt sich nicht nur aus sich selbst heraus, sie folgt auch der »Erkenntnis der Duplizität, von der allein unser irdisches Sein bedingt ist«.


  Im Herbst 1819 wurde Hoffmann Mitglied der »Immediat-Kommission zur Ermittlung hochverräterischer Verbindungen und anderer gefährlicher Umtriebe« berufen. Er übte das ihm aufgezwungene Amt in einer Weise aus, die ihn bald in Konflikt mit den vorgesetzten Behörden bringen sollte, denn mit scharfsinnigen Expertisen setzte er die Freilassung verdächtigter Studenten und Burschenschaftler durch.


  Es kam, wie es kommen musste: Die Methoden und Machenschaften des Staates riefen den Dichter auf den Plan. Das Aktenmaterial reizte ihn zur Satire. Das Märchen vom »Meister Floh« ist wegen der darin enthaltenen Knarrpanti-Episode, eines kaum verhüllten Abbilds des späteren Justizministers von Kamptz, berühmt geworden. Das Manuskript wurde beim Frankfurter Verleger beschlagnahmt und Hoffmann der Majestätsbeleidigung, des Bruchs der Amtsverschwiegenheit und der Verleumdung eines Staatsbeamten angeklagt. Friedrich Wilhelm III. befahl persönlich seine Vernehmung. Hoffmann verteidigte sich geschickt, doch das hätte ihn vor weiteren Nachstellungen kaum schützen können, hätte nicht sein Tod am 25. Juni 1822 allem ein Ende gesetzt.


  DER DOPPELROMAN »LEBENS-ANSICHTEN DES KATERS MURR«


  
    Die fiktionale Begründung für die Verbindung der Autobiografie eines Katers mit der Biografie eines Kapellmeisters lieferte deren »Herausgeber« E. T. A. Hoffmann im Vorwort: Der Kater habe bei seinen Aufzeichnungen Blätter aus dem Manuskript der Kreisler-Biografie verwendet und diese seien nun versehentlich mit gedruckt worden. Die Lebensgeschichte des schriftstellerisch tätigen Katers erweist sich als Bildungsroman-Parodie, die des Kapellmeisters als humoristisch angelegte romantische Musiker-Biografie. Hoffmann, der Autor dieses humoristischen Romans, starb, bevor er in einem geplanten weiteren Teil die autobiografisch gefärbte Kreisler-Figur weiterführen konnte. Theodor Hosemann setzte die »Lebens-Ansichten des Katers Murr« 1844 in einer Federlithographie um (Berlin, Sammlung Archiv für Kunst und Geschichte).

  


  DER »GESPENSTERHOFFMANN«


  Hoffmann kam, als sein Ruhm als Schriftsteller gefestigt war, der Vorliebe des Publikums für Übersinnliches nach. Er wusste, was das Publikum von ihm erwartete und wie er die »Elixiere« zu mischen hatte. Doch hinter den allzu probaten Abgründigkeiten, die ihm den Titel »Gespensterhoffmann« eintrugen, stehen die Irritationen seines eigenen Lebens. Er musste nicht erfinden, worüber er schrieb. Er stand selbst an der Grenze, deren Auflösung mitzuerleben seine Leser faszinierte. Seine Bücher beziehen ihre Überzeugungskraft aus dem Realismus eines Fantastischen, das sich, je skeptischer man ihm begegnet, umso weniger als Hirngespinst abtun lässt. Der Schilderer des Abgründigen hatte den Schrecken am eigenen Leib gespürt. Hoffmann berichtet von den Kräften, die uns nicht gehorchen, weil sie nicht in unserer Macht sind. Am sinnfälligsten dort, wo er von einem anderen spricht, der – in ihm und doch nicht er selbst – an seinem Leben teilhaben will und mit dem er den Kampf aufnehmen muss. Eindringlicher ist bis heute die dunkle Seite menschlicher Existenz nicht beschrieben worden, und es ist zu spüren, welche Mächte zu jener Zeit zum Durchbruch kamen und warum man sie im dunklen Spiegel des Okkulten und Dämonischen zu fixieren versuchte. Hoffmann löste die »fixen Ideen«, die seine Figuren heimsuchen, stets auf. Er nahm es mit dem Schreiben nicht so ernst wie mit der Musik, auf die er seinen ganzen Ehrgeiz richtete. Sein Schreiben gestaltete sich oft auch als ein fantastisches, einer Laune nachgebendes Spiel mit der eigenen Angst. Mit dem Freibrief des Fantastischen verschaffte er sich Zugang zu dem, was ihm an seinem Leben und an seiner Fantasie selbst nicht geheuer war. »Der Sandmann« ist eine Schlüsselerzählung psychologischer Deutung des Unbewussten. Hoffmann holt darin das Abgründige, Verworrene, die andere dunkle Seite des Selbst in die Lebenswirklichkeit herein, anstatt es in einer vom Alltag getrennten Fantasiewelt anzusiedeln.


  »PRINZESSIN BRAMBILLA«


  Vieles an seinen Figuren ist auch Selbstaussage, oft genug auch Selbstkarikatur. Die Kunst als Ideal und Abglanz einer überirdischen Welt ist darin nicht zu verwirklichen, aber die Sehnsucht nach ihr bleibt bestehen und trägt das Werk. Nur in einer Ausnahmesituation scheint ein Ausgleich der Gegensätze zu gelingen – wenn die Welt zur Bühne wird, auf der sich »der Schmerz des Seins in hohe Lust« verkehrt. Der Schauplatz dieser Verkehrung bildet der Karneval in Rom, wohin Hoffmann sein Märchen von der »Prinzessin Brambilla. Ein Capriccio nach Jacob Callot« verlegt. Er lässt in dieser späten Dichtung noch einmal seiner Fantasie freien Lauf. Giacinta und der eitle, ichsüchtige Giglio, sie beide jagen einem Phantasma nach, um sich endlich, im Spiel mit den Masken und Demaskierungen, als Verwandelte glücklich wieder zu finden. Dieses Märchen ist Hoffmanns poetisch-philosophisches Vermächtnis. Erhebung zur Ironie und Freiheit – so lautet die Quintessenz seines Werks.


  »HOFFMANNS ERZÄHLUNGEN«


  
    Als Schriftsteller, Komponist, Zeichner und Person übte E. T. A. Hoffmann einen so großen Einfluss auf das kulturelle Leben aus, dass sein Werk auch von anderen Künstlern adaptiert wurde. So schufen Jules Barbier und Michel Carré 1851 ein Drama, in dessen Mittelpunkt der Autor steht. Jacques Offenbach griff in seiner fantastischen Oper »Hoffmanns Erzählungen« auf dieses gleichnamige Theaterstück zurück.


    Die Rahmenhandlung zeigt den Dichter Hoffmann, der in Lutters Weinkeller auf seine Geliebte, die gefeierte Sängerin Stella, wartet. Im Rausch des Punsches und gedrängt von den anwesenden Studenten gedenkt Hoffmann seiner vergangenen Liebschaften: In drei grotesk-unheimlichen Bildern erscheinen die für ihn menschliche, jedoch mechanische Puppe Olympia, seine kranke Verlobte Antonia, die sich durch die Schuld des dämonischen Doktors Mirakel zu Tode singt, und die verführerische Kurtisane Giulietta. Als Stella auftaucht, ist Hoffmann zu keinem Gespräch mehr fähig und bleibt allein zurück.

  


  HEINRICH VON KLEIST


  


  DAS LEBEN ALS TRAGÖDIE


  Der geniale Dramatiker, dem seinen Worten zufolge »auf Erden nicht zu helfen war«, vereinigte in sich glühende Fantasie, musikalisches Sprachgenie und eine ins Übermaß gesteigerte Sensibilität, die schließlich zu seinem Freitod führte. Was Goethe als »krankhaft« an dem Schöpfer des »Zerbrochenen Krugs« und des »Michael Kohlhaas« verurteilte, die Steigerung des subjektiven Gefühls zur höchsten Instanz, schätzt man heute als avantgardistischen Zug.


  
    18. 10. 1777


    Geburt (nach eigener Angabe 10. 10.) in Frankfurt (Oder)


    1794


    Teilnahme am Rheinfeldzug


    1801


    Lebenskrise (»Kantkrise«)


    1808


    »Das Käthchen von Heilbronn oder die Feuerprobe«


    1811


    »Der zerbrochne Krug«


    21. 11. 1811


    Selbstmord am Kleinen Wannsee

  


  Von Heinrich von Kleist gibt es zwar einige bildliche Darstellungen, angefangen von einer sehr früh angefertigten Miniatur, die ihn mit einem oberflächlichen Lächeln zeigt, und endend mit einer im 20. Jahrhundert in Düsseldorf entdeckten Totenmaske, die manche für die des Dichters halten. Doch bis auf das Jugendbildchen, das echt sein könnte, sind sie vermutlich alle nicht authentisch. Wie Kleist, einer der bedeutendsten Literaten, den Deutschland hervorgebracht hat, wirklich aussah, verliert sich demnach im Schatten von Möglichkeiten, Andeutungen und ungenauen Beschreibungen.


  EIN SCHATTENBILD


  Heinrich von Kleist hatte, wie man weiß, Hemmungen beim Sprechen, erst recht beim Vorlesen seiner Arbeiten und geriet dabei leicht ins Stottern. Sein Dichterkollege Achim von Arnim schrieb über ihn: »Eine sehr eigentümliche, ein wenig verdrehte Natur … Er ist der unbefangenste, fast zynische Mensch, der mir lange begegnet, hat eine gewisse Unbestimmtheit in der Rede, die … in seinen Arbeiten durch stetes Ausstreichen und Abändern sich äußert. Er lebt sehr wunderlich, oft ganze Tage im Bette, um da ungestörter bei der Tabakspfeife arbeiten zu können.« Die gefährliche Tiefe von Kleists gequältem Wesen loten solche Sätze freilich nicht aus. Zweifellos hat der Dichter selbst das meiste dazu beigetragen, dass hinter dem Schattengebilde aus Scheu und Irritierbarkeit seine Natur nicht präzise zu bestimmen, allenfalls zu erahnen blieb. Gewiss, es gibt Annäherungsmöglichkeiten an das Rätsel Kleist, aber sie münden letztlich doch immer wieder ins Doppeldeutige – vor allem, wenn man sein Leben vom dramatischen Ende, vom Selbstmord her, dem die Tötung einer geliebten Frau vorausging, betrachtet.


  DAS SPIEL MIT LEBENSPLÄNEN


  Bernd Wilhelm Heinrich von Kleist, wie der Dichter mit vollständigem Namen hieß, wurde am 18. Oktober 1777 in Frankfurt an der Oder geboren. Die Vorfahren stammten aus Pommern und waren ursprünglich slawischer Herkunft. Im Lauf der Zeit stellten die Kleists, standesbewusst und zielorientiert, eine der größten Offizierssippen Preußens. Heinrichs Familie war selbstbewusst, jedoch finanziell nicht allzu gut gestellt, der häusliche Ton war preußisch-starr und lutherisch-streng. Schon früh, 1788, verlor er den Vater, den pensionierten Major Joachim Friedrich von Kleist. Die Mutter, die zweite Frau dieses Militärs, Juliane von Pannwitz, starb fünf Jahre darauf. Später verlor Kleist so gut wie kein Wort mehr über die beiden. Von den sechs Geschwistern war ihm die Stiefschwester Ulrike – sie stammte aus der ersten Ehe des Vaters mit Karoline Luise von Wulffen – zeitlebens die liebste. Der umfangreiche Briefwechsel mit ihr zählt zu den wichtigsten Quellen der kleistschen Biografie. Der Junge dürfte seinen ersten Schulunterricht weitgehend von dem Theologen Christian Ernst Martini erhalten haben. Allzu viel Bildung schien im Übrigen nicht nötig, war ihm doch aufgrund der Familientradition die Militärlaufbahn vorbestimmt. Folgsam trat Kleist im Sommer 1792 ins königliche Heer ein. Ein Jahr später nahm der 16-Jährige schon mit dem preußischen Garderegiment während des Rheinfeldzugs an der Belagerung von Mainz teil. Seiner Karriere stand nichts im Weg. Der Spross dieser alten und ruhmreichen preußischen Offiziersfamilie hatte beste Beziehungen zum Hof, seine Cousine Marie von Kleist war Hofdame der Königin Luise, er selbst verkehrte mit dem Staatsmann Karl August Freiherr von Hardenberg und dem Feldherrn Gneisenau. Die Beförderung ließ folglich nicht lange auf sich warten, Kleist stieg zunächst zum Portepeefähnrich, dann zum Sekondeleutnant auf. Doch trotz solch steiler Karriere empfand Kleist das soldatische Leben als zunehmend widerwärtig. Schließlich ertrug er es nicht mehr und quittierte 1799 den Dienst. Noch zweimal sollte seine Laufbahn nach diesem Schema verlaufen – versuchter Eintritt in den Staatsdienst – dann im zivilen Sektor – und Aufgabe des sicheren, bezahlten Postens. Kleist spielte ein gefährliches Spiel mit seinen Lebensplänen und den Zielen, die er anstrebte – ihr Scheitern wirkt fast einkalkuliert.


  
    ›Unsere äußeren Schicksale interessieren die Menschen, die inneren nur den Freund.‹


    Heinrich von Kleist

  


  HEIKLE FRAGEN


  Am 7. Mai 1799 schrieb Kleist einen Brief an die Stiefschwester Ulrike, in dem er sich über die sieben »verlorenen Jahre« in der Armee beklagt. Das Schreiben hatte er in Frankfurt an der Oder aufgegeben, wo er sich kurz vorher an der Universität für die Fächer Mathematik, Physik und Philosophie immatrikuliert hatte. Was versprach er sich davon? Eine Orientierung im Sinne des Bildungsbürgertums? Die Vorbereitung auf einen Brotberuf vermutlich nicht, obwohl ein solcher eigentlich nötig gewesen wäre, angesichts der Tatsache, dass sein kleines eigenes Vermögen und sogar ein Teil des schwesterlichen Vermögens bereits verbraucht war. Eher schwebte ihm wohl mit dem Studium ein erster Schritt in Richtung jenes vagen Ziels vor, das Kleist seinen »Lebensplan« nannte. Wie ein pedantischer, dabei zwischen Optimismus und Pessimismus schwankender Buchhalter schrieb er darüber an Ulrike: »Was der Reiseplan dem Reisenden ist, das ist der Lebensplan dem Menschen … Ohne Lebensplan leben, heißt vom Zufall erwarten, ob er uns so glücklich machen werde, wie wir es selbst nicht begreifen. Ja, es ist mir so unbegreiflich, wie ein Mensch ohne Lebensplan leben könne, und ich fühle an der Sicherheit, mit welcher ich die Gegenwart benutze, an der Ruhe, mit welcher ich in die Zukunft blicke, so innig, welch ein unschätzbares Glück mir mein Lebensplan gewährt, und der Zustand ohne Lebensplan …, immer schwankend zwischen unsichern Wünschen, immer in Widerspruch mit meinen Pflichten, ein Spiel des Zufalls, eine Puppe am Drahte des Schicksals – dieser unwürdige Zustand scheint mir so verächtlich …, daß mir der Tod bei weitem wünschenswerter wäre.« So kalkuliert diese Äußerung klingt, so wenig kann sie verschleiern, dass Kleists Lebensplan letztlich rätselhaft bleibt und stets ins Dunkle und Unerklärte führt. Seine komplizierten Beziehungen zu Frauen trugen ihren Teil dazu bei.


  Am Studienort hatte Kleist Wilhelmine, eine Tochter des Generalmajors von Zenge, kennen gelernt. Rasch folgte die Verlobung. Eine recht eigenartige Verbindung – Kleist stellte seiner Braut regelmäßig Denkaufgaben, die diese nach seinen Instruktionen lösen musste. Solch schulmeisterliche Intellektualität hatte offenbar als Ersatz für echte Liebe herzuhalten.


  Im September 1800 unternahm Kleist eine äußerst rätselhafte Reise nach Würzburg, über die er nur Andeutungen machte. Sollte ihm, so eine der vielen Vermutungen, eine Phimoseoperation seine Manneskraft garantieren und den Weg in die Ehe ebnen? Folgte er einem geheimen Spionageauftrag eines preußischen Ministeriums? Oder wollte er ganz einfach zu sich selbst und zu seinem »Lebensplan« finden, der ihm immer stärker vom Dichterberuf sprach?


  DIE FLUCHTREISEN


  Kleist suchte seinen Platz im Leben und ahnte vielleicht schon, dass er ihn nur schwer oder gar nicht finden würde. In dieser Stimmung setzte er sich mit Immanuel Kants »Kritik der reinen Vernunft« auseinander. Offenbar war er jedoch den erkenntniskritischen Folgerungen dieser Philosophie geistig nicht gewachsen. Ob man diesbezüglich von einer intellektuellen Erschütterung sprechen darf, ist strittig, ohne Zweifel aber kam durch diese Erfahrung Kleists Konzept eines Lebensplans ins Wanken. Das zeigte sich auch dadurch, dass er sich eben jetzt, als er seine Berufung zum Dichter deutlich spürte, in eine ganze Reihe von Reisen stürzte, die durchaus als Fluchten interpretiert werden können: 1801 nach Dresden, wo ihn der katholische Gottesdienst und die Kirchenmusik faszinierten, und weiter nach Paris, der im Zeichen Napoleons stehenden Weltstadt, die ihn zwar abstieß, in der er aber an seinem ersten Schauspiel, der »Familie Schroffenstein«, ferner am Drama »Robert Guiskard, Herzog der Normanner« und an der Erzählung »Verlobung in St. Domingo« (mit einer glutvollen Schilderung von Liebesnacht und Liebestod) zu arbeiten begann. Schließlich besuchte Kleist die Schweiz, wo er im Frühjahr 1802 nach Thun ging und ein Häuschen auf der Delosea-Insel in der Aare mietete, um Bauer zu werden. Offenbar hatte ihn die Mode der Zeit gepackt, das »Zurück zur Natur«, das der französische Aufklärungsphilosoph Jean-Jacques Rousseau als Schlagwort in die Welt gesetzt hatte. In der Schweiz, genauer gesagt während eines Aufenthalts in Bern 1802, entwickelte Kleist sodann die Idee zu seiner Komödie »Der zerbrochene Krug«, die er allerdings erst 1806 in Königsberg vollendete: Die geradezu schöpferische Einfallskraft, die der zweifelhafte Held des Stücks, der Dorfrichter Adam, beim Lügen produziert, macht dessen Gestalt zur wohl eindringlichsten deutschen Lustspielfigur.


  »DIE HERMANNSSCHLACHT«


  
    Als einen vaterländischen Beitrag wollte Kleist das agitatorische Schauspiel »Die Hermannsschlacht« verstanden wissen. Am 1. Januar 1809 hatte er es dem österreichischen Schriftsteller Heinrich Joseph von Collin zugesandt mit der Bitte, sich für eine Aufführung des Stückes, das, wie Kleist an Collin schrieb, einzig und allein auf diesen Augenblick berechnet war«, bei der k.u.k. Theaterdirektion in Wien einzusetzen. Doch gerade die politische Aktualität des Stückes, das schließlich 1821 in den »Hinterlassenen Schriften« erschien, machte eine Aufführung unmöglich.


    Der germanische »Widerstandskämpfer« Hermann – Armin der Cherusker – war als Symbol für den Widerstand gegen Napoleon zu verstehen. Die Römer standen für die Franzosen, während unschwer zu verstehen war, dass die Cherusker im Grunde eine Chiffre für die Preußen darstellten. Kleists Hass auf den französischen Kaiser führte dazu, dass dem Stück die Differenziertheit in der Personendarstellung weitgehend abgeht, sodass es von der Kritik heute meist eine Ausnahmestellung im dichterischen Werk Kleists zugewiesen bekommt.

  


  Nie mehr wolle er nach Deutschland zurückkehren, schrieb Kleist aus der Schweiz an seine Braut und löste die Verlobung auf. Wilhelmine von Zenge heiratete daraufhin zwei Jahre später den Universitätsprofessor Wilhelm Traugott Krug.


  »WIE VON DER FURIE GETRIEBEN …«


  Von nun an hörten Kleists Reisen überhaupt nicht mehr auf, sein gesamtes Leben wirkte wie eine Flucht. Zusammen mit Ludwig Wieland, einem Sohn des bekannten Dichters Christoph Martin Wieland (* 1733, † 1813), reiste Kleist gegen Ende des Jahres 1802 nach Weimar, um dem alten Wieland den »Robert Guiskard« vorzutragen. Der zollte dem Stück enthusiastisches Lob. Bald darauf verließ Kleist Weimar wieder, vermutlich um seine ihm ausweglos erscheinende Liebesbeziehung zu Wielands jüngster Tochter abrupt abzubrechen. 1803 fuhr er über Genf ein weiteres Mal nach Paris. Der permanent zu spürende sprunghafte, fast krankhafte Wechsel seiner Gesinnungen nahm damals in Frankreich besonders heftige Formen an: Zum einen wollte er sich im Oktober Napoleons Heer anschließen, das sich zu einer Invasion in England sammelte; zum anderen scheint er sich mit dem wahnsinnigen Plan getragen zu haben, Napoleon in Boulogne-sur-Mer zu ermorden. In einem Brief blickt er auf jene Monate zurück, in denen er »wie von der Furie getrieben« Napoleon nachjagte: »Ich bin nicht imstande, vernünftigen Menschen einigen Aufschluss über diese seltsame Reise zu geben. Ich selber habe seit meiner Krankheit [die er fünf Monate lang in Mainz kurierte] die Einsicht in ihre Motive verloren und begreife nicht mehr, wie gewisse Dinge auf andere erfolgen konnten.«


  Die folgenden Berliner Jahre 1804/05 sind von einer tiefen, geradezu homoerotisch anmutenden Freundschaft zwischen Kleist und Ernst von Pfuel durchzogen, der ihn bereits nach Paris begleitet hatte. Von Berlin aus ging es weiter nach Königsberg, wo der Dichter eine staatliche Anstellung erhielt und nebenher Staatswissenschaft und Nationalökonomie studieren wollte; außerdem hatte ihm Königin Luise ein kleines Künstlersalär ausgesetzt. Kleist begann mit seiner komödiantischen Fassung des antiken und auch von Molière bearbeiteten Amphitryon-Stoffes und mit dem ersten Entwurf der Tragödie »Penthesilea«, einer erotisch-gewalttätigen Geschichte um die Amazonenkönigin, die den Klassiker Goethe erschreckte und zu der Äußerung veranlasste: »Der gegenwärtige Dichter Kleist geht auf Gefühlsverwirrung aus.«


  
    ›Ein frei denkender Mensch bleibt nicht da stehen, wo der Zufall ihn hinstößt.‹


    Heinrich von Kleist

  


  In Königsberg schied Kleist wieder einmal aus dem Staatsdienst aus. Zu Fuß wanderte er 1807 mit dem Freund Pfuel und zwei Kameraden nach Westen, ausgerechnet zu dem Zeitpunkt, als das geschlagene preußische Heer vor der napoleonischen Armee in der Gegenrichtung zurückströmte. Die nachrückenden Franzosen verhafteten den Dichter wegen Spionageverdachts und brachten ihn nach Châlons-sur-Marne, wo er monatelang in Haft blieb.


