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  Das 19. Jahrhundert ist die Epoche des großen Romans. Nach der Revolution von 1848 setzt unter dem Einfluss französischer Romanciers wie Balzac und Flaubert die Epoche des Realismus ein. Ungeschönt werden jetzt die Lebensumstände der Menschen gezeigt, die unter den Auswirkungen der Industrialisierung leiden. Literatur soll das Leben so zeigen, wie es wirklich ist.


  Zahlreiche Werke der Weltliteratur entstehen, der Literaturbetrieb etabliert sich. Victor Hugo liefert mit dem „Glöckner von Notre-Dame“ die Vorlage für viele Inszenierungen und Verfilmungen. In Frankreich gilt Gustave Flaubert mit „Madame Bovary“ als Begründer des Realismus. In Deutschland übt Theodor Fontane in „Effi Briest“ Kritik an den Konventionen und Normen der preußischen Gesellschaft und ihrem Ehrenkodex. In England führt uns Charles Dickens mit „Oliver Twist“ in die Welt der Londoner Straßenkinder und Diebesbanden.


  Eine Weiterentwicklung oder auch Radikalisierung des Realismus findet sich im Naturalismus. Gegen Ende des 19. Jahrhunderts rückt mehr und mehr die soziale Frage in den Mittelpunkt des schriftstellerischen Interesses. Hier finden sich vor allem Vertreter des russischen Romans wie Dostojewski oder Tolstoi.


  Ausführliche Portraits stellen das Leben, das Schaffen und die Persönlichkeiten dieser ganz unterschiedlichen Schriftsteller vor. Steigen Sie ein in die literarischen Lebenswelten des 19. Jahrhunderts und lernen Sie die Personen hinter den berühmten Werken kennen.


  Viel Vergnügen bei der Lektüre wünscht


  der Verlag


  HEINRICH HEINE


  


  DICHTER ZWEIER NATIONEN


  Heinrich Heine gilt als einer der größten deutschen Dichter. Das Verhältnis zu seinem Geburtsland Deutschland war dabei immer schwierig. Fast die Hälfte seines Lebens verbrachte er in Frankreich, wohin er sich nach immer größerer Bedrängnis durch die politische Zensur in Deutschland begeben hatte. Schnell fand er dort Anschluss an die politische und kulturelle Szene. Heine verstand sich als Mittler zwischen Deutschland und Frankreich.


  
    13. 12. 1797 oder 1799


    Geburt in Düsseldorf


    ab 1815


    Ausbildung zum Kaufmann


    1819 bis 1825


    Jurastudium mit finanzieller Hilfe seines Onkels Salomon


    28. 6. 1825


    Taufe


    1826/27


    erste Kontakte mit den Verlegern Campe und Cotta


    1831


    Emigration nach Paris


    17. 2. 1856


    Tod in Paris

  


  Harry Christian Johann Heine kam am 13. Dezember 1797 (nach eigenen Angaben 1799) in Düsseldorf als Sohn eines wohlhabenden jüdischen Textilhändlers zur Welt. Nach seiner christlichen Taufe 1825 trug er den Vornamen Heinrich. Er war das älteste von vier Kindern. Seine Kinder- und Jugendjahre waren geprägt von seinem weltoffenen Elternhaus und einer sorgfältigen Schulbildung. Bis etwa 1815 besuchte Harry Heine das Gymnasium und erhielt zudem Privatunterricht. Beim späteren Besuch einer Handelsschule lernte er Englisch; auch mit dem Jiddischen und mit Grundzügen des Hebräischen war er vertraut.


  Heines berufliche Ausbildung begann 1815. Er machte kurze Volontariate in Frankfurt am Main bei einem Bankhaus und einem Gewürzhändler. Von 1816 bis 1819 hielt sich Heine in Hamburg auf. Dort begann er eine Lehre in der Bank seines Onkels Salomon, mit dessen Hilfe er 1818 ein Manufakturwarengeschäft eröffnete. Durch das Verhalten seines Vaters, der Wechsel auf den Sohn und damit auf den vermögenden Onkel ausstellte, um sein Geschäft zu retten, scheiterte dieser geschäftliche Ansatz des jungen Heine – wie die Firma des Vaters – im Jahr 1819.