  HASS GEGEN NAPOLEON


  Von allen seinen Stücken wurde zu Lebzeiten Kleists nur der »Zerbrochene Krug« aufgeführt, und zwar von Goethe in Weimar, 1807. Die Komödie fiel durch, und es kam zum Skandal, weil Herzog Carl August über das johlende und pfeifende Publikum entrüstet war. Eine Hauptursache für den Misserfolg war vermutlich die Entscheidung Goethes, zwei Pausen einzuschalten, die den Handlungsablauf völlig störten. Kleist war empört, er soll sogar an eine Duell-Forderung gedacht haben – und das gerade zu dem Zeitpunkt, als er Goethe zur Mitarbeit an der von ihm zusammen mit Adam Müller gegründeten Zeitschrift »Phöbus« gewinnen wollte. Das Blatt hatte nach diesem Vorfall keine Chance mehr. Kleist konnte in ihm lediglich Auszüge aus dem 1808 beendeten Schauspiel »Das Käthchen von Heilbronn«, das zu einem wahren Volksschauspiel wurde, sowie aus seiner Novelle »Die Marquise von O. …« veröffentlichen.


  »PRINZ FRIEDRICH VON HOMBURG«


  
    Eines der wichtigsten Werke Heinrich von Kleists, das Schauspiel »Prinz Friedrich von Homburg«, wurde erst nach seinem Tod im Jahr 1821 gedruckt – zehn Jahre zuvor hatte Kleists Cousine Marie das Manuskript der Prinzessin Marianne von Hessen-Homburg überreicht, doch die erhoffte Anerkennung blieb aus, ebenso wie eine finanzielle Unterstützung, die Kleist dringend nötig gehabt hätte.


    Das Schauspiel greift auf einen Legendenstoff zur Schlacht von Fehrbellin im Jahr 1657 zurück und behandelt den Widerspruch zwischen Subordination und Staatsräson und dem Handeln aus »reinem Gefühl« im preußischen Staat. Die Sympathie des Autors gehört dabei dem genialen Einzelnen, dem Prinzen von Homburg, der sich dem Kurfürsten entgegenstellt.


    Im Hochgefühl eines Traumerlebnisses missachtet der Prinz von Homburg den ausdrücklichen Befehl des Kurfürsten, nicht in die Schlacht gegen die Schweden einzugreifen. Gleichwohl geht er siegreich daraus hervor. Doch der Kurfürst besteht darauf, »dass dem Gesetz Gehorsam sei«, und spricht im Namen des Kriegsrechts das Todesurteil über den Prinzen.


    Nicht des Prinzen Flehen um Gnade, sondern seine innere Wandlung, die Anerkennung des Urteils als rechtmäßig, löst auch beim Kurfürsten eine Läuterung aus und führt so zur Begnadigung des Prinzen.

  


  1809, nach der Schlacht bei Aspern, feierte Kleist, immer fanatischer gegen Napoleon eingestellt, den Sieger über den Korsen, Erzherzog Karl, in einem Gedicht. Er besuchte das Schlachtfeld – und wurde von den Österreichern als vermeintlicher französischer Spion verhaftet. Dieser Irrtum klärte sich jedoch bald auf. Kleist, inzwischen in Prag angekommen, veröffentlichte Hetzgedichte wie »Germania an ihre Kinder« oder das »Kriegslied der Deutschen«. Die Niederlage Österreichs zerstörte freilich alle seine gegen Frankreich gerichteten Hoffnungen. Er schrieb das lyrisch beeindruckende »Letzte Lied« und erkrankte zu dieser Zeit so schwer, dass sich unter Freunden und Bekannten sogar die Nachricht von seinem Tod verbreitete.


  Im November 1809 tauchte Kleist wieder in Frankfurt an der Oder auf. Aus unbekannten Gründen reiste er weiter nach Frankfurt am Main und nach Gotha. Anschließend war er erneut in Berlin und schöpfte ein wenig Hoffnung in diesem ruhelosen Vagabundenleben. Am 19. März 1809 teilte er der Stiefschwester Ulrike mit: »Ich habe der Königin an ihrem Geburtstag ein Gedicht überreicht, das sie vor den Augen des ganzen Hofes zu Tränen gerührt hat; ich kann ihrer Gnade und ihres guten Willens, etwas für mich zu tun, gewiss sein. Jetzt wird ein Stück von mir, das aus der brandenburgischen Geschichte genommen ist, auf dem Privattheater des Prinzen Radziwill gegeben und soll nachher auf die Nationalbühne kommen …« Doch Kleist wurde erneut enttäuscht. Das besagte Drama, »Der Prinz von Homburg«, erschien erst 1821 in den »Hinterlassenen Schriften«, und das, obwohl es eines seiner Meisterwerke ist. Wenigstens die Veröffentlichung seiner Novellen erlebte Kleist in den Jahren 1810 und 1811, in Form von zwei als »Erzählungen« betitelten Bänden. Der Plan, fünfmal wöchentlich eine Zeitschrift mit dem Titel die »Berliner Abendblätter« auf den Markt zu bringen, scheiterte nach wenigen Folgen an Scherereien mit den Behörden. Immerhin konnte er in diesem Blatt noch seine wichtige ästhetische Abhandlung »Über das Marionettentheater« unterbringen.


  »MICHAEL KOHLHAAS«


  
    Die Werke Heinrich von Kleists wurden von seinen Zeitgenossen wenig geschätzt, heute jedoch zählen einige von ihnen, etwa das Lustspiel »Der zerbrochene Krug« oder das Schauspiel »Das Käthchen von Heilbronn«, zu den klassischen, immer wieder gespielten Stücken des deutschen Theaters. Neben dem Dorfrichter Adam (aus »Der zerbrochene Krug«) ist wohl Michael Kohlhaas aus der gleichnamigen Novelle die bis heute bekannteste Figur Kleists.


    Kohlhaas ist ein Rosshändler, dem von einem Junker zu Unrecht zwei seiner prächtigsten Rappen weggenommen werden. Als Kohlhaas die Tiere zurückfordert, sind sie derart abgemagert, dass er eine Klage gegen den Junker anstrengt, die jedoch ohne Erfolg bleibt, da der Junker über einflussreiche Beziehungen verfügt.


    Der erboste Kohlhaas, dessen Rechtsempfinden zutiefst verletzt ist, sammelt eine Männerschar um sich und verwüstet mit dieser das Land des Junkers, dessen Burg er niederbrennt. Für diese Taten wird er zur Rechenschaft gezogen und zum Tode verurteilt – eine Strafe, die er als gerecht akzeptiert, da im Gegenzug auch der Junker dazu verurteilt wird, die Pferde zurückzugeben, und zwar in dem Zustand, in dem er sie erhalten hat. Somit ist dem Recht in jeder Beziehung Genüge getan.

  


  DIE KATASTROPHE


  Die letzten Briefe, die von Kleist überliefert sind, künden von einer überraschenden Euphorie. Das emotionale Hochgefühl ging einher mit einem letzten erotischen Rauschzustand. Bereits im Herbst 1810 war der Dichter Henriette Vogel begegnet, einer jungen, unheilbar – vermutlich an Krebs – erkrankten, verheirateten Frau, in die er sich Hals über Kopf verliebte. Der Briefwechsel zwischen beiden nahm immer ekstatischere Ausdrucksformen an. Als Henriette dem in psychischen Aufruhr geratenen Kleist das Versprechen abnahm, ihr alles zu gewähren, sagte er bedingungslos zu. Sie verlangte von ihm den Tod. Am 21. November 1811 erschoss Kleist erst Henriette Vogel, dann sich selbst am Kleinen Wannsee bei Potsdam.


  Seine extremen Todesumstände zeigen in düsterer Wirklichkeit, was die wohl größte und wirkungsvollste literarische Leistung Kleists ausmacht: jene Mechanismen bis zu ihren letzten Folgerungen aufzudecken, die sich aus der Vereinigung von Aggression und Sexualität ergeben können. Es gibt keinen deutschen Autor des 19. Jahrhunderts, der diese Zusammenhänge schonungsloser und konsequenter, aber auch künstlerisch überzeugender analysiert hätte als Heinrich von Kleist.


  ACHIM UND BETTINA VON ARNIM


  


  FIXSTERNE AM HIMMEL DER ROMANTIK


  Achim von Arnims Leben und Werk hat nicht nur die deutsche Literatur- und Geistesgeschichte seiner Zeit, sondern auch das der nachfolgenden Epochen nachhaltig geprägt, nicht zuletzt weil an seine Seite zwei Gestalten traten: seine Ehefrau Bettina und sein Schwager Clemens Brentano. Zusammen bilden sie ein dreifaches Fixgestirn, das schon zu Lebzeiten vom Himmel der europäischen Romantik nicht wieder wegzudenken war.


  
    26. 1. 1781


    Geburt in Berlin


    1798/99


    Studium in Halle


    1800/01


    Studium in Göttingen, wo er Clemens von Brentano kennen lernt


    ab 1805


    mit Brentano in Heidelberg


    1808–1812


    in Berlin; setzt sich für die Befreiung Preußens ein


    1811


    Heirat mit Brentanos Schwester Bettina


    21. 1. 1831


    Tod in Wiepersdorf

  


  Achim von Arnim (eigentlich Ludwig Joachim von Arnim)kam am 26. Januar 1781 in Berlin zur Welt. Seine Mutter, Amalie Caroline geborene von Labes, starb knapp einen Monat später. Der Junge wuchs bei seiner energischen und lebenstüchtigen Großmutter auf. Diese kaufte ihrem Schwiegersohn, Joachim Erdmann von Arnim, der zunächst preußischer Gesandter in Kopenhagen, danach königlicher Schauspieldirektor in Berlin und schließlich mit der Verwaltung seiner Güter beschäftigt war, das Sorgerecht für seine beiden Söhne Ludwig Joachim, genannt Louis, und den um zwei Jahre älteren Karl Otto, genannt Pitt, für 1000 Taler ab. Da der Vater in Geldnot war, willigte er in den Handel ein. Die Großmutter lebte in Zernikow auf Schloss Wiepersdorf und besaß darüber hinaus noch eine Stadtwohnung in Berlin. Standesgemäß wurde Achim von Arnim von einem Hauslehrer erzogen, um dann 1793 in Berlin in das Joachimsthaler Gymnasium einzutreten. Der Junge war ein guter Schüler. Der leibliche Vater schien sich wenig um seine Söhne gekümmert zu haben, trotz aller fast flehentlichen Signale. Es gibt nicht viele Zeugnisse aus dieser Kindheit. Es ist zu vermuten, dass sie unter diesen Umständen auch nicht sehr glücklich war.


  STUDIUM IN HALLE


  Im Mai 1798 begab sich Arnim an die Universität Halle, um zunächst Rechtswissenschaften zu studieren. Mit Freunden gründete er einen Studentenklub, in dem selbst verfasste Vorträge zu wissenschaftlichen Themen gehalten wurden. Neben Jura und Philosophie hörte er Mathematik, Chemie und Physik und veröffentlichte unter anderem eine Abhandlung zur Theorie elektrischer Erscheinungen, die in Fachkreisen angesehen war.


  EIN TRAURIGES ERLEBNIS


  
    In die Studienzeit in Halle fiel auch ein trauriges Erlebnis, das Achim von Arnim noch lange beschäftigte. Einer seiner Schulkameraden, Karl Franz von Golz, hatte auf der Universität Anpassungsschwierigkeiten und litt unter Depressionen. Aus Angst, den an ihn gestellten Erwartungen nicht entsprechen zu können, nahm er sich das Leben. Selbstmorde unter jungen Leuten waren in dieser Generation häufig.


    Seit dem Erscheinen und der weiten Verbreitung von Goethes »Werther« waren sie geradezu Mode geworden. Der sich anbahnende Verfall des Staatswesens in Preußen, der Niedergang der Feudalgesellschaft, unmenschliche Ehrbegriffe, eine in Konventionen erstarrte Moral, Unterdrückung des Gefühls, der Fantasie und all dessen, was Gewinnstreben und Karriere im Weg steht – das sind weitere Gründe, die viele sensible junge Leute damals in Lebensekel und Verzweiflung stürzten.

  


  Aus der kritischen Beobachtung seiner Umgebung gewann von Arnim den Eindruck, dass der preußische Staat unweigerlich einer Katastrophe entgegen trieb, wenn nicht bald Reformen durchgeführt würden und die herrschende Adelsschicht nicht in stärkerem Maße soziales Verantwortungsbewusstsein entwickelte. Dabei kam Arnim selbst aus einer Familie, die sich durchaus mit dem Staat identifizierte. Auch von ihm durfte man ein starkes, idealistisch gestimmtes Gefühl von Verantwortung für dieses Preußen erwarten. Welch kleinliche bürokratisch-reglementierende Hürden sich diesen großen Gefühlen entgegenstellen konnten, zeigte sich, als die beiden Brüder von Arnim von Halle an die Universität nach Göttingen wechseln wollten. Ein solcher Wechsel des Studienortes war zu dieser Zeit nur innerhalb der Landesgrenzen möglich. Erst auf nachdrückliches Insistieren der Großmutter hin wurde die Genehmigung schließlich erteilt. Achim von Arnim wechselte in Göttingen zur Mathematik und veröffentlichte eifrig weitere naturwissenschaftliche Aufsätze.


  DIE FREIE LIEBE UND DIE VERBOTENE FRUCHT DER KUNST


  Plötzlich aber kam es zu einer Wende. Der Literatur und der Musik galt nun von Arnims vorrangiges Interesse, und diese Vorlieben wurden gefördert durch die Bekanntschaft mit dem Violinvirtuosen und Komponisten Johann Friedrich Reichardt, der auf dem Landgut Giebichenstein lebte und ihn häufig dorthin einlud. Bei Reichardt, der Volkslieder sammelte, nahm Arnim zum ersten Mal die Poesie dieses Liedguts bewusst in sich auf. Bestärkt wurde diese Abwendung von den Naturwissenschaften durch die enge Freundschaft mit der in unglücklicher Ehe lebenden Jeanette Dieterich, der Frau eines Göttinger Verlegers, die seine musischen Neigungen förderte. Eine andere wichtige Bekanntschaft war die mit Johann Ludwig Tieck, der unter anderem Volksmärchen bearbeitete und herausgab. Tiecks Vorliebe für das Grausam-Widersprüchliche, das Unbegreifbare und Unheimliche im Leben, dürfte Arnim darin bestärkt haben, sein besonderes Interesse an solchen Ereignissen und Vorgängen in sich nicht länger zu unterdrücken. Noch hatte Kunst für ihn etwas von einer »verführerischen, verbotenen Frucht«, die, wie er meinte, den Menschen für die tätige, lebendige Welt unwiederbringlich verloren sein ließe. Dies führte ihn immer tiefer in einen Konflikt: Einerseits hatte er seinen Lebensplan, »alles Gute und Ehrenvolle, was sich in den adligen Häusern … entwickelt hat, allgemein zu machen, alle Welt zu adeln«, andererseits verspürte er aber auch das Verlangen, von der Brüchigkeit der Welt zu erzählen, vom Unheimlichen, von dem, was aus den Abgründen aufbrodelt. Diese Spannung sollte für die Thematik seines eigenen literarischen Schaffens kennzeichnend bleiben. Das große Thema dieser Generation, angeschlagen auch in Friedrich Schlegels Roman »Lucinde« (1798), war die Auflehnung gegen die sinnentleerten Normen der Konvention. Die Liebe allein, verkündet Schlegels Roman im Widerspruch zur Adels- und Bürgermoral, sei in der Lage, den Menschen aus Barbarei und Widernatürlichkeit zu retten. Damit wurde die scheinbar private Botschaft des Romans zur subversiven Gesellschaftskritik. Die erste größere Prosaarbeit des jungen von Arnim, der sich nach dem Abschluss seiner Göttinger Studienzeit im Herbst 1801 nicht mehr Louis, sondern Achim nannte, zeigt, dass mit der Thematik der »Lucinde« auch ihn beschäftigende Lebensprobleme angesprochen wurden. In seinem Roman »Hollins Liebesleben« (1802) zerbrechen Heldin und Held, weil sie sich über die bürgerlichen Konventionen mit einem außerehelichen Liebesverhältnis hinwegsetzen. In Göttingen schloss von Arnim die für sein Leben und seine künstlerische Entwicklung folgenreichste Freundschaft: Er begegnete Clemens von Brentano. Dieser erzählte Achim von Arnim schwärmerisch von seinen hübschen Schwestern Kunigunde, »Gunda«, und Elisabeth, »Bettina«, die in Offenbach und Frankfurt lebten. Bettina sähe er am liebsten in Achim verliebt, mit ihm verlobt und bald verheiratet.


  CLEMENS BRENTANO


  (* 1778, † 1842)


  
    Brentano hatte eine unruhige und in der Trauer um die früh verstorbene Mutter leidvolle Jugend. Aus großbürgerlicher Familie stammend, begann er früh zu dichten, schnupperte in den Kaufmannsberuf hinein und versuchte sich danach im Studium des Bergbaus. In Göttingen hörte Brentano Philosophievorlesungen, schrieb und umwarb die Schriftstellerin und Professorengattin Sophie Mereau, die, als sie von ihm schwanger wurde, nach der Scheidung ihrer ersten Ehe, 1804 in eine Eheschließung mit Brentano einwilligte.


    In Göttingen lernte er auch von Arnim kennen, der 1811 seine Schwester Bettina heiratete. Mit von Arnim arbeitete Brentano vor allem an der Sammlung »Des Knaben Wunderhorn. Alte deutsche Lieder«, die sie in den Jahren von 1805 bis 1808 herausgaben. 1809 wurde er mit Arnim Mitglied der »Christlich-Teutschen Tischgesellschaft«.


    In seiner Schaffenskrise, in der er sich ab 1811 befand, verlor Brentano sein Vertrauen in das poetische Wort. Danach entstanden vor allem religiöse Lieder und Liebesgedichte.

  


  DES KNABEN WUNDERHORN


  Nach der Kavalierstour durch Europa begann für Achim von Arnim ein Zeitabschnitt, in dem, in Zusammenarbeit mit Clemens Brentano, die für die deutsche Literatur exemplarische Sammlung von Volkspoesie »Des Knaben Wunderhorn« entstand, in der es aber auch zu einer immer intensiveren Annäherung zwischen ihm und Bettina Brentano kam. Der erste Band der Volksliedersammlung erschien zur Michaelismesse im Jahr 1805. Bei einem Besuch von Arnims in Weimar bei Goethe äußerte der Dichterfürst gedämpftes Lob. Während die poetische Bedeutung der Liedersammlung, die, wie die »Kinder- und Hausmärchen« der Brüder Jacob und Wilhelm Grimm, die Volksdichtung aufwertet, auf der Hand liegt, ist ihre indirekte politische Wirkung dagegen selten beachtet worden. Diese zeigt sich unter anderem in einer Äußerung des preußischen Reformers Freiherr vom Stein, der schrieb: »In Heidelberg [mit der Sammlung der Volkslieder] hat sich ein guter Teil des deutschen Feuers entzündet, welches später die Franzosen [Napoleon] verzehrte.«


  Bettina Brentano und Achim von Arnim sahen sich in dieser Zeit häufiger und pflegten, wenn sie getrennt waren, einen regen Briefwechsel. Es ist möglich, dass der tragische Selbstmord von Bettinas engster Freundin Karoline von Günderode der Grund dafür war, weshalb die Liebenden vor einer endgültigen Bindung aber noch zurückschreckten Im Spätsommer 1806 kam es zwischen dem napoleonischen Frankreich und Preußen zum Krieg. Brentano und von Arnim sahen sich innerhalb Deutschlands auf die Territorien von Kriegsgegnern versetzt. Von Arnim verteilte in Göttingen »Kriegslieder«, um den Widerstand gegen Napoleon anzufachen. Auf Brentanos Sorge, sie könnten vielleicht gezwungen sein, als Soldaten, in verschiedenen Lagern stehend, einander totschießen zu müssen, hatte von Arnim in einem Brief eindrucksvoll Stellung genommen: »Kommt es zum Krieg, so ist unser Vaterland nicht Berlin, nicht die Mark, nicht hier und da, sondern in den Menschen; das Übrige mag in Flammen aufgehen, diese werden sich daran wärmen.« Nach der Niederlage Preußens in der Doppelschlacht von Jena und Auerstedt folgte von Arnim dem flüchtenden preußischen Hof bis nach Königsberg. Er war nun entschlossen, den Kampf gegen Napoleon mit literarischen Mitteln fortzusetzen.


  DIE KAVALIERSTOUR


  
    Im Frühjahr 1802 brach Achim von Arnim mit seinem Bruder Pitt zu der für einen jungen Adligen üblichen Kavaliers- oder Bildungstour durch Europa auf. Dabei wollte er auch die viel gepriesene Bettina Brentano in Augenschein nehmen, sowie Brentanos andere Geschwister, die im »Haus zum Goldenen Kopf« in Frankfurt am Main lebten, näher kennen lernen. Gerade weil sie sich, so wünschte es Clemens Brentano, ineinander verlieben sollten, begegneten sich Achim und die 15-jäh-rige Bettina Brentano während seines Aufenthalts in Frankfurt zunächst mit Zögern.


    Die Reise des damals 21-jährigen Achim von Arnim führte ihn mit seinem Bruder durch Deutschland über die Schweiz an die französische Mittelmeerküste und dann nach Paris, wo er Napoleon vorgestellt wurde. Er reiste weiter nach England, besuchte London, Schottland und Wales. Der Tod des Vaters 1804 und die Notwendigkeit, sich um die Bewirtschaftung der geerbten Güter zu kümmern, zwang die Brüder zur Rückkehr in die Heimat.

  


  
    4. 4. 1785


    Geburt in Frankfurt a. M.


    1807


    Bekanntschaft mit Goethe


    1811


    Zerwürfnis mit Goethe; Heirat mit Achim von Arnim


    1831


    Beginn ihrer Publikationen


    1837


    Fürsprecherin der entlassenen Professoren der »Göttinger Sieben«


    ab 1843


    Engagement gegen soziale Ungerechtigkeit


    20. 1. 1859


    Tod in Berlin

  


  PFLICHTEN UND ENTTÄUSCHUNGEN


  Nach dem Frieden von Tilsit zwischen Frankreich und Preußen im Juli 1807 und nach dem Tod der Großmutter sah sich von Arnim zur Verwaltung des Familienbesitzes in die Pflicht genommen. Bettina Brentano lebte unterdessen im Haushalt des Rechtswissenschaftlers Friedrich Karl von Savigny, der ihre Schwester geheiratet hatte und ab 1810 an der neu gegründeten Universität Berlin Vorlesungen hielt. Im Jahr 1807 kam es zu einer melodramatischen, später gewiss von ihr romantisch verklärten Begegnung zwischen Goethe und Bettina Brentano in Teplitz, aber dann doch zur Verlobung Bettinas mit Achim von Arnim. Anschließend teilten die Freunde Brentano und von Arnim eine Wohnung in Berlin, während Bettina weiter im Haushalt der Savignys lebte. Endlich, am 11. März 1811, wurden Achim von Arnim und Bettina Brentano heimlich in Berlin getraut. Erst eine Woche später teilten sie ihre Eheschließung ihren Verwandten und Freunden mit. In diesem Jahr kam es durch von Arnims Initiative zur Gründung der »Christlich-Teutschen Tischgesellschaft«, an der unter anderem der Komponist Reichardt, Clemens Brentano – dessen zweite Ehe im gleichen Jahr geschieden wurde –, Heinrich von Kleist sowie bürgerliche Liberale wie der Theologe Friedrich Schleiermacher, aber auch reaktionäre Männer wie der Publizist Adam Müller teilnahmen. Zwar wandte sich die Runde gegen die restaurative Regierungspolitik und gegen »lederne Philister«, es waren aber Frauen und Juden von ihr ausgeschlossen, ausdrücklich auch solche, die durch Taufe zum Christentum übergetreten waren.


  Als das Ehepaar von Arnim im August zum Verwandtenbesuch nach Frankfurt am Main reiste und in Weimar Station machte, kam es in einer Ausstellung zu einem Streit zwischen Goethes Ehefrau Christiane und der schwangeren Bettina. Trotz eines außerordentlich diplomatisch abgefassten Briefes Achim von Arnims war und blieb das Verhältnis zu Goethe von diesem Zeitpunkt an gestört. Als Achim und Bettina von Arnim danach für kurze Zeit getrennt waren, schickte Achim seiner Frau von Heidelberg nach Frankfurt eines der schönsten Liebesgedichte deutscher Sprache, ungewöhnlich schon allein dadurch, dass es die Liebe eines Ehemanns zu seiner Ehefrau zum Thema hat. Bezeichnend für seine Bewusstseinsveränderung war, dass er in seinem 1810 erschienenen Roman »Armuth, Reichtum, Schuld und Buße der Gräfin Dolores«, eine von den »Wahlverwandtschaften« Goethes (1809) deutlich beeinflusste Geschichte, nicht wie die anderen Romantiker die freie Liebe, sondern die Ehe als verpflichtendes Ordnungsprinzip feierte.


  1811 wurde von Arnim zum Hauptmann des Berliner Landsturmbataillons ernannt. Um die Ausrüstung der Einheit zu finanzieren, gab er einen Band dramatischer Versuche und Bearbeitungen historisch-anekdotischer Stoffe unter dem Titel »Die Schaubühne« heraus. In dem von ihm beigesteuerten Puppenspiel »Die Appelmänner« opfert der Bürgermeister von Stargardt den missratenen Sohn dem Buchstaben des Gesetzes, ein ähnliches Motiv wie im »Prinz von Homburg« Heinrich von Kleists. Im Herbst 1813 übernahm von Arnim die Schriftleitung der »Preußischen Korrespondenz«, einer von dem Historiker Barthold Georg Niebuhr gegründeten politischen Zeitung. Er schrieb patriotische Artikel, besprach politische Bücher und verfasste Nachrufe auf den 1813 bei Gadebusch gefallenen Dichter Theodor Körner und auf den Philosophen Johann Gottlieb Fichte. Trotz vorsichtiger, zwischen Reformertum und Konservatismus vermittelnder Haltung gab er 1814, entnervt von der Zensur, diesen Posten auf.


  
    ›Die Sterne strahlen gegen Morgen viel heller und freundlicher, und doch sehen sie ihrem Untergang entgegen! Alles wird schöner, wenn es sich verändert.‹


    Achim von Arnim

  


  DIE »TRÖSTEINSAMKEIT«


  Anschließend zog er sich auf sein Gut Wiepersdorf in der Mark Brandenburg zurück, zu der wachsenden Schar von Kindern, zu der schwierigen Bewirtschaftung der mit Schulden belasteten Güter und zur Arbeit an einem umfangreichen Roman mit dem Titel »Die Kronenwächter«, dessen erster Band 1817 erschien und unter Kollegen wie unter literarisch interessierten Zeitgenossen als seine reifste Leistung angesehen wurde. Mit diesem Werk schuf von Armin ein Modell des historischen Romans, das den Romanen von Walter Scott nur insofern unterlegen war, als von Arnim seiner ausschweifenden Fantasie eine viel zu große Rolle einräumte.


  Die letzten 15 Jahre seines Lebens verbrachte von Arnim auf dem Land. Nur wenige Reisen unterbrachen das durchaus tätigkeitsreiche Landleben. Man könnte mit einem modernen Schlagwort von »innerer Emigration« sprechen. Die drei Güter, die Achim von Arnim und seinem Bruder gehörten, brachten an Pacht jährlich 8000 Taler ein, gerade genug, um die Zinsen der Schuldenlast von 150 000 Talern zu begleichen und der Familie ein sparsames, standesgemäßes Auskommen zu sichern. Ehefrau Bettina von Arnim, geplagt von ländlicher Langeweile, lebte mit den Kindern – es waren schließlich sieben, vier Söhne und drei Mädchen – lange Zeit in einer Wohnung in Berlin, was den eindrucksvollen Briefwechsel der Ehepartner hervorbrachte. Die isolierten, der literarischen Welt eher abgewandten Lebensumstände brachten den Dichter in von Arnim jedoch nicht zum Verstummen. Zwei wichtige, auch heute noch mit Gewinn zu lesende Novellen, »Der tolle Invalide auf dem Fort Ratonneau« (1818) und »Die Majorats-Herren« (1819), entstanden, dazu eine Vielzahl von Gedichten, die zwischen spielerischer Naivität und Sinnesfreude changieren. Wie schon in früherer Zeit, und wie später auch Bettina von Arnim, stellte Achim von Arnim dabei sein literarisches Schaffen häufig in den Dienst einer karitativen Aufgabe: »Der tolle Invalide auf dem Fort Ratonneau«, zweifellos sein novellistisches Meisterwerk, wurde zum ersten Mal 1818 in der Anthologie »Gaben der Milde« veröffentlicht, deren Erlös Kriegswaisen und Invaliden zugute kam. Aber die Grundstimmung dieser Lebensjahre war die der Einsamkeit. Wilhelm Grimm – die Grimms und das Ehepaar von Arnim waren über lange Jahre hin eng befreundet – notierte: »Er war jemand, der plötzlich die Gesellschaft verlässt, um in Waldeinsamkeit bloß mit den eigenen Gedanken zu verkehren.« Noch zweimal unternahm von Arnim eine längere Reise: zur Kur nach Aachen sowie nach Österreich und Süddeutschland. Am 21. Januar 1831 kam das plötzliche Ende. Wenige Tage vor seinem 50. Geburtstag starb Achim von Arnim an den Folgen eines Gehirnschlages.


  DIE WITWE VON ARNIM


  Mit dem Tod des Ehemanns begann das öffentliche und literarische Leben seiner Ehefrau Bettina von Arnim. Sie organisierte die Herausgabe seines Gesamtwerks und entfaltete nach Achim von Arnims Tod selbst eine umfangreiche literarische Produktion. Mochten manche ihrer Einfälle den Zeitgenossen grotesk erschienen sein und mochte ihr Wesen zum Überschwänglichen neigen, so wurde sie doch wegen ihres tapferen politischen Engagements und ihrer Zivilcourage von der modernen Emanzipationsbewegung der Frauen mit Recht als eine ihrer Vorkämpferinnen angesehen. Bettina von Arnim gab ab 1831 als Verlegerin und Herausgeberin das Gesamtwerk ihres verstorbenen Mannes unter dem Patronat Wilhelm Grimms heraus. Es folgten die aus abgeänderten beziehungsweise bearbeiteten Briefen bestehenden Bände »Goethes Briefwechsel mit einem Kinde« (1835), bei dem das Wort »Kind« im Titel irreführend ist, »Die Günderode« (1840) und »Clemens Brentanos Frühlingskranz« (1844). Ihre Wohnung »In den Zelten 5« zu Berlin war ein Zentrum der demokratischen Opposition. 1848 erschien schließlich doch noch ihr zuvor beschlagnahmter Briefroman »Ilius Pamphilius«. 1853 erschienen Bettina von Arnims »Sämtliche Schriften« in elf Bänden. 1854 erlitt sie auf einer Reise über Weimar und Frankfurt nach Bonn einen ersten Schlaganfall. Am 20. Januar 1859, einen Tag vor dem 28. Todestag ihres Mannes, starb Bettina von Arnim in Berlin. Sie wurde nach Gut Wiepersdorf überführt und dort an der Seite ihres Mannes bestattet.


  BETTINA VON ARNIMS SOZIALES ENGAGEMENT


  
    Bei der Choleraepidemie im Armenviertel von Berlin (»Vogtland«) 1831 mit 1500 Toten half Bettina von Arnim den Kranken und kaufte und verteilte Nahrungsmittel, unterstützt von Schleiermacher.


    1837 trat sie für die wegen ihres Protestes gegen die Aufhebung der Verfassung von 1833 durch König Ernst August II. von Hannover entlassenen Professoren der »Göttinger Sieben«, unter denen sich auch die Brüder Grimm befanden, ein. Sie forderte in Schreiben an ihren Schwager Karl von Savigny und den Kronprinzen die Anstellung der Grimms an der Universität Berlin.


    König Friedrich Wilhelm IV. von Preußen versuchte sie durch die Schrift »Dies Buch gehört dem König« (1842) auf die kritische Situation der Unterschicht, etwa die Not der schlesischen Weber, aufmerksam zu machen.


    Sie setzte sich tapfer für politisch Verfolgte und Gefangene ein, doch wurde das Erscheinen der sozialkritisch-utopischen Schriften »Armenbuch« (1844), »Gespräche mit Dämonen« und »Das Königsbuch zweiter Band« (1852) zu ihren Lebzeiten durch die Zensur verhindert, beziehungsweise von ihr wegen des Weberaufstandes zurückgezogen.

  


  JACOB UND WILHELM GRIMM


  


  ES WAR EINMAL …


  Die Brüder Grimm haben fast alle Gebiete der von ihnen neu begründeten germanisch-deutschen Philologie und Erzählforschung bahnbrechend bearbeitet und in grundlegenden Werken meist erstmals dargestellt. Ihre Nachwirkung reicht weit über das 19. Jahrhundert hinaus und bestimmt die Germanistik und Märchenkunde bis heute nach wie vor entscheidend mit.


  
    4. 1. 1785


    Geburt von Jacob Grimm in Hanau a. M.


    24. 2. 1786


    Geburt von Wilhelm Grimm in Hanau a. M.


    ab 1830


    Göttingen


    20. 9. 1863


    Tod von Jacob Grimm in Berlin


    16. 12. 1859


    Tod von Wilhelm Grimm in Berlin

  


  Jacob Grimm wurde am 4. Januar 1785, Wilhelm Grimm am 24. Februar 1786 in Hanau am Main in Hessen geboren. Ihr Vater, der Jurist Philipp Wilhelm Grimm (* 1751, † 1796), war als hochfürstlich hessen-hanauischer Stadt- und Landschreiber tätig, bis er 1791 mit Sitz im Amtshaus von Steinau im Kinzigtal die Verwaltung der Ämter Schlüchtern und Steinau übernahm. Nach dem unerwarteten Tod des Vaters bemühte sich die aus Kassel stammende Mutter Dorothea, unterstützt von ihrer Schwester Henriette Philippine Zimmer, der Ersten Kammerfrau der Landgräfin von Hessen, um die Erziehung und eine angemessene Ausbildung ihrer fünf Söhne – unter denen Jacob und Wilhelm die ältesten waren – und ihrer einzigen Tochter.


  So konnten die beiden Brüder von 1798 bis 1802/1803 das Lyzeum in Kassel besuchen, um sich 1802 beziehungsweise 1803 an der Universität Marburg dem Studium der Rechtswissenschaften zuzuwenden, das Wilhelm 1806 abschloss, während Jacob aufgrund seiner schon damals auffallenden wissenschaftlichen Begabung seit 1805 zunächst mit privaten Aufgaben für seinen akademischen Lehrer Friedrich Karl von Savigny, sodann mit öffentlichen Stellungen als Sekretär des Kriegskollegiums in Kassel, später als königlicher Bibliothekar auf Schloss Wilhelmshöhe betraut wurde. Dies und eine zunehmende literarische Neigung führten dazu, dass sich Jacob Grimm im Jahr 1807 entschloss, das Studium der Rechtswissenschaften aufzugeben.


  Was den Brüdern Jacob und Wilhelm Grimm als bleibendes Gut aus einer bescheiden behaglichen Jugendzeit enger bürgerlicher Verhältnisse mitgegeben wurde, lässt sich kurz in folgende Stichworte fassen: Vaterlandsliebe, Naturbeobachtung und persönliche Einfachheit in der Lebensführung. Wenn sich die Vaterlandsliebe zunächst nur auf Hessen bezog, so dehnte sie sich aber schon bald auf ganz Deutschland mitsamt der deutschen Sprache aus. Von der Naturbeobachtung, die Jacob Grimms Vorliebe für die Botanik entsprang, führte der Weg der Brüder zur umfassenden Sprachbeobachtung, wobei sie die Sprachgeschichte gerne mit der Naturgeschichte verglichen. Das einfache Leben, das Jacob und Wilhelm führten, verbürgte ihnen gleichzeitig den natürlichen Umgang mit einfachen Leuten in der Stadt und auf dem Land, der für ihre 1806 begonnene Sammlung deutscher Kinder- und Hausmärchen, die Sammlung von Volksliedern sowie für ihr Verständnis der Volkssprache in sämtlichen Schattierungen von fundamentaler Bedeutung war.


  Die entscheidende Vertiefung ihrer Wissenschaftsausrichtung ergab sich für die Brüder Grimm während ihrer Studienzeit an der Universität Marburg. Was hier an Persönlichkeiten akademischer Lehrer und, mit diesen verbunden, an nachhaltigen Lektüreerlebnissen auf sie einströmte, waren vor allem Friedrich Karl von Savigny, ihr hauptsächlicher Lehrer und späterer lebenslanger Freund, Ludwig Tieck, der romantische Dichter und Bearbeiter mittelalterlicher Poesie – besonders der »Minnelieder aus dem Schwäbischen Zeitalter« (Berlin 1803) –, und Johann Jacob Bodmer, der erste Herausgeber der mittelhochdeutschen Minnesänger im 18. Jahrhundert.


  Savignys Einfluss auf die Brüder Grimm lässt sich, neben dem schon 1805 einsetzenden Briefwechsel, vor allem durch Jacobs Nachschrift der Vorlesung »Anleitung zum eigenen Studium der Jurisprudenz« nachweisen. Als Begründer der historischen Schule wandte sich Savigny gegen das Vernunftrecht, dem er das geschichtlich gewordene Gewohnheitsrecht als Ausfluss des Volksgeistes gegenüberstellte. Nicht anders sollten später die Brüder Grimm selbst verfahren, als sie die sprachlichen und literarischen Erscheinungen, die verschiedenen grammatischen Formen und poetischen Motive bis zu deren Wurzeln verfolgten. Für sie bedeutete die deutsche und germanische Philologie nichts anderes, als die Geschichte der germanischen und deutschen Volksgemeinschaft über den Weg ihrer eigenen Sprache und Literatur und aus ihrem Sprachgeist heraus zu begreifen.


  Durch Savigny lernten Jacob und Wilhelm 1804 den Romantiker Clemens Brentano und etwas später, 1807, Achim von Arnim kennen, mit denen sich eine gelegentliche Zusammenarbeit für die Sammlungen von Volksliedern, Märchen und Sagen ergab. Die Brüder Grimm übernahmen dabei jedoch eher eine zuarbeitende Funktion, indem sie den beiden Dichtern einige Beiträge für deren Publikation »Des Knaben Wunderhorn, Alte deutsche Lieder« (1806–1808) überließen. Am Ende ihres Studiums 1806/07 verfügten die Brüder aufgrund ihrer fleißigen Arbeit und antiquarischen Interesses über bedeutende eigene Sammlungen. Sie hatten ihre Marburger Universitätsjahre weniger auf das engere Fachstudium der Rechtswissenschaften ausgerichtet, sondern vielmehr zur Grundlegung einer umfassenden allgemeinen, insbesondere philologisch-literarischen Bildung genutzt.


  BAHNBRECHENDE WERKE DER KASSELER JAHRE


  Als erste reiche Schaffensperiode der Brüder Grimm dürften die Kasseler Jahre von 1808 bis 1829 gelten, in denen sie nach verschiedenen Reisen und unterbrochen durch Jacobs kurze diplomatische Tätigkeit von 1813 bis 1815 in erster Linie als Bibliothekare in hessischem Staatsdienst standen – seit 1816 gemeinsam an der Kasseler Bibliothek im Museum. In diesen Jahren legten die Brüder einzeln oder gemeinsam eine Vielzahl an Buchpublikationen und Beiträgen in wissenschaftlichen Zeitschriften vor.


  FRIEDRICH KARL VON SAVIGNY


  (* 1779, † 1861)


  
    Savigny, der einflussreichste Jurist des 19. Jahrhunderts, forderte in seiner Vorlesung »Anleitung zum eigenen Studium der Jurisprudenz« hauptsächlich drei Betrachtungsweisen, wie sie auch für die Brüder Grimm entscheidend wurden: die philologisch-historische, die systematische und die vergleichende.


    In seinem Marburger Wirken von 1802 bis 1806 geht Savigny maßgeblich von Johann Gottfried Herder aus. Savigny suchte die Rechtswissenschaft seiner Zeit von jeder Vernunftspekulation zu befreien und eröffnete den Ausblick auf die geschichtliche Kontinuität der Rechtsbildung. So entwickelte er in seinem 1803 erschienenen Buch »Das Recht des Besitzes«, welches von den Brüdern gelesen und studiert wurde, die Lehre vom Recht als geschichtlichem Erzeugnis des menschlichen Gemeinlebens.


    Aus dem innersten Wesen des Volkes geht nach Savigny auch das Recht hervor, der Volksgeist ist Quelle und Norm allen Rechtes.

  


  Hintergrund für die Arbeit der Brüder war ihr Einblick in die von ihnen hoch geschätzte Volkspoesie oder Naturpoesie, wozu sie neben Märchen, Sagen und Volksliedern auch die alte epische Dichtung der Heldenlieder und Heldenepen zählten, die sie von der einzelnen Verfassern zuzuordnenden Kunstpoesie, wie Minnesang, Meistergesang, Drama und vielen Dichtungen der neueren Zeit, abgrenzten. Die Besonderheit der Volkspoesie, die sich sozusagen selbst dichtet oder – gemäß Johann Gottfried Herder, dem die Brüder Grimm hierin folgen – dem Volksgeist entspringt, liegt in ihrer Ursprünglichkeit wie in ihrem hohen Alter. Deshalb war es für die Brüder Grimm zunächst entscheidend, möglichst viele Zeugnisse dieser Volkspoesie, selbst aus mündlicher Überlieferung, zu sammeln, wie auch aus älteren oder fremden, besonders germanischen Sprachen zu übersetzen und zu edieren. Mit dieser Arbeit erweiterten sie den alten humanistischen Wissenschaftsgrundsatz »ad fontes« (zurück zu den Quellen) zu der für sie bestimmenden Forderung »ad omnes fontes« (Erfassung möglichst aller Quellen).


  VIELFÄLTIGE TÄTIGKEITEN


  Als Hauptwerke dieser Ausrichtung erschienen – was die bis heute nachwirkende Volkspoesie betrifft – die »Kinder- und Hausmärchen« (1812–15), in zwei Bänden gesammelt durch die Brüder Grimm, eine Ausgabe altspanischer Romanzen von Jacob Grimm (»Silva de Romances viejos«, 1815), »Deutsche Sagen« (1816–18), herausgegeben von den Brüdern Grimm, ebenfalls in zwei Bänden, »Irische Elfenmärchen« (1826), übersetzt aus dem Englischen von den Brüdern Grimm, die »Volkslieder« (posthum erst 1985–89, aus der Handschriftensammlung der Universitätsbibliothek Marburg) sowie »Irische Land- und Seemärchen« (posthum 1986), übersetzt von Wilhelm Grimm. Dazu kamen aus den altgermanischen Sprachen Wilhelm Grimms Übersetzung der »Altdänischen Heldenlieder, Balladen und Märchen« (1811), die erste metrisch gegliederte Ausgabe des althochdeutschen Hildebrandsliedes und Wessobrunner Gebets (»Das Lied von Hildebrand und Hadubrand und das Weißenbrunner Gebet«, 1812) durch die Brüder Grimm, die altnordische Sammlung »Lieder der alten Edda« (1815), herausgegeben und erklärt, das heißt metrisch und prosaisch übersetzt durch die Brüder Grimm (nur Band 1, Heldenlieder), ferner in der von den Brüdern Grimm 1813 bis 1816 herausgegebenen und fast ausschließlich mit ihren Beiträgen ausgefüllten Zeitschrift »Altdeutsche Wälder« (Band 1–3) viele weitere Textproben und Hinweise zu Quellen und Motiven der deutschen Volks-, aber auch der älteren Kunstpoesie. Das Zusammentragen dieser vielfältigen Poesie und deren Fortwirken über die mündliche Erzähltradition von Märchen und Sagen oder auch über Sprichwörter, Jägerschreie oder Rechtsformeln haben die Brüder Grimm zu ihrem Lebenswerk gemacht.