  1819 begann er mit finanzieller Unterstützung des Onkels ein Jurastudium, das er schließlich im Juli 1825 mit der Promotion abschloss. Zunächst studierte Heine in Bonn, wo er neben den juristischen auch die Vorlesungen zur deutschen Geschichte und Literatur besuchte. Die Kommilitonen lernten ihn als geistreichen Spötter kennen. Heine begann mit dem historischen Drama »Almansor«, an dem er auch weiterarbeitete, als er im Winter 1820/21 nach Göttingen wechselte. Auch dort beschäftigte er sich neben der Rechtswissenschaft intensiv mit Literatur und Geschichte. Shakespeare und Herder gehörten zu seiner Lektüre. Aus antisemitischen Gründen wurde Heine in Göttingen aus der Burschenschaft ausgeschlossen. Als zudem – wegen eines Duells – auch noch eine befristete Ausschließung vom Studium verhängt wurde, verließ er die Stadt und ging vom Sommer 1821 bis 1823 nach Berlin, wo er Vorlesungen bei Hegel zu dessen Betrachtung der Welthistorie hörte, was ihn nachhaltig prägte. Heine wurde zudem Mitglied im »Verein für Kultur und Wissenschaft der Juden«, der sich um eine nationaljüdische Geschichtsschreibung bemühte. Ferner fand er Anschluss an das literarische Leben der Stadt; er lernte Meyerbeer, Hegel, Chamisso, Alexander von Humboldt, E. T. A. Hoffmann, Grabbe und Fouqué kennen. 1822 veröffentlichte Heine sein erstes Buch »Gedichte«. Im Januar 1824 ging er dann nach Göttingen zurück und besuchte noch im selben Jahr Goethe.


  Am 28. Juni 1825 ließ sich Heine taufen und blieb bis 1840 in der protestantischen Kirche. Ein Grund dafür dürften auch die verbesserten Berufsaussichten gewesen sein, die er damit verbunden glaubte. Er schaffte es in den sechs Jahren nach seiner Promotion jedoch nicht, im Staatsdienst oder in einer Advokatur unterzukommen.


  BEGEGNUNG MIT JULIUS CAMPE


  Anfang 1826 traf Heine in Hamburg den Verleger Julius Campe, dessen Verlag mit der Zeit zu einem der wichtigsten Repräsentanten der aktuellen Literatur wurde. Im Frühjahr erschien bei Campe Heines erster »Reisebilder«-Band. Zum Verleger entwickelte sich eine langjährige, wenn auch nicht spannungsfreie Freundschaft. Bald folgte der zweite »Reisebilder«-Band, der Heine mit seiner Mischung aus Gedichten und Prosatexten bekannt machte. 1827 erschien zudem sein »Buch der Lieder«.


  Von April bis August 1827 unternahm Heine eine Reise nach London und Südostengland. Von der damals größten Stadt der Welt war er jedoch sehr enttäuscht. Die Rolle Großbritanniens, des Ursprungslands der industriellen Revolution, als führende Welthandelsmacht beruhte vor allem auf überlegener Technologie, Kapitalreichtum und weltweiten Exportmärkten. Die Expansion der Textilindustrie, der Montanindustrie und des Maschinenbaus führte zur Zusammenballung von Arbeitskräften in immer größeren Industriebetrieben. Die moderne Industriewelt stieß Heine ab und die Engländer erschienen ihm als langweilige, egoistische »Maschinenmenschen«.


  Im Herbst 1827 ging Heine nach München, um bei Cotta die Redaktion der »Neuen allgemeinen politischen Annalen« zu übernehmen. Hier veröffentlichte er Impressionen seiner Englandeindrücke, die wegen ihres liberalen Grundtons dazu führten, dass er eine angestrebte Professorenstelle für deutsche Literatur des Mittelalters nicht bekam.


  Von August bis Dezember 1828 bereiste Heine Italien, wo er sich in Verona, Mailand, Genua, Pisa, Bagni di Lucca, Florenz, Bologna und Venedig aufhielt. Auch die Eindrücke dieser Reise veröffentlichte er – unter dem Titel »Reise von München nach Genua« – in den Annalen. Diese wurden dann aber wenig später eingestellt. Etwa zur gleichen Zeit starb Heines Vater. Heine verließ München und ging über Berlin und Potsdam wieder nach Hamburg. Dort vollendete er seinen dritten »Reisebilder«-Band, in dem er sich als scharfer Polemiker erwies, der August Graf von Platen-Hallermünde wegen dessen antisemitischer Äußerungen anprangerte. Heine begrüßte die Julirevolution von 1830 und betonte in seinem vierten »Reisebilder«-Band die Bedeutung von Freiheit und Gleichheit. Durch seine kritischen Vor- und Schlussworte musste er stets damit rechnen, von der Zensur belangt zu werden.