  KINDER- UND HAUSMÄRCHEN


  Die größte Wirkung der Brüder Grimm ging von ihrer vorwiegend aus mündlichen Quellen stammenden Sammlung und stilistischen Neugestaltung der »Kinder- und Hausmärchen« aus. Schon zu ihren Lebzeiten erschienen bis 1857 sieben Auflagen, ferner zehn weitere Ausgaben der so genannten kleinen Ausgabe von 1825 bis 1858, wozu noch der selbstständige Band ihrer Anmerkungen von 1822 und 1856 kam. Als das meistgelesene deutsche Buch hatte es seit der zweiten Hälfte des 19. Jahrhunderts sogar die deutschen Bibelübersetzungen überflügelt. Dieser gewaltige Bucherfolg war einerseits dem Reichtum der je nach Ausgabe aus rund zweihundert Märchen bestehenden Sammlung zu verdanken, andererseits der im Lauf der Zeit zunehmend durch Wilhelm Grimm weiterentwickelten Stilisierung ihrer Textgestalt, ohne dass dabei die Inhaltsstruktur verändert worden wäre. Man kann also sagen, dass es die Brüder Grimm waren, die den Stil und Typus dieser erstmals so niedergeschriebenen Kinder- und Hausmärchen geschaffen haben, der seinerseits durch Nacherzählen wieder auf die mündliche Tradition zurückwirkt und im Gegensatz zum literarischen, das heißt zu dem von einzelnen Schriftstellern erdichteten Kunstmärchen steht.


  DEUTSCHE GRAMMATIK UND DEUTSCHE HELDENSAGE


  Die breit angelegte Forschungsarbeit der Brüder Grimm während der Kasseler Jahre beschränkte sich jedoch nicht nur auf die so genannte Volkspoesie. Jacob und Wilhelm Grimm verfolgten durchaus auch jeweils eigene Forschungsprojekte, wenn auch stets kritisch aufbauend vom anderen begleitet. Jacob Grimm wurde immer mehr zum strengen Sprachwissenschaftler und Grammatiker, Wilhelm Grimm wandte sich mehr literaturgeschichtlichen Themen zu, wenn auch beide Brüder stets philologisch so vielseitig als möglich blieben. So entstanden die beiden Meisterwerke »Deutsche Grammatik I–IV« (1819/22–1837) von Jacob Grimm und »Deutsche Heldensage« (1829) von Wilhelm Grimm, beides materialreiche Grundlagen für die weitere Beschäftigung mit diesen Stoffkreisen für lange Zeit. »Deutsch« bedeutet in beiden Titeln »Germanisch«, denn sowohl in der Grammatik wie in der Heldensage wird der Bogen weit über die deutsche Überlieferung hinaus zum gesamten germanischen Sprachkreis gespannt. So kann man die »Deutsche Grammatik« als erste systematisch-historisch-vergleichende Sprachstufengrammatik des Germanischen bezeichnen, da sie von den altgermanischen Sprachen des Frühmittelalters über die mittleren Sprachstufen des Spätmittelalters bis zu den neugermanischen Schriftsprachen der Neuzeit führt und wissenschaftsgeschichtlich die zuvor ausschließlich bearbeitete Schul- oder Normgrammatik weitgehend ablöst.


  JACOB GRIMMS LAUTGESETZE


  
    Durch die in die »Deutsche Grammatik« eingearbeiteten und erstmals formulierten Lautgesetze vom Indogermanischen zum Germanischen und weiter zum Deutschen konnte eine völlig neue Basis für die vergleichende Sprachgeschichte und Etymologie geschaffen werden. Dies gilt besonders für die so genannte erste und zweite Lautverschiebung, mit der die Umgestaltung des Konsonantensystems bezeichnet wird, im Englischen bis heute »Grimm’s law« (Grimms Gesetz) genannt (z. B. der Wechsel von p nach f indogermanisch *pod-, *ped-, lateinisch pes, pedis; germanisch *fot-, englisch foot; deutsch Fuß).


    Jacob Grimm befand sich mit diesen Forschungsergebnissen nicht ganz im Einklang mit der aufblühenden indogermanischen Sprachwissenschaft, blieb aber für das Germanisch-Deutsche führend. Kein Wunder, dass selbst bedeutende Dichter der Zeit wie Jean Paul oder Heinrich Heine Jacob Grimms »Deutsche Grammatik« als besonderes Meisterwerk priesen.

  


  Die »Deutsche Heldensage« Wilhelm Grimms bildete ihrerseits eine neue Grundlage für eine tausend Jahre umfassende Literaturgeschichte des Kernstücks altgermanischer Dichtung, nämlich der Heldendichtung von der Völkerwanderung bis zum Ende des Mittelalters, mit sämtlichen verfügbaren Quellenzeugnissen. Ähnlich verwertete Wilhelm Grimm 1821 in seinem vorausweisenden Buch »Über deutsche Runen« die indirekten Zeugnisse über den Gebrauch dieser frühgermanischen Schriftzeichen zu einem kühnen Bild über deren Gebrauch im ältesten Deutsch, was sich durch die späteren Funde der so genannten festländischen Runen des 6./7. Jahrhunderts im deutschen Sprachgebiet bestätigen sollte. Jacob Grimm wiederum überraschte 1828 die Forschung mit seinem Werk »Deutsche Rechtsalterthümer«, der ersten breiten philologischen kulturgeschichtlichen Darstellung von Formeln und Begriffen der altgermanisch-deutschen Rechtssprache, wobei er seine juristischen Kenntnisse in historisch-sprachlicher Hinsicht nutzen konnte. Die hier genannten und noch viele weitere Publikationen ließen die Brüder Grimm zu hoch geachteten Persönlichkeiten im Bereich der Sprach-, Literatur- und historischen Rechtswissenschaft werden, deren Ansehen bereits weit in die Nachbarländer reichte.


  GÖTTINGER PROFESSORENZEIT


  Anfang 1830 wurden Jacob und Wilhelm Grimm an die Universität und Bibliothek zu Göttingen berufen. Zunächst wirkte Jacob Grimm als Professor und Bibliothekar, Wilhelm Grimm als Unterbibliothekar, bald aber ebenfalls als Professor, während Jacob mit der Zeit vom Bibliotheksdienst freigestellt wurde. Obwohl die akademische Lehrtätigkeit die Brüder im Alter von weit über 40 Jahren vor eine große neue Aufgabe stellte, konnten sie ihre Forschungstätigkeit weiterführen. Jacob Grimm wandte sich, neben der Ausarbeitung des vierten Teils seiner »Deutschen Grammatik«, der die Syntax des einfachen Satzes umfasste und 1837 erschien, vor allem der germanischen Altertumskunde zu. So legte er, neben einer 1835 veröffentlichten Ausgabe der »Germania« des römischen Historikers Tacitus (98 n. Chr.), die erste, auf umfassenden Quellen der gesamten Sprachüberlieferung basierende Mythologie der Germanen unter dem Titel »Deutsche Mythologie« 1837 vor, samt einer etymologisch begründeten Typologie der einzelnen Gottheiten. Zudem befassten sich beide Brüder mit weiteren Textausgaben – Jacob mit einer vergleichenden Edition des französisch-niederländisch-deutschen Tierepos »Reinhart Fuchs« (1834), Wilhelm mit mehreren mittelhochdeutschen Texten und der Vorbereitung zur Herausgabe von Achim von Arnims »Sämtlichen Werken« (1839–46).


  Das Ende der Göttinger Zeit kam unvermittelt im Jahr 1837, als der neue König, Ernst August von Hannover, die Landesverfassung für nichtig erklärte und das Protestschreiben von sieben Göttinger Professoren, darunter auch die Brüder Grimm, zum Anlass nahm, diese aus der Universität zu entfernen.


  
    ›Das deutsche Volk ist ein Volk von Freien und deutscher Boden duldet keine Knechtschaft. Fremde Unfreie, die auf ihm verweilen, macht er frei.‹


    Der von Jacob Grimm entworfene, seiner Zeit weit vorauseilende Artikel 1 des Grundgesetzes von 1848

  


  DAS DEUTSCHE WÖRTERBUCH


  Der zweite Kasseler Aufenthalt der Brüder Grimm nach ihrer Entlassung als Professoren der Universität Göttingen sollte nur gut drei Jahre dauern, ehe sie 1841, einem Ruf des preußischen Königs Friedrich Wilhelm IV. folgend, nach Berlin übersiedelten. Bemühungen anderer akademischer Institutionen – besonders um Jacob Grimm –, wie zum Beispiel des Zürcher Rechtshistorikers Johann Caspar Bluntschli im Jahr 1840, scheiterten daran, dass sich die beiden Brüder nicht mehr trennen wollten.


  DIE GÖTTINGER SIEBEN


  
    Nach dem Tod von König Wilhelm IV. von Großbritannien am 20. Juni 1837 löste sich die mehr als hundertjährige Personalunion zwischen England und Hannover auf und Wilhelms Bruder Ernst August begann als neuer König von Hannover absolutistisch zu regieren. Am 1. November des gleichen Jahres hob er sogar die 1833 erlassene Verfassung durch ein königliches Patent auf.


    Dies führte zu einem Protestschreiben von sieben Göttinger Universitätsprofessoren, das am18. November an das Königliche Universitäts-Kuratorium gerichtet und allgemein verbreitet wurde und von Friedrich Christoph Dahlmann (Historiker), Eduard Albrecht (Jurist), Jacob Grimm, Wilhelm Grimm, Georg Gottfried Gervinus (Literaturhistoriker), Heinrich Ewald (Orientalist) und Wilhelm Weber (Physiker) unterzeichnet war.


    Der König reagierte nach einer Vernehmung vor dem Universitätsgericht am 11. Dezember mit der Amtsenthebung der seither »Göttinger Sieben« genannten Professoren, wobei Dahlmann, Jacob Grimm und Gervinus als Verbreiter der Protestaktion das Königreich binnen drei Tagen zu verlassen hatten. Jacob fand in Kassel bei seinem Bruder Ludwig Emil Grimm, seit 1832 Professor an der Kunstakademie, Aufnahme, Wilhelm übersiedelte im Oktober 1838 mit seiner Familie ebenfalls nach Kassel.


    Literarisch verarbeitete Jacob die schmerzliche Erfahrung in einer aus Zensurgründen außerhalb Deutschlands in Basel 1838 erschienenen Schrift, der er den Titel »Jacob Grimm über seine Entlassung« gab. Darin bekennt er sich voll und ganz zu seiner auf der Einhaltung des Rechts gegründeten staatsbürgerlichen Aktion, deren Folgen er gelassen und mit Zuversicht trug.

  


  Inzwischen hatte die Amtsenthebung der Brüder den Miteigentümer der Weidmann’schen Verlagsbuchhandlung in Leipzig, Karl Reimer, in Zusammenwirken mit dem Philologen Moriz Haupt von der Universität Leipzig veranlasst, den Brüdern Grimm die Ausarbeitung eines neuen großen Wörterbuchs der deutschen Sprache, mit Schwergewicht von Luther bis Goethe, vorzuschlagen. Die Verleger Reimer und Salomon Hirzel zeigten sich zudem bereit, großzügige Mittel dafür einzusetzen. Nach anfänglichen Bedenken sagten die Brüder Grimm zu und begannen mit der Arbeit an dem großen Werk, dessen erste Lieferung als »Deutsches Wörterbuch« von Jacob und Wilhelm Grimm im Verlag von S. Hirzel zu Leipzig 1852 und der erste Band 1854 erschien. Das gewaltige Werk überstieg jedoch die Kräfte und Lebenszeit der Brüder, die immerhin noch die Ausarbeitung der ersten drei Bände (bis 1862) und – was Jacob betrifft – den Beginn von Band IV/I,1 (bis zum Artikel »Frucht«) vollenden konnten. Das nachmals für viele andere Wörterbücher germanischer Sprachen und deutscher Dialekte vorbildliche Werk wurde erst 1961, mehr als hundert Jahre später, abgeschlossen. Im Jahr 1840 konnte Jacob Grimm außerdem die ersten beiden Bände seiner seit der Göttinger Zeit mithilfe vieler auswärtiger Kontakte gesammelten Dokumentation der spätmittelalterlichen und frühneuzeitlichen Dorf- und Hofrechte aus allen Teilen des deutschen Sprachgebietes unter dem Titel »Weisthümer« herausgeben, welche später insgesamt sieben Bände umfassen sollte (posthum bis 1869/70 erschienen).


  BERLINER SPÄTZEIT


  Die Berliner Jahre der Brüder Grimm vom März 1841 bis zu ihrem Tod (1859 und 1863) waren trotz des von ihnen nicht sonderlich geliebten Großstadtlebens glücklich und erfolgreich, da sie weniger Verpflichtungen als Rechte an Universität und Königlicher Akademie der Wissenschaften hatten und darüber hinaus über einen anregenden Kollegen- und Bekanntenkreis verfügten. Zu diesem gehörten etwa ihr ehemaliger, inzwischen zum Staatsminister berufener Marburger Lehrer Friedrich Karl von Savigny, der Philologe Karl Lachmann, der Historiker Leopold von Ranke, der Philosoph Friedrich Schelling und die Dichterin Bettina von Arnim, die sich wie der Naturforscher Alexander von Humboldt um die Berufung der Brüder Grimm nach Berlin bemüht hatte. Außerdem ergaben sich insbesondere für Jacob Grimm mehrfache Gelegenheiten zu Reisen, so 1843 nach Italien,1844 nach Dänemark und Schweden, 1847 nach Wien und Prag, 1853 nach Basel, Genf, Südfrankreich und Norditalien. An der Universität hielt Jacob Grimm unregelmäßig bis zum Sommer 1848, Wilhelm Grimm dagegen sehr regelmäßig bis zum Sommer 1852 Vorlesungen ab. Besondere Ausstrahlung ging von den weit über ihre engeren Fachgebiete ausholenden Reden in der Berliner Akademie der Wissenschaften aus, die meist wenig später in deren Abhandlungen, oft auch als Sonderausgaben, im Druck erschienen: zum Beispiel von Jacob Grimm »Über Schule, Universität, Academie« (1849) oder »Über den Ursprung der Sprache« (1851) und von Wilhelm Grimm »Die Sage vom Ursprung der Christusbilder« (1842), »Zur Geschichte des Reims« (1852) oder »Thierfabeln bei den Meistersängern« (1855). Im Übrigen arbeiteten die Brüder in der Berliner Spätzeit vor allem gemeinsam an der Ausarbeitung des »Deutschen Wörterbuchs« sowie je einzeln an der Erweiterung oder Fortführung bereits vorliegender Werke. Daneben veröffentlichte Jacob Grimm 1848 – sozusagen als Ergänzung zu seiner »Deutschen Grammatik« – das bei Zeitgenossen nicht unumstrittene Werk »Geschichte der deutschen Sprache« in zwei stattlichen Bänden, wovon bis 1880 vier unveränderte Auflagen erschienen. Es handelte sich dabei weniger um eine geschlossene Darstellung, sondern vielmehr um eine, wie er selbst sagte, »Reihe von wechselnden Aussichten« auf die Vor- und Frühgeschichte der germanisch-deutschen Volksstämme aus dem neutralen Zeugnis der Sprache heraus und allgemein verständlich geschrieben.


  HAUPTWERKE


  
    Altdänische Heldenlieder, Balladen und Märchen (nur Wilhelm, 1811)


    Kinder- und Hausmärchen (1812–15)


    Lieder der Edda (1815)


    Deutsche Sagen (1816–18)


    Deutsche Grammatik (nur Jacob, 1819–37)


    Irische Sagen (1826)


    Deutsche Rechtsalterthümer (nur Jacob, 1828)


    Deutsche Heldensage (nur Wilhelm, 1829)


    Deutsche Mythologie (nur Jacob, 1837)


    Geschichte der deutschen Sprache (nur Jacob, 1848)


    Zur Geschichte des Reims (nur Wilhelm, 1852)


    Deutsches Wörterbuch (ab 1854)

  


  Darüber hinaus übernahmen die Brüder Grimm auch gewisse öffentliche Tätigkeiten bei den beiden ersten, national erfüllten Germanistenversammlungen der deutschen Geschichtsforscher, Philologen und Rechtshistoriker: 1846 zu Frankfurt, wo Jacob Grimm auf den Vorschlag Ludwig Uhlands hin zum Vorsitzenden ernannt wurde, und 1847 zu Lübeck, wo Jacob wiederum den Vorsitz ausübte. Außerdem nahm Jacob Grimm 1848 als Abgeordneter an der Frankfurter Nationalversammlung in der Paulskirche teil.


  Mitten in die Arbeit für seine Märchenausgabe und seine mittelhochdeutschen Texteditionen eingebunden, starb Wilhelm Grimm nach kurzer Krankheit am 16. Dezember 1859 im 74. Lebensjahr. Fortan arbeitete Jacob Grimm, bis zu seinem Tod infolge eines Schlaganfalls am 20. September 1863, allein in den beiden ineinander übergehenden Arbeitszimmern – Wilhelms Zimmer diente dabei um den unangetasteten Schreibtisch herum als reiner Bibliotheksraum für den über siebentausend Titel in mehr als zwölftausend Bänden umfassenden gemeinsamen Bücherschatz. Die Bücher befinden sich heute zum Teil in der Deutschen Staatsbibliothek – vormals Königliche Bibliothek –, vor allem aber in der Bibliothek der Humboldt-Universität zu Berlin, und zum Teil an anderen Orten.


  GEORGE GORDON LORD BYRON


  


  DER DICHTENDE DON JUAN


  Lord Byrons Ruhm gründet sich nicht nur auf sein dichterisches Werk, sondern in hohem Maße auch auf sein bewegtes Leben. Die Persönlichkeit des genialen englischen Romantikers war vielschichtig: Er war melancholischer Einzelgänger und Mittelpunkt der Londoner High Society, zynischer Menschenverachter und skandalumwitterter Frauenheld, überheblicher englischer Aristokrat und als begeisterter Europäer Kämpfer für die griechische Unabhängigkeit.


  
    22. 1. 1788


    Geburt in London


    1798


    erbt den Titel Baron Byron


    1809


    erste Mittelmeerreise


    2. 1. 1815


    Hochzeit mit Annabella Milbanke


    1816


    lernt Percy Shelley kennen


    Juli 1823


    Reise nach Griechenland


    19. 4. 1824


    Tod in Mesolongion (Griechenland)

  


  George Gordon Noel Byron kam am 22. Januar 1788 als einziger Sohn John Byrons und seiner zweiten Frau Catherine in London zur Welt. Sein rechter Fuß war von Geburt an deformiert, was ihn zeitlebens körperlich beeinträchtigte und seelisch quälte.


  Sein Vater, ein Lebemann, der sich aus Angst vor seinen Gläubigern meist in Frankreich aufhielt, starb im Jahr 1791. Die Mutter, eine Schottin, zog daraufhin mit ihrem dreijährigen Sohn nach Aberdeen. Zu ihr hatte der Dichter bis zu ihrem Tod 1811 ein gespaltenes Verhältnis. Nicht zu Unrecht bezeichnete er sie als grob und ungebildet. So schrieb er seiner aus der ersten Ehe des Vaters stammenden Halbschwester Augusta: »… sie bekommt Wutanfälle, beleidigt mich, als sei ich der mieseste Wicht der Welt … Muss ich diese Frau Mutter nennen?«


  Bereits in frühester Kindheit las Byron mit Eifer die antiken Klassiker von Horaz bis Vergil sowie alle bedeutenden englischen Schriftsteller. Als 1798 sein Großonkel William starb, wurde George nach der Erbfolge der sechste Baron Byron. Mit dem Titel erbte er neben anderen Besitztümern das Anwesen Newstead Abbey, das seit der Zeit Heinrichs VIII. Familiensitz der Byrons war. Das Schloss mit der angrenzenden gotischen Klosterruine inspirierte gerade seines verfallenen Zustandes wegen die lebhafte Fantasie des Jungen. Wann immer er sich hier in späteren Jahren von seinem ausschweifenden Leben in der Londoner High Society erholte, veranlasste ihn die Abgeschiedenheit der Ruine zu romantischen Reflexionen über die Vergänglichkeit des Seins und auch zu Inszenierungen morbider Gelage mit Mönchskutten und Totenschädeln.


  Seine Jahre in der Eliteschule Harrow, die er von 1801 bis 1805 besuchte, behielt er lebenslang in guter Erinnerung. Diese in der Rückschau romantisch verklärte Zeit beschwor er später in einem Gedicht. Ob die darin besungenen Jungenfreundschaften nur platonischer Natur waren, bleibt im Dunkeln.


  Eine hervorstechende Charaktereigenschaft Byrons war seine Tierliebe. So setzte er seinem Hund Boatswain, um den er trauerte wie um einen guten Freund, ein monumentales Grabmal im Park von Newstead, für das er selbst eine Grabinschrift verfasste. Und in Cambridge umging er das Verbot, Hunde zu halten, indem er sich einen zahmen Bären anschaffte. Auf die Frage, was er mit dem Tier wolle, antwortete Byron, dass sich der Bär »einen Magister ersitzen« solle. Byron hielt nichts von der universitären Ausbildung seiner Zeit, die er in einem Gedicht als völlig weltfremd kritisierte, da sie zwar klassische Bildung vermittle, aber englische Geschichte und zeitgenössische Literatur vernachlässige.


  STUDIUM IN CAMBRIDGE


  Byron selbst fiel während seiner Studienzeit in Cambridge weniger durch akademische Leistungen auf als vielmehr wegen seines extravaganten Lebensstils, für den er sich hoch verschuldete. Noch während der Zeit in Cambridge erschien sein erster in größerer Auflage veröffentlichter Gedichtband, »Stunden des Müßiggangs«, der das Thema seiner großen späteren Dichtungen vorwegnahm: die Verzweiflung an der Welt, die den hohen Idealen des aufstrebenden Geistes nicht standhält und als einzigen Ausweg die Flucht in die Natur lässt.


  Die naive, sentimentale Naturschwärmerei seiner romantischen Zeitgenossen war Byron jedoch ein Gräuel; seine Vorbilder waren vielmehr die großen klassizistischen englischen Dichter des 18. Jahrhunderts, die er der Formvollendung ihrer Werke wegen tief verehrte. Nicht zufällig erreichte er daher sein erstes großes literarisches Publikum mit seiner Satire »Englische Barden und schottische Kritiker«, einer bissigen Abrechnung mit böswilligen Rezensenten seines ersten Gedichtbandes; auch viele seiner Dichterkollegen blieben von Byrons sarkastischem Spott nicht verschont.


  Der wichtigste Freund aus der Studienzeit in Cambridge war der später als liberaler Politiker bekannt gewordene John Cam Hobhouse, der trotz aller späteren Skandale des Dichters stets zu ihm hielt, auch wenn dies der eigenen Karriere im öffentlichen Leben nicht immer zuträglich war. Er war es auch, der Byron auf seiner ersten »Pilgerfahrt« begleitete.


  BYRONS ERSTE MITTELMEERREISE


  Im Jahr 1809 brachen Byron und Hobhouse mit einigen Dienern zu einer Reise durch Südeuropa auf, die zwei Jahre dauern sollte und Byrons Leben von Grund auf veränderte. Nach Aufenthalten in Portugal, Spanien und Malta erreichten sie im September 1809 Griechenland. Von dort reiste Byron nach Albanien, wo er den Herrscher des Landes, Ali Pascha, traf, der ihn wie einen ausländischen Staatsgast empfing –eine Ehrbezeigung, die dem Dichter auch von allen anderen literarischen und politischen Größen, die er auf seinen Reisen besuchte, entgegengebracht wurde.


  Byron gelang es, den Hellespont, die Meerenge zwischen Europa und Asien, zu durchschwimmen, eine Strecke von sechs Kilometern. Mit dieser Tat, durch die er Leander, einem Helden der griechischen Mythologie und Legende gewordenen Liebhaber, nacheifern wollte, brüstete er sich bis zu seinem Tod. Am eindrücklichsten jedoch waren seine Erfahrungen in Athen, wo Byron sich während seiner Reise immer wieder länger aufhielt. Hier nahm er erste Kontakte mit der erstarkenden griechischen Widerstandsbewegung gegen die türkische Besatzung auf.


  Doch nicht nur sein Geist, wie er aus den großen in Griechenland entstandenen Werken spricht, scheint von der romantischen Umgebung der Ruinen Athens beflügelt worden zu sein. Seinem Freund Hobhouse, der nach etwa einem Jahr nach England zurückgekehrt war, schrieb er im Mai 1811: »Ich hatte eine Reihe griechischer und türkischer Frauen, und ich glaube, die anderen Engländer hatten ähnlich viel Glück, denn wir hatten alle den Tripper.« Im März 1811 verließ Byron endgültig Athen und landete im Juli in Kent, nachdem ihn bei einem einmonatigen Zwischenaufenthalt in Malta ein englischer Armeearzt von seinen diversen Leiden kuriert hatte. Bei seiner Ankunft in der Heimatstadt war die Nachricht vom Tod seiner Mutter die erste Neuigkeit, die ihn erreichte. Trotz aller Auseinandersetzungen, die er mit ihr gehabt hatte, hielt er ihr jedoch zugute, dass sie sein Anwesen zuverlässig und sparsam verwaltet hatte.


  LITERARISCHER RUHM UND GESELLSCHAFTLICHER RUIN


  Seit seiner Jugend hatte Byron davon geträumt, es den großen klassischen Rhetorikern gleichzutun und als politischer Redner zu Ruhm und Ehre zu gelangen. Mit seiner Jungfernrede im Oberhaus wollte er seine politische Karriere einläuten. Diese war jedoch von Anfang an zum Scheitern verurteilt, da sich sein aristokratischer Hochmut nicht glaubwürdig mit seinen Sympathiebekundungen für unterdrückte Arbeiter vereinbaren ließ.


  Über den Misserfolg als politischer Redner tröstete ihn der literarische Erfolg seines ersten großen Werkes hinweg. Die ersten beiden Gesänge von »Ritter Harolds Pilgerfahrt«, des Versepos, an dem er während seiner gesamten Reise gearbeitet hatte, machten ihn über Nacht bekannt. »Childe Harold’s pilgrimage« ist die Geschichte eines jungen Aristokraten, der vor der moralisierenden englischen Gesellschaft flieht. Byron verarbeitete darin nahezu unverschlüsselt seine eigenen Erfahrungen und Reiseerlebnisse. Als Ausdruck von Byrons melancholischem Genie ist Ritter Harold das eindringlichste Dokument des Weltschmerzes seiner Zeit ebenso wie der Enttäuschungen über die politische Unterdrückung und kulturelle Verarmung, die der Dichter allenthalben wahrzunehmen glaubte.


  BYRONISMUS


  
    Lord Byron zählt zu den bedeutendsten Vertretern der europäischen Romantik zu Beginn des 19. Jahrhunderts. Doch er war auch Namensgeber für eine eigene Stilrichtung. Die Vertreter des Byronismus, die »Byroniden«, kultivierten Weltschmerz und Zerrissenheit, Einsamkeit und Unabhängigkeit, Individualismus und Skeptizismus, zum Teil auch Pessimismus und Nihilismus literarisch als Ausdruck ihres Lebensgefühls. Anhänger des Byronismus waren vor allem Giacomo Leopardi, August von Platen, Alfred de Musset, Théophile Gautier und Michail Lermontow.

  


  Der literarische Erfolg von »Ritter Harold« machte den Autor zum begehrtesten Junggesellen der Londoner Salons. Er war weiblichen Gunstbezeugungen nie abgeneigt. Die berüchtigtste seiner Affären, die bald zum Stadtgespräch wurde, verband ihn mit der verheirateten Lady Caroline Lamb. Als Byron diese Affäre beenden wollte, sorgte Lady Lamb durch öffentliche Szenen für einen Skandal. In ihrem literarisch fragwürdigen, seiner skandalösen Enthüllungen wegen jedoch sehr erfolgreichen Roman »Glenarvon« verarbeitete sie ihre Beziehung zu Byron und sagte über ihn, er sei »mad, bad and dangerous to know« (»verrückt, schlecht und es sei gefährlich, ihn zu kennen«).


  Noch während seiner Affäre mit Lady Lamb lernte er Annabella Milbanke kennen, eine behütete Tochter aus wohlhabendem Haus, mit philosophischen, literarischen und mathematischen Interessen. Ihre Keuschheit und Naivität weckten Byrons Eroberungsdrang. Im Oktober 1812 machte er ihr den ersten Heiratsantrag, den sie jedoch ablehnte. Im Juni 1813 zog Byrons Halbschwester Augusta Leigh nach London. Byron, der sie bis dahin nur flüchtig gekannt hatte, fühlte sich sofort zu ihr hingezogen. Sie war fünf Jahre älter, nicht gerade eine Schönheit, hatte aber das byronsche Profil und das gleiche lebhafte Temperament. So entwickelte sich eine Beziehung, die mehr als nur geschwisterlich zu sein schien.


  Die Gerüchte, die über diese Beziehung in London kursierten, schädigten sein gesellschaftliches Ansehen schwer. Nicht zuletzt um sich zu rehabilitieren, verstärkte Byron seine Bemühungen um Annabella Milbanke, die nach langem Briefwechsel schließlich in die Heirat einwilligte. Während dieser Zeit war Byron nie frei von Zweifeln, was die Wahl seiner Braut sowie seine eigene Bindungsfähigkeit betraf. Die Hochzeit am 2. Januar 1815 fand im kleinen Kreis statt und passte gar nicht zu Byrons schillernder Persönlichkeit und seinen rauschenden Festen. Als Einziger seiner Freunde nahm Hobhouse an der Zeremonie teil. Am selben Tag schrieb dieser: »Ich fühlte mich, als hätte ich einen Freund begraben.«


  
    ›Wenn ich ein Dichter bin, dann hat mich die griechische Luft dazu gemacht!‹


    Lord Byron

  


  Schon auf der Hochzeitsreise, die das Brautpaar auf den Landsitz der Familie Milbanke führte, zeichnete sich ab, dass diese Verbindung nicht glücklich werden konnte. In seinem übersteigerten Individualismus konnte Byron seine Frau nicht lange in seiner Nähe ertragen. Er litt an Depressionen, wozu sicherlich auch seine drückenden Schulden von über 30000 Pfund beitrugen. Als sie im März zusammen für einige Tage Augusta besuchten, schlug Byrons schlechte Laune in beißenden Zynismus um. Er versuchte, so oft wie möglich mit seiner Schwester allein zu sein. Augustas Weigerung, die Intimitäten wieder aufzunehmen, brachte ihn dazu, beide Frauen zu verletzen, indem er wiederholt auf seine frühere inzestuöse Beziehung zu Augusta anspielte. Nur etwa ein Jahr lebte Byron mit Annabella zusammen. Während dieser Zeit pflegte er Kontakte zu diversen anderen Frauen. In diesem Jahr wurde sein einziges legitimes Kind, seine Tochter Ada, geboren. Sie sollte sich als naturwissenschaftlich begabt erweisen und wurde später eine bekannte Mathematikerin. Byron hatte an ihrer Erziehung keinen Anteil, denn kurz nach der Geburt des Kindes flüchtete seine Frau mit dem Säugling zu ihren Eltern. Sie sollte ihren Mann nie wiedersehen.


  RITTER HAROLDS PILGERFAHRT


  
    Lord Byrons romantisches Versepos »Ritter Harolds Pilgerfahrt« kann als Byrons poetisches Reisetagebuch gelesen werden: Die ersten beiden Cantos (1812) führen nach Portugal, Spanien, zu den Ionischen Inseln, nach Albanien und Griechenland, Canto 3 (1816) durch Belgien, zum Rhein und nach Genf, Canto 4 (1818) nach Italien. Natur und Landschaften, Städte und Kulturen nehmen für den Leser Gestalt an.


    Das Echo, das sein mit ironischskeptischem Gestus geschriebenes Werk in ganz Europa fand, war gewaltig und machte Byron schlag-artig berühmt: »Ich wachte auf und fand, dass ich berühmt war.« Byron verkörperte selbst den Prototyp des lebensgierigen, abenteuerlustigen, amoralischen »byronschen Helden«, den jugendlichen Romantiker, den er erstmals in seinem Versepos entwarf.

  


  RITTER HAROLD WIEDER AUF PILGERFAHRT


  Nach all diesen Wirren und Skandalen entschloss sich Byron, England und seinen Gläubigern zum zweiten Mal den Rücken zu kehren. Er sollte nie mehr auf die »winzige Insel«, wie er sie selbst nannte, zurückkommen. Mit seinem Leibarzt und einigen Dienern bestieg er im April 1816 in Dover das Schiff. Gleich zu Beginn der Reise nahm er die Arbeit am dritten Gesang seines »Ritter Harold« auf.


  Im Frühsommer 1816 traf er nahe Genf bei Percy Bysshe Shelley, ebenfalls ein großer englischer Dichter, und dessen Frau Mary ein. Bei den Shelleys weilte auch Marys Stiefschwester Claire Clairmont, mit der Byron in London ein Verhältnis gehabt hatte, das sich hier fortsetzte – die Tochter Allegra aus dieser Verbindung wurde im Januar 1817 geboren. Mit Percy Shelley verband Byron eine tiefe Freundschaft. Eines Abends, nach einer ausgedehnten Diskussion über Geister, Übersinnliches und die Natur des Lebens, schlug Byron den Shelleys vor, jeder solle eine Geistergeschichte schreiben. Nurdie damals erst neunzehnjährige Mary Shelley vollendete ihre Erzählung, die 1818 unter dem Titel»Frankenstein oder der moderne Prometheus«erschien und weltberühmt wurde.


  PERCY BYSSHE SHELLEY


  (* 1792, † 1822)


  
    In Percy Bysshe Shelley fand Lord Byron einen Vertrauten und Freund, der nicht nur viele Ansichten mit ihm teilte. Shelleys Leben war ebenfalls von Skandalen begleitet.


    1811 führte eine zusammen mit Thomas Jefferson Hogg verfasste Streitschrift »The necessity of atheism« (»Die Notwendigkeit des Atheismus«) zur Relegation von der Universität Oxford. Beeinflusst von der anarchistisch-atheistischen Philosophie William Godwins verfasste er sein politisch-philosophisches Lehrgedicht »Queen Mab« (1813), die allegorische Dichtung »Alastor« (1816) und das Versepos »Cynthia und Laon« (1817). Aufgrund der Beziehung zu Godwins Tochter Mary musste Shelley England verlassen, da er zu der Zeit noch verheiratet war. 1816 heiratete er Mary und zog 1818 mit ihr von Genf nach Italien. Dort entstand sein Hauptwerk, das lyrisch-philosophische Drama »Der entfesselte Prometheus« (1820).

  


  Unter dem Eindruck einer Reise durch die wilde Bergwelt des Berner Oberlandes schrieb Byron im Herbst und Winter 1816/17 sein von Goethes Faust inspiriertes Drama »Manfred«, in dem er seine Schuld- und Reuegefühle sowie seine Enttäuschung über die gescheiterten Beziehungen zu seiner Frau und seiner Schwester verarbeitete.


  HAUPTWERKE


  
    Ritter Harolds Pilgerfahrt (Cantos 1 und 2; 1812)


    Der Giaur (1813)


    Der Korsar (1814)


    Ritter Harolds Pilgerfahrt, (Cantos 3 und 4; 1816–1818)


    Manfred (1817)


    Cain (1821)


    Don Juan (16 Cantos, 1819–1824)

  


  IN VENEDIG


  Im Frühsommer 1817 ließ Byron sich in Venedig nieder. Für die Faszination dieser Stadt, ihre stolze Pracht und Herrlichkeit, gepaart mit der Melancholie vergangener Größe, zeigte sich der Dichter äußerst empfänglich. Man kann dies wohl nicht besser beschreiben, als er selbst es im vierten Gesang seines »Ritter Harold« tat. Hier wurde Byron außerdem nach seinem Aufenthalt in Griechenland 1810/11 zum zweiten Mal mit der Unterdrückung eines Volkes durch eine ausländische Besatzungsmacht konfrontiert. Venedig war, wie ein Großteil Norditaliens, von Österreich besetzt und Byrons Sympathie für Widerstandsbewegungen fand neue Nahrung. Auch seine anderen Reisen durch Italien, so etwa nach Rom und Florenz, sind im vierten Gesang des »Ritter Harold« verewigt. Die Umgebung von zerfallenden antiken Monumenten spiegelt Ritter Harolds innere Gemütsverfassung wieder – die eines Einzelgängers, verlassen von allen, zwar mit großer Vergangenheit, aber mit einer Gegenwart, die sich nicht düsterer hätte darstellen können. Er sieht sich als »eine Ruine inmitten von Ruinen«.


  Inzwischen konnte sich der Dichter seinen extravaganten Lebensstil leisten, da Newstead Abbey für die damals ungeheure Summe von 94500 Pfund einen Käufer gefunden hatte und auch die Tantiemen aus seinen Werken nun reichlich flossen.


  Im April 1819 lernte Byron auf einer Soirée die neunzehnjährige Gräfin Teresa Guiccioli kennen, die mit dem beinahe 40 Jahre älteren Grafen Alessandro Guiccioli verheiratet war. Teresa wurde nach Augusta zur zweiten großen Liebe Byrons und war in den Jahren 1819 bis 1823 die wichtigste Bezugsperson für ihn. Ihr reiste er im Juni 1819 nach Ravenna nach, wo ihm ihr Mann in seinem Palast eine ganze Etage überließ. Der Dichter wurde zu einem anerkannten »Cavaliere Servente«, dem offiziellen Geliebten einer italienischen Adligen. Durch Teresa Guicciolis Familie, insbesondere durch ihren Vater Graf Gamba und ihren Bruder Pietro, kam Byron mit dem italienischen Widerstand in Kontakt, den er im Folgenden finanziell unterstützte.


  DON JUAN UND DER LITERARISCHE ZIRKEL IN PISA


  Während des Italienaufenthaltes schrieb Byron sein aus heutiger Sicht bedeutendstes Werk, das fragmentarisch gebliebene Versepos »Don Juan«. In sechzehn Gesängen mit insgesamt über 15000 Versen erlebt man darin einen völlig neuen Byron. Während der Dichter im »Ritter Harold« noch angesichts der Unvollkommenheit der Welt in tiefe Melancholie verfällt, wird »Don Juan« zur spöttischen, aber doch wohlwollenden Satire menschlicher Schwächen. In beinahe alltäglicher Sprache und mit bewusst gewagten, komischen Reimen beschreibt Byron die Abenteuer seines Helden und schreckt auch vor sonst tabuisierten Themen nicht zurück. So kritisiert er moralische, religiöse und politische Heuchelei und macht sich über soziale Normen und die Sexualmoral seiner Zeit lustig, insbesondere auch über die Institution Ehe. Immer wieder schweift er ab, greift in bissigen Seitenhieben seine Zeitgenossen an und gestaltet verschiedene Personen und Situationen nach eigenen Erlebnissen. So schrieb er seinem Freund Hobhouse, dass im »Don Juan« nichts erfunden sei, sondern vielmehr alle Episoden entweder von ihm selbst erlebt oder ihm von Freunden in Erzählungen zugetragen wurden. Der von Byron bewunderte Goethe, dem der Dichter sein heute fast vergessenes Werk »Sardanapalus« widmete, bezeichnete den »Don Juan« als »grenzenlos geniales Werk« und übersetzte Teile daraus ins Deutsche.


  Ab November 1821 lebte Byron mit Teresa, die ihren Mann inzwischen offiziell verlassen hatte, in der Nähe der Shelleys in Pisa; dort setzte sich die literarisch anregende Freundschaft mit Shelley fort. Doch der Freund ertrank im Juli 1822 bei einer Bootsfahrt im Meer. Zusammen mit mehreren Freunden verbrannte Byron am 16. August die angespülte Leiche Shelleys in einem von ihm selbst so bezeichneten »heidnischen Ritual« am Strand von Viareggio. Wenig später zog Byron, durch die österreichische Besatzungsmacht dazu gezwungen, nach Genua. Trotz der Anwesenheit von Teresa Guiccioli, die versuchte, den Geliebten zu halten, konkretisierten sich lang gehegte Pläne, den griechischen Freiheitskampf gegen die türkische Besatzung zu unterstützen.


  GRIECHENLAND


  Im Juli 1823 brach Byron mit einem eigens ausgerüsteten Schiff und einigen Dienern nach Griechenland auf. Er verbrachte einige Monate auf den Ionischen Inseln, wo er mit Vertretern der verschiedenen rivalisierenden Fraktionen im mittlerweile offen geführten Unabhängigkeitskampf zusammentraf, deren Führer um die Gewinnung eines so berühmten und auch finanzkräftigen Verbündeten wetteiferten. Byron entschied sich schließlich für den Prinzen Alexander Mavrocordatos, den späteren griechischen Premierminister, da er ihm am ehesten zutraute, die Griechen zum gemeinsamen Kampf vereinen zu können. Dessen Basis in Mesolongion, an der nördlichen Seite der Meerenge zwischen dem Festland und der Halbinsel Peloponnes gelegen, erreichte Byron im Januar 1824, nachdem es ihm erfolgreich gelungen war, die türkische Seeblockade zu durchbrechen. In Mesolongion empfing man ihn mit militärischen Ehren. Er fand sich hier jedoch zur Untätigkeit verdammt, da wegen des schlechten Wetters und der Zerstrittenheit der griechischen Widerstandsgruppen kein sinnvoller Einsatz der von ihm finanzierten Truppen möglich war. In dieser Lage verfiel der 36-Jährige in Lethargie. Er bezeichnete sich als vorzeitig gealtert, beklagte seine schütter und grau gewordenen Haare, seine Korpulenz und den Verlust seiner männlichen Schönheit. Todesahnungen und Lebensüberdruss quälten ihn. Seinem Arzt gestand er kurz vor seiner letzten Krankheit: »Glauben Sie, ich sehnte mich nach Leben? Ich habe es gründlich satt und werde die Stunde willkommen heißen, da ich aus ihm scheide. Warum sollte ich ihm nachtrauern? Kann es mir noch Vergnügen bereiten? … Wenige Menschen können schneller leben, als ich es tat. Ich bin im wahrsten Sinne des Wortes ein junger alter Mann. Kaum erwachsen, erreichte ich den Zenit meines Ruhmes. Vergnügen habe ich in jeder nur denkbaren Form kennen gelernt. Ich bin gereist, habe meinen Wissensdurst gestillt und jede Illusion verloren.«


  PHILHELLENE


  
    Aus welchen Gründen Lord Byron den Freiheitskampf der Griechen auch unterstützte, sei es innere Unrast oder wahre Begeisterung, so zählt er heute jedenfalls zu den berühmtesten Philhellenen.


    Schon in der Antike wurde dieser Begriff verwendet, der übersetzt »Griechenfreunde« bedeutet. Im Humanismus und im 18. Jahrhundert war dies die Bezeichnung für die Freunde der altgriechischen Kultur. Die Philhellenen des 19. Jahrhunderts waren in der Regel Personen, die sich für die politischen Ziele des griechischen Volkes einsetzten, besonders während des Unabhängigkeitskrieges von 1821 bis 1830. Der Philhellenismus entstand aus der Verherrlichung der griechischen Antike und dem christlichen Eifer gegen die muslimischen Türken. Er verbreitete sich fast über ganz Europa.

  


  Bei einer Bootsfahrt zog er sich eine schwere Erkältung zu und starb nach einigen Tagen, in denen er mit dem Tod rang, am 19. April 1824 an Fieber. Sein Leichnam wurde nach England überführt und in der Familiengruft der Byrons in Hucknall Torkard, dem Nachbarort von Newstead Abbey, beigesetzt.


  Auch wenn Byron selbst nicht mehr entscheidend zur griechischen Befreiung beitragen konnte, verhalf sein Engagement der Befreiungsbewegung letztlich doch zum Durchbruch. Alle griechischen Fraktionen stilisierten ihn zum Märtyrer und die gemeinsame Identifikation mit ihm verhalf ihnen zu der nötigen Einigung. Noch heute sind in vielen griechischen Städten Straßen und Plätze nach Byron benannt.


  Ganz Europa betrauerte den Tod einer schillernden Dichterpersönlichkeit. Der zeitgenössische Dichter Allan Cunningham schrieb im London Magazine: »Die Nachricht von Byrons Tod traf London wie ein Erdbeben.« Doch den wohl bewegendsten Nachruf schrieb Byron sich selbst. Im vierten Gesang seines »Ritter Harold« heißt es:


  »Ich habe doch gelebt, und nicht vergebens:

  Ob dieser Geist erlahmt, dies Herz versiegt,

  Ob dieser Leib zerbricht im Kampf des Lebens,

  Eins ist in mir, was Zeit und Qual besiegt,

  Was atmen wird, wenn dieser Hauch verfliegt;

  Ein Etwas, das ihr Ohr noch nie vernahm,

  Wie Nachhall der verstummten Harfe, wiegt

  Einst ihren Groll in Schlaf, und wundersam

  Weckt es in fels’ger Brust der Liebe späten Gram.«


  JOSEPH FREIHERR VON EICHENDORFF


  


  »SCHLÄFT EIN LIED IN ALLEN DINGEN«


  Eichendorffs Geltung als Vertreter und Vollender der Romantik beruht vor allem auf seinen Gedichten von volksliedhafter Schlichtheit. Von Liedern durchklungen sind auch seine Romane und Novellen, deren berühmteste, »Aus dem Leben eines Taugenichts«, beispielhaft das Lebensgefühl der Spätromantik vergegenwärtigt.