  Seine Ansichten und die Publizierung derselben weisen Heinrich Heine als einen der Hauptvertreter des »Jungen Deutschland« aus, jener politisch oppositionellen literarischen Bewegung in der ersten Hälfte des 19. Jahrhunderts, die ihren Höhepunkt zwischen der Julirevolution 1830 und dem Verbot ihrer Schriften auf Beschluss der Bundesversammlung des Deutschen Bundes 1835 erlebte. Die Jungdeutschen wollten die Literatur aus einer wirklichkeitsabgewandten, ästhetisch-idealistischen Daseinsform herausführen und zu einem wirksamen Organ des gesellschaftlichen Lebens machen, das vor allem der ethischen, politischen und sozialen Erneuerung dienen sollte. Dieser insbesondere auch auf Massenwirkung angewiesenen Intention entsprach die entschlossene Wendung hin zu journalistisch geprägter Prosa und einem polemisch-witzigen, feuilletonistischen Stil, wie ihn Heine pflegte. Hauptvertreter des »Jungen Deutschland« waren neben Heine Karl Gutzkow, Ferdinand Kühne und Ludwig Börne. Heine war schon zu Lebzeiten der bekannteste Autor dieser ersten Generation politischer Schriftsteller in Deutschland.


  GRUNDZÜGE DES LIBERALEN GEDANKENGUTES


  
    • Der Liberalismus ist eine Staats-, Wirtschafts- und Gesellschaftsauffassung, die die Freiheit des Individuums als grundlegende, naturgemäße Norm menschlichen Zusammenlebens ansieht und den Fortschritt in Kultur, Recht, Wirtschaft und Sozialordnung als den Inhalt geschichtlicher Entwicklung annimmt.


    • Auf politischem Gebiet fordert der Liberalismus die Errichtung und den Ausbau eines Verfassungs- und Rechtsstaates, der die Willkür des Staates ausschließt und damit die Rechtssicherheit schafft. Die Gewährleistung von Grundrechten soll die freie Entfaltung der Persönlichkeit sichern. Der Liberalismus wendet sich gegen Privilegien in der Gesellschaft.


    • Der Mensch soll in Ausübung seiner Menschen- und Bürgerrechte sein Leben im Rahmen selbst gewählter ethischer Normen oder religiöser Anschauungen führen können. Der Liberalismus vertritt weiterhin das Prinzip der von Toleranz geprägten »offenen Gesellschaft«.

  


  EMIGRATION NACH PARIS


  Im Mai 1831 entschied sich Heine dann endgültig dafür, Deutschland zu verlassen. Er ging als Korrespondent der Augsburger »Allgemeinen Zeitung« nach Paris. Dort wurde er in nur zehn Jahren zu einer wichtigen und angesehenen Autorität der deutschen und französischen Kultur, die bei den Künstlern und auch im gesellschaftlichpolitischen Leben in Frankreich Anerkennung fand. Sehr hilfreich war ihm dabei, dass er den Eindruck vermittelte, die deutsche und die französische Sprache gleichermaßen zu beherrschen. Ganz so war es aber nicht. Sein gesprochenes Französisch war zwar fließend, aber eben nicht fehlerfrei. Seine literarischen Werke verfasste er weiterhin in Deutsch, um sie dann später von einem im Buch nicht erwähnten Übersetzer bearbeiten zu lassen, dessen Vorlage er schließlich redigierte.


  DIE JULIREVOLUTION 1830


  
    Jenes historische Ereignis markiert den Aufstand der Pariser Bevölkerung in den Tagen vom 27. 7. bis 29. 7. 1830; es stellte den Höhepunkt des Konflikts zwischen der bourbonischen Restauration und der liberalen Kammermehrheit dar, ausgelöst durch die so genannten Juliordonnanzen – dies waren von König Karl X. von Frankreich am 25. 7. 1830 unterzeichnete verfassungswidrige Verordnungen, die die Aufhebung der Pressefreiheit, eine Wahlrechtsänderung und die Auflösung der gerade erst gewählten Kammer beinhalteten. Die Julirevolution führte zum Sturz Karls X. und zur Thronbesteigung des »Bürgerkönigs« Louis Philippe, des Weiteren zu revolutionären Erhebungen und verfassungsstaatlichen Bestrebungen im übrigen Europa.