  
    10. 3. 1788


    Geburt auf Schloss Lubowitz bei Ratibor


    ab 1805


    Jurastudium in Halle


    ab 1807


    Studium in Heidelberg


    ab 1809


    Aufenthalt in Berlin


    ab 1810


    Umzug nach Wien


    1816


    Eintritt in den preußischen Staatsdienst


    1831–1844


    am Kultusministerium in Berlin


    26. 11. 1857


    Tod in Neisse

  


  Joseph Karl Benedikt Freiherr von Eichendorff wurde am 10. März 1788 auf Schloss Lubowitz bei Ratibor in Oberschlesien geboren. Er war nach seinem Bruder Wilhelm das zweite Kind von Adolf Theodor Rudolf Freiherr von Eichendorff und seiner Ehefrau. Von den folgenden fünf Kindern überlebte nur das letzte, Louise Antonie Nepomucene, die ersten sechs Lebensjahre. Eichendorffs Vater gehörte zum oberschlesischen Landadel. Nach seinem Abschied aus dem Offiziersdienst 1784 bewirtschaftete er die geerbten Landgüter und heiratete Karoline Freiin von Kloch. Von seinem Schwiegervater erwarb er mehrere verwahrloste Güter und das im Bau begriffene Schloss Lubowitz. Um die Landgüter instand setzen und einen standesgemäßen Lebensstil pflegen zu können, stürzte er sich in Schulden. Doch er erwies sich als erfolgloser und ungeschickter Geschäftsmann und verwirtschaftete das Vermögen der Familie. Während Eichendorff, der auf Schloss Lubowitz eine unbeschwerte Kindheit verlebte, seinen Vater später als großzügig und gutmütig, auch als schlicht und still beschrieb, bezeichnete er seine Mutter als tatkräftig und gesellig, klug und schön.


  Ab 1801 besuchten die beiden Brüder Joseph und Wilhelm das katholische Gymnasium in Breslau und wohnten im St.-Josephs-Konvikt. Nach dem Schulabschluss im Jahr 1804 blieben sie unter der Leitung von Hofmeister Heinke ein weiteres Jahr in Breslau zur Vorbereitung auf das Universitätsstudium. Nur den Musikunterricht und das Schultheater erwähnte Eichendorff später lobend; religiöse Anstöße empfing er trotz der katholisch geprägten Umgebung während dieser Zeit offenbar nicht. Umso mehr Anregungen erhielt er außerhalb der Schule bei den zahlreichen Theaterbesuchen, bei denen er beispielsweise Dramen von Lessing, Goethe, Schiller, Iffland und Kotzebue sowie Opern von Gluck und Mozart kennen lernte. Eichendorffs Gedichte aus seiner Schulzeit sind größtenteils erhalten geblieben; als erstes veröffentlichtes Gedicht erschien im Jahr 1803 die mit seinem Bruder gemeinsam verfasste Totenklage »Am frühen Grabe unseres Bruders Gustav«.


  STUDIUM IN HALLE UND HEIDELBERG


  Im Frühjahr 1805 begannen die Brüder Eichendorff ihr Studium an der Universität in Halle/Saale, damals eine der bedeutendsten Universitäten Europas. Neben Veranstaltungen in Rechtswissenschaften besuchten sie Vorlesungen in klassischer Philologie und Philosophie; so begegneten sie dem klassischen Philologen Friedrich August Wolf, waren aber besonders von dem Naturphilosophen Henrik Steffens beeindruckt. Daneben besuchten sie oft die Sommeraufführungen des Weimarer Theaters im nahe gelegenen Bad Lauchstädt, wo die Dramen der Weimarer Klassiker Goethe und Schiller, teils in Anwesenheit des Ersteren, aufgeführt wurden. Eichendorff entdeckte die Werke der Frühromantiker Novalis und Ludwig Tieck sowie von Jean Paul für sich. Im Herbst 1805 durchwanderten die Brüder den Harz und reisten weiter über Hamburg und Lübeck bis ans Meer bei Travemünde. Es war merkwürdigerweise die einzige große Wanderung im Leben Eichendorffs, in dessen Werk das lustige Wandern so oft als Bild der ewigen Jugend vorkommt.


  Eine Unterbrechung des Studiums brachte die Schließung der Universität Halle im Zuge der Napoleonischen Kriege im Herbst 1806 mit sich. Im Frühjahr 1807 setzten die Brüder ihr Studium in Heidelberg fort. Sie hörten Vorlesungen bei dem Juristen Anton Friedrich Justus Thibaut, bei Johann Heinrich Voß, dem klassizistischen Schriftsteller und Gegner der Romantiker, und bei Joseph von Görres, dem Privatdozenten für Naturphilosophie und späteren Publizisten der Befreiungskriege.


  Zunächst war Eichendorff auch von dem Dichter Otto Heinrich Graf von Loeben stark beeinflusst, der damals Novalis nacheiferte und seine sentimental-romantischen Gedichte unter dem Pseudonym Isidorus Orientalis veröffentlichte. Der nur zwei Jahre ältere Loeben sorgte für die Erstdrucke von Eichendorffs Gedichten unter dessen Pseudonym »Florens« und machte ihn später mit mehreren Berühmtheiten bekannt. Eichendorff verabschiedete sich um 1810 von Loebens mystisch-eklektischer Poesie und verspottete den sich priesterlich gebärdenden Dichter in seinem Erstlingsroman »Ahnung und Gegenwart«, blieb aber mit ihm trotzdem noch mehrere Jahre freundschaftlich verbunden. Ferner begegnete er den Werken der beiden Romantiker Clemens Brentano und Achim von Arnim, die in dieser Zeit in Heidelberg die Volksliedsammlung »Des Knaben Wunderhorn« herausbrachten.


  EIN HERZ UND EINE SEELE


  
    Eichendorff verbrachte seine Kindheit und Jugend gemeinsam mit seinem zwei Jahre älteren Bruder Wilhelm; die beiden waren geradezu ein Herz und eine Seele. Die katholischen Eltern ließen ihren beiden Söhnen eine verhältnismäßig freie Erziehung zuteil werden und sie in einer geselligen und großherzigen Umgebung heranwachsen. Dagegen hatten sie aber eher wenig Verständnis für die erwachenden poetischen und musikalischen Neigungen der beiden Jungen. Ab 1793 war der katholische Priester Bernhard Heinke für ihre Bildung und Erziehung zuständig. Der ab 1797 in Ratibor ansässige Ortskaplan Paul Ciupke wurde ihr engster Vertrauter. Stärker als der Katholizismus scheinen Eichendorff die Festlichkeiten der Familie geprägt zu haben, wie aus seinem ab 1800 regelmäßig geführten Tagebuch hervorgeht.

  


  An das einjährige Studium ohne Examen schloss sich im Frühjahr 1808 eine eher bescheidene Bildungsreise an. Sie führte zunächst über Straßburg nach Paris und wieder zurück nach Heidelberg, dann über Nürnberg nach Regensburg und schließlich mit dem Schiff nach Wien.


  AUFENTHALTE IN LUBOWITZ, BERLIN UND WIEN


  Im Sommer 1808 kehrten die Brüder nach Lubowitz zurück. In den folgenden zwei Jahren assistierten sie bei der Bewirtschaftung des väterlichen Landguts, um sich auf die Übernahme eigener Landgüter vorzubereiten. Joseph begann, eine Sammlung oberschlesischer Sagen und Märchen anzulegen, die er zum Teil aus dem Polnischen übersetzte; sie blieb aber unveröffentlicht. 1809 verlobte er sich mit Aloysia Anna Viktoria von Larisch, genannt Luise, die Eichendorff als schön, geistreich und froh gelaunt charakterisierte, die aber zum Ärger seiner Eltern aus einer armen Adelsfamilie stammte. Vom Spätherbst 1809 bis zum Frühjahr 1810 hielten sich die Brüder in Berlin auf. Sie begegneten dort dem restaurativ-romantischen Staats- und Gesellschaftstheoretiker Adam Heinrich Müller sowie Heinrich von Kleist, Brentano und Arnim. Obwohl die Brüder oft mit solchen berühmten Persönlichkeiten verkehrten, wurden sie von diesen zwar als herzlich und sympathisch beschrieben, aber nie als besonders geistreich oder interessant – Joseph scheint in fremder Gesellschaft auch eher zurückhaltend gewesen zu sein. In Lubowitz wurde der Familie angesichts der zunehmenden wirtschaftlichen Schwierigkeiten endgültig klar, dass die Landgüter nicht genug zum Lebensunterhalt der Brüder hergaben. Daher fassten beide schweren Herzens den Entschluss, einer bürgerlichen Erwerbstätigkeit nachzugehen. Gegen Ende 1810 begaben sie sich nach Wien, um die juristischen Referendarexamen abzulegen. Joseph erzielte hervorragende Noten, trotz ständigen Geldmangels und ständiger Nebentätigkeiten: Das Geld für Literatur und Theater sparte er sich vom Munde ab, und ab Frühjahr 1811 schrieb er seinen ersten Roman, »Ahnung und Gegenwart«, nieder.


  Nach dem Abschluss ihres Examens im Frühjahr 1812 versuchten die Brüder im österreichischen Staatsdienst eine Anstellung zu finden, jedoch ohne Erfolg. Nicht besser erging es ihnen mit der Veröffentlichung ihrer dichterischen Versuche, die sie unter Geldnot im Herbst 1812 zu Ende brachten: Wilhelms beide Dramen sind nicht erhalten, Josephs Roman erschien erst 1815. Nach 1812 führte Eichendorff seine Tagebücher zwar fort, verbrannte sie aber später; ebenso verfuhr er fortan von Zeit zu Zeit mit anderen privaten Dokumenten. Deshalb stammt das meiste biografische Material aus Eichendorffs Jugend und Studienzeit.


  BEFREIUNGSKRIEGE UND HEIRAT


  1813 trennten sich die Wege der beiden Brüder: Wilhelm arbeitete als Verwaltungsbeamter in Trient, Lienz und Innsbruck; 1827 stieg er zum Kreishauptmann in Trient auf. Joseph nahm bis 1815 an den Befreiungskriegen gegen Napoleon teil und kämpfte sich dann lange Zeit als Beamtenanwärter und Hilfsbeamter durch, betätigte sich aber weiterhin als Dichter.


  Im Frühjahr 1813 brach Eichendorff zusammen mit Philipp Veit von Wien nach Breslau auf, um sich dem lützowschen Freikorps anzuschließen; später wurde er in die preußische Landwehr übernommen. Im Frühjahr 1814 wurde er aus dem Militärdienst beurlaubt und kehrte nach Lubowitz zurück. 1815 erschien schließlich sein Roman »Ahnung und Gegenwart«, herausgegeben von Friedrich de la Motte Fouqué. Eichendorff heiratete Aloysia von Larisch – gegen den Widerstand seiner Eltern, die für ihn eine entfernt verwandte Gräfin und reiche Erbin als Gattin vorgesehen hatten; der Trauung in Breslau blieben sie fern. Kurze Zeit später nahm Eichendorff am letzten Feldzug gegen Napoleon teil und zog mit Blüchers Armee in Paris ein; von ernsthaften Kämpfen blieb er allerdings verschont. Während dieser Zeit gebar seine Frau ihr erstes Kind, Hermann Joseph. Anfang 1816 kehrte Eichendorff zu Frau und Kind zurück.


  WIENER FREUNDE UND BEKANNTE


  
    In Wien machten die Brüder Eichendorff erneut wichtige Bekanntschaften. Sie trafen das Romantikerpaar Dorothea und Friedrich Schlegel, die beide zum Katholizismus konvertiert waren, und die Mitglieder ihres literarischen Kreises, wie den jungen Schriftsteller Karl Theodor Körner und den einflussreichen Pater des Ordens der Redemptoristen, Klemens Maria Hofbauer. Mit dem Ehepaar Schlegel besprach Joseph seinen Roman, Dorothea las die Erstfassung Korrektur und gab ihm den Titel »Ahnung und Gegenwart«. Philipp Veit, Dorotheas Sohn aus erster Ehe und späterer Nazarener in Rom, wurde sein engster Freund in Wien und vermittelte ihm ein lebhaftes Bild von Italien. Durch die katholisch-romantischen Einflüsse des schlegelschen Kreises vertiefte sich Eichendorffs religiös-poetische Weltsicht und erhöhte sich der Stellenwert von Gemeinschaft und Liebe.

  


  BEAMTER UND DICHTER


  Nach der bestandenen Eingangsprüfung für den preußischen Staatsdienst begann Eichendorff Ende 1816 als Referendar seinen unbezahlten Dienst in Breslau. Alle seine folgenden Versuche, eine befriedigendere Stelle zubekommen, scheiterten. 1819 verfasste Eichendorff seine Examensarbeit »Über die Folgen von der Aufhebung der Landeshoheit der Bischöfe und der Klöster in Deutschland« und bestand das letzte Examen, das zur endgültigen Anstellung als Beamter befähigte; er wurde nun als Assessor, weiterhin ohne Gehalt, beschäftigt. In Breslau schrieb Eichendorff außer Gedichten seine erste Novelle »Das Marmorbild«, die 1819 in Fouqués »Frauentaschenbuch« erschien; es entstanden erste Teile des »Taugenichts«. Seine Frau brachte weitere drei Kinder zur Welt, noch einen Sohn und zwei Töchter. 1818 starb sein Vater; die Familiengüter mussten nach und nach zwangsversteigert werden, bis auf das Gut und Schloss Sedlnitz, da es auf österreichischem Hoheitsgebiet lag.


  Erst Anfang 1821 erhielt Eichendorff eine bezahlte Anstellung in Danzig, zunächst als Konsistorial- und Schulrat, bald als Regierungsrat für Kirchen- und Schulangelegenheiten. Zu seinem Vorgesetzten, dem reformerischen Oberpräsidenten Theodor von Schön, entwickelte sich ein freundschaftliches Verhältnis. 1822 starben Eichendorffs Mutter und die jüngste Schwester; 1823 wurde das Gut und Schloss Lubowitz zwangsversteigert. Eichendorff veröffentlichte 1823 als erstes Drama die Literaturkomödie »Krieg den Philistern« und erste Kapitel des »Taugenichts«.


  Nach der Vereinigung der Provinzen Ost- und Westpreußen wurde Eichendorff 1824 an den neuen Verwaltungssitz ins preußische Königsberg versetzt. 1826 veröffentlichte er einen Sammelband mit den zwei Novellen »Aus dem Leben eines Taugenichts« und »Das Marmorbild« nebst einem Anhang mit rund 50 Gedichten. Der einzige von Eichendorff selbst zusammengestellte Sammelband mit seinen beiden beliebtesten Novellen und einigen seiner berühmtesten Gedichten wie »In einem kühlen Grunde« machte ihn als bedeutenden Vertreter der Romantik einem größeren Leserkreis bekannt. 1827 erschien die Literaturkomödie »Meierbeths Glück und Ende«; 1828 folgte seine erste historische Tragödie »Ezelin von Romano«, 1830 als zweite »Der letzte Held von Marienburg«, die auf Schöns Anregung entstand.


  Ab 1831 versuchte Eichendorff in Berlin eine feste Anstellung in einem Ministerium zu bekommen, wurde aber immer nur aushilfsweise in verschiedenen Ministerien beschäftigt. Er verkehrte regelmäßig in der »Mittwochsgesellschaft«, zu der er schon seit ihrer Gründung 1824 in Verbindung stand; dort begegnete er dem Dichter und Naturforscher Adelbert von Chamisso, dem Bühnendichter und Schauspieler Karl von Holtei und dem Kunsthistoriker und Politiker, Maler und Schriftsteller Franz Kugler, der mehrere Porträts von ihm schuf.


  In seiner Berliner Zeit setzte Eichendorff vor allem sein Erzählwerk fort: In der Literatursatire »Viel Lärmen um nichts« aus dem Jahr 1832 behandelte er die romantisierende Literatur, in seinem zweiten Roman »Dichter und ihre Gesellen« (1834) widmete er sich dem Gegensatz zwischen Poet und Philister vor dem Hintergrund der Restauration. In »Das Schloss Dürande«, einer Novelle aus dem Jahr 1836, thematisierte er einen ständebedingten Liebeskonflikt zur Zeit der Französischen Revolution, in »Die Entführung« (1838) die Doppelheit des Weiblichen als Verführungsmacht und Opferbereitschaft anhand zweier entgegengesetzter weiblicher Gestalten, und in »Die Glücksritter« (1841) den Gegensatz von Freiheit und Bindung anhand eines fröhlichen fahrenden Völkchens. Mehrere Erzählwerke wurden erst posthum von Eichendorffs Sohn Hermann im Rahmen der ersten Gesamtausgabe von 1864 oder in dem Nachlassband zu den »Vermischten Schriften« (1866/67) veröffentlicht – darunter eine antiliberalistische Politsatire, die 1832 als Reaktion auf das Hambacher Fest entstand, unter dem Titel»Auch ich war in Arkadien«, und die allegorische Novelle »Eine Meerfahrt« (um 1835), die aus Begehrlichkeit erwachsende Gefahren und durch Christlichkeit zu erlangendes Heil auf zwei Inseln verlagert. Unveröffentlicht blieb das in den 1830er-Jahren entstandene Novellenfragment »Unstern«,eine fantastisch-parodistische Autobiografie von einem dem Schicksal stets unterlegenen Unglücksmenschen, der am Ende als ein die Welt überwindender Einsiedler auf einer Insel doch noch sein Seelenglück findet. Außerdem erschienen als Eichendorffs letztes und einzig erfolgreicheres Drama seine frühe Verwechslungskomödie »Die Freier« (1833), die er um 1822 begonnen hatte, sowie der Hauptteil des Gedichtzyklus »Auf den Tod meines Kindes« (1834/35), der 1832 anlässlich des Todes der jüngsten, einjährigen Tochter entstanden war. Im Jahr 1837 erschien die erste selbstständige Gedichtausgabe mit knapp 400 Gedichten, die von dem befreundeten jungen Gelehrten Gustav Adolf Schöll zusammengestellt wurde und deren Anordnung in sieben Abteilungen (»Wanderlieder«, »Sängerleben«, »Zeitlieder«, »Frühling und Liebe«, »Totenopfer«, »Geistliche Gedichte« und »Romanzen«) alle weiteren Werkausgaben übernahmen. 1840 kam schließlich noch als erste größere Übersetzung aus dem Spanischen »Der Graf Lucanor« heraus, eine bedeutende Novellen- und Exempelsammlung des Adelsvertreters Don Juan Manuel aus dem 13. Jahrhundert. Die erste und einzige Werkausgabe zu Eichendorffs Lebzeiten erschien 1841/42 mit allen bis dahin veröffentlichten oder dazu vorgesehenen Gedichten, Romanen, Erzählungen und Novellen in vier Bänden; sie wird als Ausgabe letzter Hand anerkannt, obwohl Eichendorff allem Anschein nach nur an den ersten Band Hand angelegt hat. Während ihr Verkauf schleppend verlief, war den Nachdrucken seiner Gedichte und des »Taugenichts« mehr Erfolg vergönnt, an dem Eichendorff allerdings wegen ungünstiger Vertragsbedingungen nicht beteiligt war. 1841 wurde Eichendorff zum Geheimen Regierungsrat im Kultusministerium ernannt, sein Gehalt jedoch gekürzt. 1842 bemühte er sich um die Vollendung des Kölner Doms als Dezernent des preußischen Kultusministeriums und als Mitbegründer des Berliner Vereins für den Kölner Dombau. 1843 beauftragte man ihn damit, die Geschichte der Wiederherstellung des Schlosses Marienburg abzufassen, an der er selbst mitgewirkt hatte. Für diese Aufgabe wurde er beurlaubt, sodass er die historischen Studien in Marienburg und Danzig durchführen konnte. Nach immer wiederkehrenden Erkrankungen und Spannungen wurde Eichendorffs drittem Gesuch um Pensionierung 1844 endlich stattgegeben. Sein Ausscheiden aus dem Amt vollzog sich ohne die übliche Ordensauszeichnung.


  AUS DEM LEBEN EINES TAUGENICHTS


  
    Eichendorffs heitere Novelle um den seiner Sehnsucht folgenden Taugenichts wurde zu einem der beliebtesten Texte der Spätromantik; sie vergegenwärtigt beispielhaft deren Lebensgefühl. Voller Abneigung gegen ein bürgerlich strebsames Leben macht sich der namenlose Held, vom Vater aus dem Nichtstun aufgeschreckt, auf den Weg in die Welt. Romantische Motive sind die Sehnsucht nach der Ferne, die Wanderschaft, das dem Augenblick huldigende Dasein und der Einklang der Menschen mit der Natur. Zufälle, Abenteuer und Liebeleien bestimmen den ziellosen Weg des Helden. Dieser führt ihn auch nach Italien, doch Heimweh treibt ihn zurück nach Deutschland, wo er seine Angebetete heiratet. Eichendorff nähert sich durch die Überhöhung des einfachen Glücks bewusst dem Märchen. Die in der Novelle verteilten Lieder verdichten den Text, der stets die Verwandschaft von Wanderer und Poet vor Augen führt. Illustration zu Eichendorffs Novelle von Adolf Schroedter, 1826.

  


  HAUPTWERKE


  
    Ahnung und Gegenwart (1815)


    Das Marmorbild (1819)


    Krieg den Philistern (1824)


    Aus dem Leben eines Taugenichts (1826)


    Meierbeths Glück und Ende (1827)


    Ezelin von Romano (1828)


    Der letzte Held von Marienburg (1830)


    Viel Lärmen um nichts (1832)


    Die Freier (1833)


    Dichter und ihre Gesellen (1834)


    Auf den Tod meines Kindes (1834/35)


    Das Schloss Dürande (1836)


    Die Entführung (1838)


    Die Glücksritter (1841)


    Julian (1853)


    Robert und Guiscard (1855)

  


  
    ›Schläft ein Lied in allen Dingen Die da träumen fort und fort Und die Welt hebt an zu singen Triffst du nur das Zauberwort.‹


    Joseph von Eichendorff

  


  PENSIONSZEIT


  In seiner Pensionszeit betätigte sich Eichendorff weniger poetisch als publizistisch, wobei sich seine katholizistischen Neigungen stärker bemerkbar machten. Am Anfang seines Ruhestands hielt sich Eichendorff an häufig wechselnden Orten auf. Im Sommer 1845 traf er zum letzten Mal seinen Bruder Wilhelm auf dem mährischen Gut Sedlnitz; dort verbrachte er in den folgenden Jahren oft die Sommermonate. 1846 und 1847 weilte er längere Zeit in Wien; er begegnete dort Robert und Clara Schumann, Franz Grillparzer und Adalbert Stifter, überdies erfuhr er seine einzigen öffentlichen Ehrungen als Dichter mit Musikabenden in der literarischen Gesellschaft Concordia und im Musikverein. Ende 1847 zog Eichendorff mit seiner Frau und der Familie seiner Tochter von Danzig nach Berlin um, nach der Märzrevolution 1848 wichen sie nach Dresden aus, wo sie die politischen Unruhen aber bald einholten; 1849 kehrten sie nach Berlin zurück. Ende 1853 bedachte ihn der bayerische König Maximilian II. mit dem neu gestifteten Maximiliansorden für Wissenschaft und Kunst. 1855 zog Eichendorff mit seiner schwer kranken Frau zur Familie ihrer Tochter Therese von Besserer nach Neisse; Ende 1855 starb seine Frau. In seinen letzten Lebensjahren trat Eichendorffs katholisch-christliche Tendenz immer stärker hervor – so zum Beispiel in den Versepen »Julian« (1853) und »Robert und Guiscard« (1855) –, die ihn dazu führte, die Einigkeit von Religion und Poesie als höchstes Ziel anzusehen. Am 26. November 1857 starb Eichendorff an den Folgen einer Erkältung.