  


  Heine kam in seinen Anfangsjahren in Paris in Kontakt mit jüdischen Bankiers, die mit seiner Familie befreundet waren, und schloss Freundschaften mit vielen Republikanern, die nach Paris geflohen waren. Er verkehrte in den Salons von Nanette Valentin und Sophie Leo; auch bei den Rothschilds war er zu Gast. Der Besuch in den Salons bedeutete dabei für ihn nichts Neues, hatte er sich doch bereits Anfang der 1820er-Jahre in Berlin zu den auserwählten Gästen des Salons von Rahel Varnhagen von Ense zählen dürfen, jenes bedeutenden Zentrums der Berliner Romantik, wo sich Philosophen, Literaten und Künstler zum Austausch trafen.


  KONTAKTE IN FRANKREICH


  Durch seine Arbeit bei der Zeitung fand Heine Anschluss an die literarische Szene; zudem verkehrte er in den Kreisen des Pariser Musiklebens. Er traf Mendelssohn, Liszt, Wagner, Offenbach, Rossini und Chopin. Politisch begeisterte er sich für den Sozialismus der Saint-Simonisten und stand in engem Kontakt mit den Vertretern dieser wichtigen politischen Gruppe. Im Zuge der Französischen Revolution hatten Claude de Saint-Simon, Charles Fourier und Robert Owen eine Gesellschaftsform zu entwerfen versucht, die den neuen Anforderungen von Wirtschaft und Industrie angemessen sein und soziale Harmonie schaffen sollte; oberstes Ziel war dabei, der Ausbeutung des Menschen ein Ende zu setzen.


  DAS »BUCH DER LIEDER«


  
    Die 1827 erschienene Gedichtsammlung »Buch der Lieder« wurde auch außerhalb Deutschlands von der Öffentlichkeit begeistert und mit Bewunderung aufgenommen. Das Werk zeugt von einer vielfältigen Begabung des jungen Dichters. Mit Leichtigkeit bediente er sich der unterschiedlichsten Formen, vom Sonett bis zum freien Rhythmus, stets mit einem liedhaft-musikalischen Anklang. Heines Stärke war nicht das klassische, mit Worten erschaffene perfekte Bild, sondern vielmehr die Selbstverständlichkeit und geradezu Alltäglichkeit seiner Sprache, die argumentative Durchdringung sowie der ironische Kontrast seiner Gedichte.

  


  Heine bemerkte vonseiten der französischen Intellektuellen ein großes Interesse für Deutschland. Er wollte helfen, die beiden Nationen einander anzunähern und wurde zunehmend in die französische Literaturszene eingebunden. Er veröffentlichte viele Schriften bei französischen Verlagen und war befreundet mit Honoré de Balzac, George Sand und Victor Hugo. Zudem lernte Heine seine spätere Frau Crescence Eugénie Mirat kennen, die er im Jahr 1841 heiratete.


  Die Mittlerrolle Heines zeigt sich auch in seiner Prosa aus jener Zeit. Den Vorurteilen, die beide Nationen gegeneinander hegten, wollte er durch Aufklärung und Information entgegenwirken. Für Deutschland bestimmt waren dafür zum Beispiel die Feuilletons »Französische Maler«, die politische Gemäldebeschreibungen darstellen. Sie entstanden 1831 und wurden in die ersten der vier »Salon«-Bände, die zwischen 1834 und 1840 erschienen, eingegliedert. Als Journalist berichtete Heine in den Artikeln »Französische Zustände« 1831/32 kritisch über das neu entstandene Bürgerkönigtum. Für Frankreich bestimmt waren dagegen Schriften wie »Zur Geschichte der Religion und Philosophie in Deutschland«.


  VERSCHÄRFUNG DER ZENSUR IN DEUTSCHLAND


  In Deutschland allerdings wurde gegen Heine die Zensur verschärft: Metternich, ein kompromissloser Gegner der Französischen Revolution und vehementer Verfechter des monarchischen Prinzips, erreichte durch das Bundesverbot vom 10. Dezember 1835, dass es in den Einzelstaaten, vor allem in Preußen, zu einem Verbot von Werken Heines kam. Für Heine hatte dies starke wirtschaftliche Einbußen zur Folge. Gegen Ende der 1830er-Jahre wurde Heine daraufhin vom französischen Außenministerium finanziell unterstützt. In dieser Zeit hatte er auch großen Erfolg mit seinem bereits 1827 verfassten »Buch der Lieder«.