  JAMES FENIMORE COOPER


  DER SCHÖPFER DES »LEDERSTRUMPF«


  James Fenimore Cooper war der bekannteste Autor der amerikanischen Literatur seiner Zeit und ein herausragender Vertreter der amerikanischen Romantik. Bekannt wurde er durch Abenteuerromane im Indianer-, Pionier- und Seefahrermilieu, darunter seine berühmte »Lederstrumpf«-Reihe. Cooper dramatisierte in seinem Werk vor allem den grundsätzlichen Konflikt zwischen Zivilisation und Natur, den auch sein Held Lederstrumpf verkörpert.


  
    15. 9. 1789


    Geburt in Burlington (New Jersey)


    1806–1811


    im Dienst der Navy


    1811–1821


    wohlhabender Landbesitzer


    1822–1826


    Literat in New York


    1826–1833


    Europareise


    14. 9. 1851


    Tod in Cooperstown (New York)

  


  James Cooper, der den Namen Fenimore erst im Jahre 1826 annahm, wurde am 15. September 1789 als elftes von zwölf Kindern der Eheleute William und Elizabeth Fenimore Cooper in Burlington, New Jersey, geboren. Von James Coopers elf Geschwistern erreichten jedoch nur vier Brüder und zwei Schwestern das Erwachsenenalter. Im Jahr 1790 zog die wohlsituierte Familie an den Lake Otsego im Norden des Staates New York, wo William Cooper einen großen Landbesitz erworben hatte. Er gründete dort eine Siedlung, der er seinen eigenen Namen gab: »Cooperstown«. In »seiner« Siedlung war William Cooper nicht nur ein wohlhabender und geschäftstüchtiger Landbesitzer, er war auch der örtliche Richter. James Coopers Vater vereinigte also einen großen Teil der sozialen und politischen Macht in seiner Person.


  Hier, an der »Frontier«, der offenen Grenze zwischen der Zivilisation und dem »wilden Westen«, wuchs James auf. Er lebte in einer Welt des Gentleman-Ideals, die umschlossen war von der wilden unverderbten Natur des Landes. Die Eindrücke und Erlebnisse dieser Jugend sollten die Grundlage für viele seiner Werke und vor allem seiner Weltsicht werden. In seinem »Lederstrumpf«-Roman »The Pioneers« (»Die Ansiedler oder Die Quellen des Susquehanna«) zeichnete Cooper zum Beispiel sein Leben in Cooperstown nach, der Ort heißt im Roman Templeton, der örtliche Richter Temple ist seinem Vater nachempfunden.


  VOM COLLEGE ZUR KRIEGSMARINE


  James Cooper erhielt eine gute Ausbildung, er besuchte die örtliche Dorfschule, bevor er im Jahr 1800 nach Albany ins Internat ging, wo er im Hause des Rektors Reverend W. Ellison lebte. 1802, im Alter von 13 Jahren, schickte sein Vater ihn nach Yale. Seine Zeit am College war allerdings nicht von langer Dauer. Nach bereits drei Jahren wurde der junge Cooper aufgrund eines Streiches, bei dem er angeblich die Tür eines Mitschülers sprengte, von der Schule verwiesen. Er wollte weglaufen und zur See gehen, doch sein Vater konnte ihn bei der United States Navy unterbringen. Ab 1806 begannen dort die Vorbereitungen für seine Laufbahn als Seeoffizier. Zunächst kam er als Schiffsjunge zur Ausbildung in die Handelsmarine, seine ersten Fahrten führten ihn nach London, Gibraltar, Cartagene, Aguilas und Almeira, wieder über London und zurück nach Philadelphia. Am 1. Januar 1808 wurde er zum »Midshipman« (Seekadett) der Kriegsmarine der Vereinigten Staaten ernannt, in der er bis Mai 1811 diente. Er wurde meist im Küstenwachdienst eingesetzt, vor allem an den nördlichen Seen (Lake Ontario).


  1810 hatte er Susan Augusta De Lancey, die Tochter einer sehr vermögenden Familie aus Westchester kennen gelernt. Cooper quittierte seinen Dienst bei der Navy, um sie am Silvesterabend 1811 zu heiraten. Die beiden bekamen sieben Kinder, von denen jedoch zwei noch im Kindesalter starben: Elisabeth wurde 1811 geboren, sie starb 1813, in dem Jahr, in dem das zweite Mädchen, Susan Augusta zur Welt kam. Im Jahr 1818 kam Caroline dazu, 1819 Charlotte, 1820 Maria Frances und wieder ein Jahr später der erste Sohn Fenimore. Er starb bereits 1823, ein Jahr bevor das letzte Kind, Paul, geboren wurde. Das Paar lebte seit der Heirat 1811 bis 1813 in Westchester County, New York, und von 1813 bis 1817 in Cooperstown. Coopers Vater William war 1809 gestorben. Das riesige Anwesen, das er hinterließ, verlor während der dem Krieg von 1812 folgenden Depression einen großen Teil seines Wertes. Im Jahr 1817 zog Cooper mit seiner Frau und den Kindern nach Westchester zurück, wo er von da an als wohlhabender Mann die Ländereien seiner Frau verwaltete.


  DIE GEBURTSSTUNDE DES AMERIKANISCHEN ROMANS


  Cooper, der zum ersten bedeutenden amerikanischen Romancier werden sollte, begann mit dem Schreiben im Alter von 30 Jahren, angeblich aufgrund eines Zufalls. Die Coopers pflegten jeden Abend gemeinsam zu lesen, die Bücher bezogen sie regelmäßig aus England. Eines Abends las James Cooper seiner Frau aus einem englischen Gesellschaftsroman vor, befand ihn für grauenvoll und warf das Buch an die Wand, mit der Bemerkung, dass er leicht etwas Besseres schreiben könne. Seine Frau nahm ihn beim Wort und bestand darauf, dass er es tatsächlich versuche. Damit begann Coopers 30 Jahre dauernde literarische Laufbahn.


  Sein Debüt gab er mit dem Roman »Precaution« (»Vorsicht«), der im Jahr 1820 erschien. Es war eine an den Sittenromanen Jane Austens und auch am Stil Amelia Opies orientierte Geschichte, die jedoch nicht sonderlich erfolgreich war. Die Besprechungen waren aber ermutigend genug, das Schreiben fortzusetzen. Mit »The Spy: A Tale of the Neutral Ground« (»Der Spion. Eine Erzählung aus dem Niemandsland«) von 1821 legte Cooper einen historisch-patriotischen Abenteuerroman vor, der an die »Waverley«-Romane Walter Scotts anknüpft. Er behandelt eine Episode aus dem Unabhängigkeitskrieg, in dem sich der Hausierer Harvey Birch, ein »Yankee«, von allen als britischer Spion verdächtigt, als echter, aufrichtiger und opferbereiter Patriot im Dienste Washingtons entpuppt. Ohne eine Entlohnung dafür zu erhalten und zum Wohl der Unabhängigkeit, riskiert er Leben, Gesundheit, Besitz und Ansehen. Cooper schuf mit ihm seine erste Gestalt, die als Einzelgänger in Konflikt mit der Gesellschaft gerät und doch auf der richtigen Seite steht; Birch ist damit ein Vorläufer des einsamen Helden Lederstrumpf. Mit diesem Roman galt Cooper als aufregende neue Entdeckung in der gerade entstehenden amerikanischen Literaturszene. Der Roman wurde ein großer Erfolg, nicht nur in den Vereinigten Staaten, sondern auch in England und Frankreich. Als berühmt gewordener Schriftsteller lebte Cooper zwischen 1822 und 1826 in New York, das zu jener Zeit literarisch immer lebendiger und bedeutender wurde. Im Jahr 1823 begann mit »The Pioneers« (»Die Ansiedler oder Die Quellen des Susquehanna«) seine »Leatherstocking«-(»Lederstrumpf«-)Serie. Am Erscheinungstag wurden bereits 3500 Exemplare verkauft. Im gleichen Jahr erschien mit »The Pilot« (»Der Lotse«) der erste einer Reihe von Seeromanen und in den folgenden Jahren weitere Teile des »Lederstrumpf«.


  DIE »LEDERSTRUMPF«-ROMANE


  
    In der Gestalt des Grenzgängers Natty Bumppo, genannt Lederstrumpf, schuf James Fenimore Cooper die erste weltliterarisch bedeutende Figur eines Amerikaners. In Lederstrumpfs Freund, dem Indianer Chingachgook, zeichnete er das Bild des edlen Wilden, das die im 19. Jahrhundert vorherrschende Vorstellung vom »blutrünstigen Roten« abzulösen begann.


    Die fünf Lederstrumpf-Romane behandeln entscheidende Phasen der amerikanischen Geschichte. Das Leben des Einzelgängers Natty Bumppo ist geprägt von der Suche nach sittlicher Autonomie, die sich in einer naturfeindlichen Zivilisation nicht verwirklichen lässt.


    Cooper gestaltet den Wertekonflikt zwischen Indianern und Weißen. Dies gilt besonders für die beiden ersten Romane »Die Ansiedler oder Die Quellen des Susquehanna« von 1823 und »Der letzte Mohikaner« von 1826. Im dritten Roman »Die Prärie« (1827) schildert Cooper die Landschaft westlich des Mississippi, die er selbst nie gesehen hat. Im vierten, »Der Pfadfinder oder Das Binnenmeer«, erschienen 1840, verbindet Cooper zwei Formen des Abenteuerromans, den Indianer- und den Seeroman. Die idealisierenden Züge der Lederstrumpf-Figur treten im fünften Roman »Der Wildtöter oder Der erste Kriegspfad« von 1841 am stärksten hervor (Sammelbild der Liebig Company’s Fleisch-Extract, Nr. 1 der Serie: Cooper’s Lederstrumpf; Berlin, Sammlung Archiv für Kunst und Geschichte).

  


  DER AUFENTHALT IN EUROPA


  Im Jahr 1826, auf dem Höhepunkt seiner Berühmtheit, begab sich Cooper mit seiner Familie auf den Weg nach Europa. Im Juli 1826 landeten sie nach der Überfahrt von New York in Cowes auf der Insel Wight und reisten über Southampton, London, Le Havre und Rouen nach Paris, das sie bereits Ende desselben Monats erreichten und wo sie für eineinhalb Jahre blieben. Ab Februar 1828 unternahm die Familie ausgedehnte Reisen nach England, Holland, Belgien und die Schweiz. Im Oktober überquerten sie die Alpen und bereisten bis April 1830 ganz Italien, mit längeren Aufenthalten in Florenz und Rom. Über Österreich gelangten sie nach Deutschland, wo sie München, Dresden, Leipzig, Weimar und Frankfurt besuchten. Im August 1830 gingen sie für zwei Jahre zurück nach Paris. Während dieser Zeit unternahmen sie wieder größere Ausflüge, die sie auch in Deutschland weit herumkommen ließen: Aachen, Köln, Koblenz, Mainz, Frankfurt, Darmstadt, Heidelberg, Mannheim, Bad Dürkheim, Kaiserslautern und Trier. Im September 1833 reiste die Familie nach England und bestieg dort das Schiff, das sie wieder nach New York zurückbrachte, wo sie im November 1833 eintrafen.


  In den sieben Jahren in der Alten Welt, unter dem Eindruck europäischer Kultur, Landschaft, Geschichte und Politik, entstanden ausführliche und umfangreiche Reiseberichte und einige Romane, von denen Cooper drei als »Europäische Trilogie«zusammenfasste: »The Bravo« (»Der Bravo. Eine venezianische Geschichte«) erschien 1831, im folgenden Jahr der in der Nähe von Bad Dürkheim angesiedelte Roman »The Heidenmauer« (»Die Heidenmauer oder Die Benediktiner«) und 1833 schließlich »The Headsman« (»Der Scharfrichter von Bern oder Das Winzerfest«). Mit diesen Romanen gelang Cooper ein historisch genaues Porträt Europas zur Zeit des mittelalterlichen Feudalismus, in das er die Handlungen verlegt hatte. Im Europa der liberalen Freiheitsbewegungen um 1830, die er aus der Nähe beobachtete, trat er als Verfechter der amerikanischen Demokratie auf, während er später, nach seiner Rückkehr in die Vereinigten Staaten, immer mehr zu deren Kritiker werden sollte. Offensichtlich war Cooper während seines Europaaufenthalts von starkem Heimweh, besonders nach der ursprünglichen, unverdorbenen amerikanischen Wildnis, geplagt. Diese Gefühle, verbunden mit einer Kritik an den europäischen Umbrüchen, ließen ihn seine Heimat stark idealisieren. In der »Europäischen Trilogie« versuchte er, seinen Lesern deutlich zu machen, dass die republikanischen Bestrebungen in Europa zum Scheitern verurteilt waren. Denn die europäischen Freiheitsbewegungen lösten sich seiner Ansicht nach nicht vom Privilegiendenken, sie schienen ihm vielmehr durch das in der Tradition verankerte Staatsdenken von Anfang an korrumpiert. Zurück in Amerika, kehrte sich diese Ansicht allerdings um.


  DER SERIENHELD VON »LEDERSTRUMPF«


  
    Wie Cooper selbst bestätigte, war der Pionier und Trapper Daniel Boone das Vorbild für Natty Bumppo, den Serienhelden der fünf »Lederstrumpf«-Romane.


    Boone hatte als alter Mann Cooper von seinem Leben als Abenteurer, Jäger und Siedlungsgründer im »Wilden Westen« erzählt. Als Boone starb, war er schon längst zum amerikanischen Volkshelden aufgestiegen. Mit seiner Romanserie lieferte Cooper eine literarische Grundlage zur Mythologisierung der »Frontier«, der nach Westen vorrückenden Siedlungsgrenze zwischen der von Indianern und Jägern beherrschten Wildnis und der nachfolgenden Zivilisation.

  


  ZURÜCK IN AMERIKA


  Cooper scheint extrem desillusioniert von den Entwicklungen in seiner Heimat gewesen zu sein. Nachzulesen ist dies in seinem 1834 erschienenen sozialkritischen Werk »A Letter to His Countrymen« (»Ein Brief an seine Landsleute«), in dem er seine an der Aristokratie orientierte konservative Haltung gegenüber der Demokratie zum Ausdruck brachte. Er nahm mit dieser scharfen Attacke auf den amerikanischen kulturellen Provinzialismus seine in Europa vertretene Position einer Verteidigung des demokratischen Amerika radikal zurück. Ein Jahr später erschien seine Satire »The Monikins« (»Die Monikins«), vom Publikum wenig beachtet. Cooper wurde von seinen Kritikern scharf attackiert, was 1836 zu seinem Rückzug aus der New Yorker Literaturszene nach Cooperstown führte.


  Mit »The American Democrat« (»Der amerikanische Demokrat«) setzte Cooper sich 1838 nochmals kritisch mit unterschiedlichen Aspekten der Demokratie auseinander. Seine Polemik gegen die »Tyrannei der Mehrheit« brachte ihn in scharfen Gegensatz zu den massendemokratischen Strömungen der Ära Andrew Jacksons. Cooper geriet aufgrund seiner politischen Haltung immer stärker in die Kritik, sein Plädoyer für eine Sonderstellung der Intelligenz, der Gebildeten und der verantwortungsbewussten Reichen führte dazu, dass ihm Snobismus und eine antidemokratische Haltung vorgeworfen wurden. Frustriert von diesen Kämpfen zog sich Cooper mehr und mehr zurück, schrieb jedoch weiter Romane sowie hoch geachtete militärgeschichtliche Werke über die nordamerikanische Seemacht: 1839 erschien »The History of the Navy of the United States of America« (»Geschichte der Kriegsmarine der Vereinigten Staaten von Amerika«), 1844 »The cruise of the Somers« (»Die letzte Fahrt der Somers«) und 1846 »Lives of Distinguished American Naval Officers« (»Biografien berühmter amerikanischer Marineoffiziere«). 1840 und 1841 erschienen die beiden letzten Teile der Lederstrumpf-Serie »The Pathfinder« (»Der Pfadfinder oder Das Binnenmeer«) und »The Deerslayer« (»Der Wildtöter oder Der erste Kriegspfad«). Es folgte seine so genannte Littlepage-Trilogie mit den 1845 veröffentlichten Bänden »Satanstoe« (»Satanszehe«) und »The Chainbearer« (»Der Kettenträger«) sowie 1846 der dritte Band »The Redskins« (»Die Roten«).


  EIN SCHRIFTSTELLER DER »FRONTIER«


  Coopers literarische Fähigkeiten waren trotz seiner großen Beliebtheit nicht ganz unumstritten. Mark Twain äußerte in seinem viel gelesenen Essay »The Literary Offenses of Fenimore Cooper« (»Die literarischen Vergehen Fenimore Coopers«) 1895 unverblümte Kritik am Stil, der Erzählweise und dem Hintergrundwissen Coopers. Seine Charaktere, insbesondere die Frauengestalten, erschienen Twain flach und langweilig gezeichnet. Zu Lebzeiten erfolgreich in allen Altersgruppen, wurden Coopers Bücher, vor allem die Indianergeschichten, später tatsächlich von einer anspruchsvollen Leserschaft nicht mehr besonders ernst genommen. Sie wurden und werden meist in stark gekürzter – um nicht zu sagen verstümmelter – Form oft in schlechten Übersetzungen zu Jugend-beziehungsweise Kinderbüchern reduziert. Doch auch wenn ihn heute überwiegend Kinder lesen – ein Schicksal, das seine Bücher mit so bedeutenden amerikanischen Romanen wie Mark Twains »Huckleberry Finn« (1884) oder Herman Melvilles »Moby Dick« (1851) lange Zeit bedauerlicherweise teilten –, so war er doch der erste amerikanische Schriftsteller von Weltruhm, beliebt und geachtet, vor allem in Europa. Er stand in hohem Ansehen bei Goethe, der alles von Cooper las, was er bekommen konnte. Auch Honoré de Balzac war von James Cooper begeistert und ließ sich von ihm zu seinem 1829 erschienenen »Le dernier Chouan« (»Der letzte Chouan«) anregen. Victor Hugo sah in Cooper den bedeutendsten Romancier des Jahrhunderts außerhalb Frankreich und D. H. Lawrence, auf den Cooper starken Einfluss hatte, äußerte sich enthusiastisch über die Lederstrumpf-Reihe.


  Mit dem Helden dieser Reihe, Natty Bumppo, genannt Lederstrumpf, schuf Cooper eine der berühmtesten Romanfiguren Amerikas. Bumppo verkörpert den Mythos des einsam in den unberührten Wäldern lebenden, mit der Natur untrennbar verbundenen Jägers und steht damit für Coopers Zivilisationskritik. Die Lederstrumpf-Romane, in denen Cooper Pionierzeit und »Frontier«-Erfahrung verarbeitete, entstanden über einen langen Zeitraum hinweg und bildeten erst im Nachhinein eine Einheit.


  D. H. LAWRENCE


  (* 1885, † 1930)


  
    Der englische Schriftsteller David Herbert Lawrence war von Coopers Romanen nicht nur äußerst beeindruckt, sondern auch inhaltlich beeinflusst.


    Lawrences häufig autobiografischen Romane, Erzählungen und Geschichten gestalten in einer bilderreichen Sprache den Gegensatz zwischen der als mechanisch starr erlebten Zivilisation der Moderne, in der Egoismus und Übergewicht des Rationalen der freien Entfaltung der Persönlichkeit entgegenstehen, und der Sehnsucht nach einem organisch-ganzheitlichen Sein, das eine frei gelebte Sexualität einschließt und zu vitaler Menschlichkeit und Kreativität zurückfinden lässt. Unter anderem die Romane »Söhne und Liebhaber« von 1913 und »Liebende Frauen« von 1923 zeigen diese Bedrohung der menschlichen Lebenskraft durch die industrielle Gesellschaft.

  


  In Büchern wie »The Pioneers« (»Die Ansiedler oder Die Quellen des Susquehanna« und »The Pathfinder; or The Inland Sea« (»Der Pfadfinder oder Das Binnenmeer«; 1841) knüpfte Cooper an die Ideale des Humanismus an. Das simplifiziert Gute siegt in den Geschichten über die Verderbtheit der Zivilisation. Hier, im Grenzbereich zwischen Zivilisation und Wildnis, verbinden sich Abenteuer und Romantik mit moralischem Idealismus. Die in seinen stark autobiografischen Seeromanen agierenden Seeleute stechen besonders durch ihre Ritterlichkeit hervor. In der Lederstrumpf-Serie idealisiert Cooper das naturnahe, abenteuerliche Leben der Trapper, Kolonisten und Indianer, deren Mut und Tapferkeit er bewundernd schildert, indem er die optimistischen Lehren Rousseaus in die Landschaft und auf die Menschen der Neuen Welt übertrug. Mit Lederstrumpf schaffte Cooper eine heroische Vision der amerikanischen »Frontier«, er begründete damit einen amerikanischen Mythos. Der einsame, aber freie Jäger wird von der Zivilisation eingeholt und eingeengt. Im Versuch, ihr zu entkommen, verkörpert Lederstrumpf die amerikanische Sehnsucht nach immer neuen »Frontiers«.


  Arno Schmidt, der ein bedeutender Übersetzer von Coopers Werken war, sah in ihm einen bewusst vaterländischen Historiker, der die Entwicklung der Vereinigten Staaten begleitete. Niemand außer Cooper sei zu solchen kulturgeschichtlichen Schilderungen so berufen gewesen, da sein eigenes Leben und seine Erfahrungen die Grundlage seiner Schilderungen waren. Arno Schmidt sah Coopers Beitrag zur Weltliteratur darin, ihr mit dem »Lederstrumpf« einen ihrer ganz großen Archetypen geschenkt zu haben.


  James Fenimore Cooper starb einen Tag vor seinem 62. Geburtstag, am 14. September 1851, in Cooperstown. Und auch wenn er zum Zeitpunkt seines Todes in Europa beliebter war als in seiner Heimat, so starb mit ihm doch der erste große Romancier Amerikas.


  HAUPTWERKE COOPERS


  
    • »Lederstrumpf«-Romane


    Die Ansiedler oder Die Quellen des Susquehanna (1823)


    Der letzte Mohikaner (1826)


    Die Prärie (1827)


    Der Pfadfinder oder Das Binnenmeer (1840)


    Der Wildtöter oder Der erste Kriegspfad (1841)


    • Seeromane


    Der Lotse (1823)


    Der rote Freibeuter (1828)


    • Sozialkritische Schriften


    Die Monikins (1835)


    Der amerikanische Demokrat (1838)


    Ein Brief an seine Landsleute (1834)


    • Historische Romane


    Vorsicht (1820)


    Der Spion. Eine Erzählung aus dem Niemandsland (1821)


    Der Bravo. Eine venezianische Geschichte (1831)


    Die Heidenmauer oder Die Bendiktiner (1832)


    Der Scharfrichter von Bern oder Das Winzerfest (1833)


    Littlepage-Trilogie: Satanszehe, Der Kettenträger, Die Roten (1845–1846)

  


  FRANZ GRILLPARZER


  »DER TRAUM EIN LEBEN« – EIN DICHTER ZWISCHEN DEN ZEITEN


  Gegen Ende seines Lebens hat sich Grillparzer, der bedeutendste österreichische Dramatiker des 19. Jahrhunderts, mit leiser Komik als den »armen Spielmann« – so der Titel einer seiner Novellen – gezeichnet. In seiner Sensibilität, seiner Schwermut, seinen grüblerischen, endlosen Selbstbeobachtungen und in dem Wunsch, das Habsburger Reich als eine Art idealen Weltstaat zu deuten, schwingen die Musikalität Wiens und die noch in der spätklassischen Literatur wirksamen barock-katholischen Traditionen mit.


  
    15. 1. 1791


    Geburt in Wien


    1804–1811


    Studium in Wien


    1813–1856


    Beamter im Staatsdienst


    1818–1823


    Theaterdichter des Wiener Burgtheaters


    1826


    Deutschlandreise


    21. 1. 1872


    Tod in Wien

  


  Grillparzer gehört zweifellos zu den überragenden Dramatikern deutscher Sprache im 19. Jahrhundert. Auch aufgrund seiner Lyrik, seiner Prosa und seines Tagebuches rechnet man ihn zu den Großen der Literatur. Ein Großer, der allerdings wegen seines schwierigen Charakters, seiner permanenten Neigung zur Hypochondrie, wegen seiner Angst vor dem »zerstörenden Verstäuben ins Unermessliche« sehr moderne Züge existenzieller Gefährdung zeigte, einer Haltung, die man für das Österreich des ausgehenden 19. Jahrhunderts mit dem Schlagwort »Experiment Weltuntergang« umschrieben hat. In seiner »Selbstbiographie« (1853) hat Grillparzer seine zwiespältigen Charakteranlagen folgendermaßen auf den Punkt gebracht: »In mir nämlich leben zwei völlig abgesonderte Wesen. Ein Dichter von der übergreifendsten, ja sich überstürzenden Fantasie und ein Verstandesmensch der kältesten und zähesten Art.« Derartige Gegensätze verschärften sich zusätzlich, weil Grillparzer in einer ausgesprochenen Umbruchszeit lebte und schrieb. In einem Epigramm von 1859 formulierte er diese Grenzerfahrung so: »Ich komme aus andern Zeiten/ Und hoffe in andre zu gehen.«


  Grillparzers an persönlichen Bindungen armes Leben, vor allem aber seine quälerische Selbstbefragung, sein Hang zur Grenzüberschreitung, an deren Ende immer Vernichtung oder Chaos stehen, lassen sich gewiss auch aus einer pathologischen Familiengeschichte heraus erklären: Seine Mutter und sein Bruder wählten den Freitod, ein anderer Bruder wurde in eine psychiatrische Klinik eingeliefert. In der grausig-unheimlichen Schicksalstragödie »Die Ahnfrau« (1817) spiegelte Grillparzer derartige Katastrophen. Leidensdruck hieß die Konstante in seinem Leben. Nur in der Dichtung sah er Hoffnung und Rettung. Typisch dafür war die Beziehung zu seiner ewigen Verlobten Kathi Fröhlich, dem »schönsten Mädchen Wiens«. Überempfindlich und gehemmt, wagte er sie bis zu seinem Tod als 80-Jähriger nicht zu heiraten, aus Angst, einem Künstlertum Abbruch zu tun, das in seinen Augen nur im Stillen und in der Einsamkeit zu reifen vermochte.


  KINDHEIT UND JUGEND


  Franz Grillparzer wurde am 15. Januar 1791 – es war das Todesjahr Mozarts – in Wien geboren. Der Vater war ein vermögender Rechtsanwalt, doch 1809 verarmte die Familie. Nach der Schulzeit studierte der Junge von 1804 bis 1811 an der Universität Wien die Staats- und Rechtswissenschaften. Während der Schule und des Studiums erlebte er, wie 1806 Franz II. die Krone des Heiligen Römischen Reiches niederlegen musste und fortan nur noch Kaiser von Österreich war – das Haus Habsburg hatte seine universale Rolle faktisch verloren, Grillparzer sollte bald seine ruhmreiche Vergangenheit mythisieren. Als Student erlebte er damals Napoleons Aufstieg und später auch seinen Fall – in der Dramatik seines Geschichtsverständnisses; vor allem in dem nach Shakespeares Muster der Königsdramen gestalteten Stück »König Ottokars Glück und Ende« (1823, erst 1825 aufgeführt), reagierte Grillparzer auf diese Ereignisse.


  Nach dem Studium schlug sich Grillparzer zunächst als Privatlehrer und Bibliothekar durchs Leben, ehe er 1813 in den österreichischen Staatsdienst eintrat. Ein paar Jahre später, 1817, begann sein literarischer Ruhm mit dem Erstlingswerk, der Schicksalstragödie »Die Ahnfrau«, die, um Inzest, Vatermord, Räuberromantik, Geistererscheinungen und Traditionsbrüche kreisend, zu den meistgespielten Repertoirestücken des 19. Jahrhunderts zählte. Jetzt verschaffte ihm der Finanzminister Graf Stadion die Stellung eines Hausdichters am Wiener Burgtheater, die Grillparzer von 1818 bis 1823 innehatte. In dieser Zeit schrieb er die Sappho-Tragödie (1819), die die Verbürgerlichung des klassischen Kunstideals thematisiert, sowie die Trilogie »Das goldene Vließ« (1822), die auf die antike Argonauten-Sage zurückgreift und eine Ehetragödie zur Orgie aus Hass und Gewalt anschwellen lässt. Ein Jahr vorher war es zu einem Skandal gekommen: In dem Gedicht »Campo vaccino«, einer Elegie über die in den römischen Ruinen zum Ausdruck kommende Vergänglichkeit, hatte Grillparzer die heidnische Antike in kultureller Hinsicht über das Christentum gestellt. Dies brachte ihm in der Staatskanzlei den Verdacht der Ketzerei ein. Bei Kaiser Franz II. war er fortan abgeschrieben.


  Seither wurde er bei entscheidenden Beförderungen übergangen. Als 19-Jähriger wollte er noch rebellieren: »Fliehen will ich dies Land der Erbärmlichkeiten, des Despotismus und seines Begleiters, der dummen Stumpfheit, wo Verdienste mit der Elle der Anciennität gemessen werden, und man nichts genießen zu können glaubt, als was essbar ist …, wo Vernunft ein Verbrechen ist und Aufklärung der gefährlichste Feind des Staates.« Wenige Jahre später resignierte er: »Einer meiner Hauptfehler ist, dass ich nicht den Mut habe, meine Individualität durchzusetzen. Über dem Bestreben, es allen recht zu machen und mich ja im Äußerlichen nicht zu sehr von den andern zu unterscheiden, werde ich endlich wie die andern und die Gewohnheit macht gewöhnlich.« Der anfangs liberal-patriotische Dichter sympathisierte mit den Gegnern des Staatskanzlers Metternich und litt fürchterlich unter der engstirnigen Bürokratie, die dem Leitspruch des Kaisers folgte: »Mir brauchen kane Genie, mir brauchen nur gute Untertanen, die ihre Schuldigkeit tun.«


  FRANZ II.


  (* 1768, † 1835)


  
    Franz II. war gegenüber Grillparzer eher ungnädig gesinnt; so soll er Grillparzer von einer Vorschlagsliste zur Ordensverleihung mit den Worten gestrichen haben: »Grillparzer? Dasist doch der, der das Zeug schreibt. Weg mit dem Namen. Einem Büchelmacher geb ich keinen Orden!«


    Franz II. war der letzte Kaiser des Heiligen Römischen Reiches, als Franz I. war er ab 1804 bis zu seinem Tod Kaiser von Österreich. Als Folge der Koalitionskriege gegen Napoleon Bonaparte musste er große Gebietsverluste hinnehmen. Angesichts der inneren Auflösung des Reiches, vor allem durch den Rheinbund, legte er 1806 die römische Kaiserkrone nieder und erklärte die Kaiserwürde des heiligen Römischen Reiches für erloschen, um Napoleon keine Möglichkeit zu geben, sich dieser Würde zu bemächtigen.


    Nach den militärischen Niederlagen von 1809 stimmte er 1810 der Verheiratung seiner ältesten Tochter Marie-Luise mit dem Kaiser der Franzosen zu. Im russischen Feldzug von 1812 schloss sich Franz nach anfänglichem Zögern zunächst geheim (1813) der großen Allianz gegen Napoleon (Russland, England, Preußen) an.

  


  EINE ZEIT DES ATEMHOLENS


  Die folgenden Jahre halfen Grillparzer, wie er in seiner Selbstbiografie schreibt, frei Atem zu holen. Dass der Kaiser 1835 gestorben war, trug seinen Teil dazu bei. Außerdem lernte Grillparzer auf seinen ausgedehnten Reisen durch Europa bedeutende Männer aus dem Geistesleben der Zeit kennen und fand bei ihnen zumeist Anerkennung. So traf er etwa 1826 auf einer Deutschlandreise nach Dresden, Weimar und Berlin mit Johann Wolfgang Goethe, Rahel Varnhagen von Ense, dem frühromantischen Autor Ludwig Tieck und dem Philosophen Georg Wilhelm Friedrich Hegel zusammen. 1836, auf einer Reise, die ihn auch nach London führte, begegnete er in Paris dem Dichter Heinrich Heine und dem Publizisten Ludwig Börne.


  Mit seinen Dichtungen hatte Grillparzer in jenem Lebensabschnitt großen Erfolg. 1831 vollendete er eine tragische Geschichte nach der antiken Fabel von der Priesterin Hero und dem Jüngling Leander, nämlich das lyrische Trauerspiel »Des Meeres und der Liebe Wellen«. Im Aufbau, in der Musikalität der Verse und im hingebungsvollen Pathos ist das Stück zweifellos seine wundervollste Liebestragödie. Das Schauspiel gestaltet das Verhängnis einer Leidenschaft, die grenzenlos ist und alle Konventionen sprengt.


  LUDWIG BÖRNE


  (* 1786, † 1837)


  
    Ludwig Börne wandte sich nach dem Studium der Medizin, der Staatsund Wirtschaftswissenschaften in seiner Publizistik gegen die politische und kulturelle Reaktion des Vormärz. Seine radikal-oppositionelle Kritik verbarg er in seinen Feuilletons, Kritiken und Kurzgeschichten hinter Ironie, Humor und poetischen Fiktionen.


    1830, nach der Julirevolution, zog er nach Paris, wo ihn Grillparzer auf einer Reise traf. Mit seinen Briefen aus Paris wurde Börne zum Vermittler des radikalen französischen Liberalismus und zum Verfechter der These, dass das ästhetische Zeitalter vom politischen abgelöst werde und die Literatur nur noch als Dienerin des politischen und moralischen Fortschritts daseinsberechtigt sei.


    Damit wurde er zum Vertreter des Jungen Deutschland, einer politisch oppositionellen literarischen Bewegung, die ihren Höhepunkt zwischen 1830 und dem Verbot ihrer Schriften auf der Bundesversammlung des Deutschen Bundes wegen angeblich staatsgefährdender und antichristlicher Tendenzen 1835 erlebte.

  


  Bereits 1830 war die Uraufführung des Trauerspiels um den Paladin von Ungarn Bánkbán (Bancbanus) erfolgt: »Ein treuer Diener seines Herrn«. Oft hat man das Stück als Verherrlichung blinden Gehorsams missverstanden. Es handelt sich stattdessen um die Darstellung vergeblicher Pflichttreue, die durch eine ungerechte Herrschaft ad absurdum geführt wird. Mit dem dramatischen Märchen »Der Traum ein Leben« (1834) gelang Grillparzer zum letzten Mal ein publikumswirksames Stück, sein schönster Beitrag zum Wiener Volksstück. Wie der Protagonist Rustan auf Abenteuer auszieht, Ruhm erwirbt im Krieg und an einem fremden Hof sich zuletzt in Lügen und Verbrechen stürzt – bis er plötzlich aufwacht und froh ist, geläutert zu seiner Geliebten zurückkehren zu dürfen, ist voller Zauber und Spannung. Der Dichter gelangt zu einer Bestimmung des Traums als Wunscherfüllung, die später Sigmund Freud in seiner »Traumdeutung« (1900) analytisch auf den Nenner bringen wird.


  
    ›Die Revolution ist so erbärmlich, dass ich mich im Namen meiner Landsleute schäme, dass sie, wenn sie schon krawallen wollen, es gar so unscheinbar anfangen.‹


    Franz Grillparzer

  


  In das Jahr 1838 fiel der wichtigste Einschnitt in Grillparzers literarischer Laufbahn. Sein glänzend geschriebenes, doppelbödig philosophisches Lustspiel »Weh dem, der lügt!« (1840 publiziert) wurde bei der Uraufführung von Publikum und Kritik einhellig abgelehnt, da es den Erwartungen an eine Vorstadt-Posse nicht gerecht wurde. Zudem beleidigte es durch die karikiert angelegte Gestalt des Atalus, eines engherzigen und beschränkten Junkers, die adligen Stammabonnenten des Burgtheaters, die ihre Logen demonstrativ verließen und empört die Türen hinter sich zuschlugen. Nach dem Skandal dieser Premiere zog sich Grillparzer vollständig aus dem literarischen Betrieb zurück und verfasste – mit wenigen Ausnahmen – nur noch Werke für die Schublade. Er war nicht mehr ausschließlich, wie er sagte, »ein armer Fremdling in seinem Vaterland«, sondern auch ein Fremdling in seiner Zeit geworden, in der das Theater längst von den Höhen der Klassik in die Niederungen spießbürgerlicher Schwänke herabgesunken war. Die Zeit des Atemholens ging unglücklich zu Ende.


  AUF DEM ABSTELLGLEIS


  Noch einmal, ein letztes Mal, begab sich Grillparzer auf große Reise, diesmal, 1843, nach Konstantinopel und Athen. Ansonsten aber litt er unter dem Alltag und unter der politischen Situation. Im Revolutionsjahr 1848 schreckte ihn das neue Nationalgefühl der Tschechen, Ungarn und Italiener ab, seine eigene Haltung wandelte sich vor diesen Ereignissen entscheidend. Er erklärte sich in dem Gedicht »An Radetzky« solidarisch mit der erzkonservativen Armeeführung. Und er entwarf das Stück »Ein Bruderzwist in Habsburg«. Es behandelt den angeblich edlen, menschenscheuen und friedliebenden Kaiser Rudolf II., der –wie Grillparzer selbst – misstrauisch gegenüber aller Entscheidung, willensschwach, zwiespältig und pessimistisch, Krieg und Umsturz nicht aufhalten kann. Das zu Lebzeiten des Dichters nicht mehr aufgeführte Stück beinhaltet eine deutliche Absage an die revolutionären Tendenzen des Jahres 1848, die den Vielvölkerstaat Österreich zu sprengen drohten.


  Zwischen 1832 und 1856 leitete Grillparzer als Direktor das Hofkammerarchiv. Dies schien eine einflussreiche Stellung zu sein, war jedoch in Wirklichkeit eine Art Abstellgleis für den berühmten, aber nicht gern gesehenen Dichter. Seine Beamtenpflichten hielten ihn viel zu oft von der Kunst ab, die Zensur lähmte seine Kreativität und finanzielle Sorgen ließen ihn nur für kurze Zeit an ungestörte literarische Tätigkeit denken. Während der Restauration wurde eine reaktionäre, gerade auch den Intellektuellen gegenüber feindliche Politik ausgeübt, unter deren willkürlicher Bürokratie die Bürger und insbesondere auch Grillparzer zu leiden hatte. Erst in seinem letzten Lebens jahrzehnt erhielt der Dichter öffentliche Ehrungen – »zu spät«, wie er empfand: So wurde er 1861 Mitglied des österreichischen Herrenhauses, was ihm den Hofratstitel einbrachte; 1864 wurde er Ehrenbürger Wiens. Seinen 80. Geburtstag 1871 feierte man pompös. In jenem letzten Jahrzehnt erlebte Grillparzer einen politischen Umbruch wahrhaft historischen Ausmaßes. Auf die Niederlage Österreichs gegen Preußen 1866, durch die die Großmachtstellung des Habsburgerreiches gefährdet wurde, folgte 1870/71 der deutsch-französische Krieg, der in die Gründung des Deutschen Kaiserreichs und Nationalstaates mündete. Die damit zementierte kleindeutsche Lösung unter Ausschluss Österreichs lehnte Grillparzer bis zuletzt ab.


  GRILLPARZERS »DES MEERES UND DER LIEBE WELLEN«


  
    Eine der bekanntesten Gestaltungen des griechischen Mythos von Hero und Leander ist Grillparzers lyrisches, äußerst sprachmusikalisches Schauspiel »Des Meeres und der Liebe Wellen«. Es wurde 1831 in Wien uraufgeführt, stieß aber beim Publikum auf wenig Gegenliebe und musste nach wenigen Aufführungen abgesetzt werden, erst in den 1850er-Jahren sollte es Erfolg haben.


    Hero ist Priesterin der Aphrodite und hat als solche jeden Kontakt mit der Außenwelt zu unterlassen und auch der Liebe zu entsagen. Doch sie wird die Geliebte des Leander, der nachts zu ihr übers Meer schwimmt, bis er eines Nachts ertrinkt, als die von Hero für ihn entzündete Lampe von einem Priester gelöscht wird. Nachdem Hero den angespülten Leichnam erkennt, beschuldigt sie in Trauer und Schmerz den Priester, um dann zu sterben. Die Liebe als Ausdruck der Lebensfreude hat sich in Tod verwandelt.

  


  DER SCHLUSSAKT


  Wie die 1848 entworfene, drei Jahre später vollendete historisch-politische Staatstragödie »Ein Bruderzwist in Habsburg«, das wohl bedeutendste und gedankenschwerste seiner Schauspiele, wurden auch die anderen beiden Altersdramen Grillparzers, »Libussa« und »Die Jüdin von Toledo«, die in einem Zeitraum von mehreren Jahrzehnten entstanden, erst nach dem Tod ihres Schöpfers veröffentlicht und aufgeführt.


  Sein ideelles Vermächtnis »Ein Bruderzwist in Habsburg« stellt den ohnmächtigen künstlerischen Versuch dar, die Traditionen der Habsburger Monarchie als erhaltenswerten Idealzustand zu verkünden. Rudolf II., an der geschichtlichen Wende – unmittelbar vor Ausbruch des Dreißigjährigen Krieges (1618–48) – angesiedelt, will eine schon auseinander strebende Welt durch Nichthandeln bewahren, hält an der Utopie einer Friedensordnung fest und begünstigt gerade dadurch die Heraufkunft der verworrenen neuen Zeit, die durch seinen Gegenspieler und Bruder Mathias verkörpert wird, der nach der Kaiserkrone strebt. Die Charakterzüge der Figur des Kaisers Rudolf sind vielfach denen Grillparzers verwandt, weswegen das Stück wohl zu Recht auch als dessen dramatisches Testament bezeichnet wurde.


  »Libussa« verwandelt die sagenhafte Gründung Prags zum dramatischmärchenhaften Stoff. Die gleichnamige Zauberin verkörpert den gewachsenen, mythisch verwurzelten Volksorganismus, die irrationale Quelle der »Gemeinschaft«, das Weiblich-Mütterliche des Ursprungs und zugleich das Hohe, Edle. Ihr steht in der Gestalt des Gemahls Primislaus das harte, männliche Staatsprinzip gegenüber. Im Wechsel der Zeitalter folgt auf das matriarchalische System die patriarchalische Ära der Staats- und Stadtgründung, die sich unbegrenzt der Technik bedient, um die moderne Zivilisation hervorzubringen. Der fünfte Akt endet mit der hymnischen Vision, dass nach einer langen Zeit der Entfremdung die Menschen wieder einen Zustand der Humanität erreichen werden.


  Im letzten Drama Grillparzers, dem Stück »Die Jüdin von Toledo«, wird die tragische Diskrepanz zwischen einer alles beherrschenden Sinnlichkeit und unerbittlichen gesellschaftlichen Ordnungsvorstellungen thematisiert. König Alphons von Kastilien verfällt der Leidenschaft zur schönen Jüdin Rahel so sehr, dass er über dieser erotischen Obsession seine Königspflichten vergisst. Um der Staatsraison willen wird die Jüdin auf Befehl der Königin und der spanischen Würdenträger getötet.


  GRILLPARZERS HAUPTWERKE


  
    Die Ahnfrau (1817)


    Das goldene Vließ (1822)


    König Ottokar’s Glück und Ende (1825)


    Ein treuer Diener seines Herrn (1830)


    Des Meeres und der Liebe Wellen (Uraufführung 1831; gedruckt 1840)


    Der Traum ein Leben (Uraufführung 1834; gedruckt 1840)


    Weh’ dem, der lügt! (Uraufführung 1838;


    gedruckt 1840)


    Der arme Spielmann (1847)


    Libussa (1872, posthum)


    Die Jüdin von Toledo (1873, posthum)


    Ein Bruderzwist in Habsburg (1872, posthum)

  


  Am 21. Januar 1872 starb Grillparzer in Wien. Er ging vor allem als Dramatiker in die Literaturgeschichte ein. Doch darf darüber nicht vergessen werden, dass er – umfassend gebildet – auch als Autor wichtiger Studien zur Literatur, Kunst und Geschichte hervortrat, dass seine Tagebücher und seine Selbstbiografie zu den eindrucksvollsten Zeugnissen der Literatur des 19. Jahrhunderts zählen und dass er mit den Erzählungen »Das Kloster bei Sendomir« (1828) und »Der arme Spielmann« (1847) wichtige Beiträge zur klassischen deutschen Prosakunst geliefert hat. Liest man die Liste seiner späteren Bewunderer, weiß man um den Rang seiner Kunst. Adalbert Stifter und Franz Kafka zählten dazu, Thomas Mann, Hugo von Hofmannsthal und, teilweise, Robert Musil; Karl Kraus bezeichnete ihn – trotz mancher Einwände – als den größten österreichischen Dichter.
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