  Immer wieder setzte sich Heine mit Deutschland und der Zensur auseinander. In den »Französischen Zuständen« äußerte er sich kritisch über Preußen; gegen den nationalistischen Menzel polemisierte er in der Schrift »Über den Denunzianten«. 1838 durfte ein fertig gestellter Lyrikband nicht erscheinen, da er dem Verlag als zu frivol erschien. Ab 1840 arbeitete Heine dann wieder als Berichterstatter für deutsche Zeitungen. Dabei berichtete er auch über einen neuen Flügel der Sozialisten, die Kommunisten, die er einerseits hoch lobte, andererseits mit einer proletarischen Herrschaft verglich, welche er aber als nicht dauerhaft einschätzte. In diese Zeit fällt auch seine Bekanntschaft mit Karl Marx. Scharfe Kritik übte Heine an der deutschen nationalen Opposition, die er in seinem Versepos »Atta Troll« mit den Mitteln der Satire als rückständig bloßstellte.


  
    ›Das ist schön bei den Deutschen: Keiner ist so verrückt, dass er nicht einen noch Verrückteren fände, der ihn versteht.‹


    Heinrich Heine

  


  Zwischen 1835 und 1843/44 bemerkte Heine, dass er sich zwar vom mondänen Paris angezogen fühlte, aber zugleich auch eine Sehnsucht nach dem stillen, ruhigen Deutschland verspürte. 1843/44 reiste er daher wieder einmal nach Deutschland und verarbeitete die Eindrücke dieser Reise in »Deutschland, ein Wintermärchen« (1844). Darin übte er in Versform beißende Kritik an den Zuständen in seinem Geburtsland. Im Dezember 1844 starb Heines Onkel, und es kam zu einer scharfen erbrechtlichen Auseinandersetzung, in deren Verlauf Heine zusichern musste, Familienmitglieder in seinen Veröffentlichungen nicht (mehr) zu erwähnen, um sich so die fortbestehende Zahlung der Familienpension zu sichern.


  GESUNDHEITLICHER ZUSAMMENBRUCH


  Im Mai 1848 erlitt Heine einen körperlichen Zusammenbruch, vermutlich hervorgerufen durch eine Muskelschwunderkrankung. Auch eine Nebenform der Syphilis wird als Ursache nicht ausgeschlossen. Immer wieder hatten sich bei Heine Krankheitssymptome gezeigt. So hatte er bereits als Student häufig über Kopfschmerzen geklagt, 1832 waren Lähmungen an seiner linken Hand aufgetreten, seit 1837 war ein Augenlid gelähmt, ab Mitte der 1840er-Jahre traten Gehbehinderungen auf. Aus dem romantisch-zerissenen jungen Mann in den 1820er-Jahren und dem heiter-ironischen Spötter der 1830er- und 1840er-Jahre war im Lauf der Zeit eine traurige Figur geworden, die ihre Tage in der, wie er es nannte, »Matratzengruft« verbringen musste, oft wegen der Schmerzen unter Morphium stand und sich kaum noch bewegen konnte. Dieser Zustand hatte aber keineswegs eine Abgeklärtheit des Schriftstellers zur Folge; sein Stil war weiterhin, vor allem in seinen Gedichten, immer wieder Extremen zugeneigt und sehr bizarr.


  Heine wandte sich in dieser Zeit wieder der Vorstellung von einem transzendenten Gott zu, ohne sich damit allerdings einer Kirche anzunähern. Er blieb allem politischen Geschehen seiner Zeit als kritischer Beobachter verbunden und gab sarkastische Kommentare ab, als die Revolutionäre von 1848/49 auch in Deutschland scheiterten. 1851 hatte er großen Erfolg mit »Romanzero«, seinem dritten Buch mit lyrischer Dichtung. 1854 erschien die dreibändige Ausgabe »Vermischte Schriften«, die so etwas wie einen Nachlass Heines darstellt, zumal seine Memoiren nicht über Ansätze hinauskamen. Diese Sammlung enthielt eine Gedichtfolge unter dem Titel »Gedichte. 1853 und 1854«, autobiografische Ausführungen (»Geständnisse«), einen mythologischen Essay (»Die Götter im Exil«) sowie frühere Auslandsreportagen, die Heine aktualisiert und mit satirischen Anmerkungen ergänzt hatte (»Lutezia«). Die französische Übersetzung seines letzten Werkes erschien im Frühjahr 1855 bei Lévy unter dem Titel »Lutèce« und wurde ein sensationeller Erfolg. Seinen auch in Frankreich beginnenden Ruhm konnte Heinrich Heine allerdings nur noch kurz genießen. Am 17. Februar 1856 starb er in Paris, wo er auf dem Friedhof Montmartre seine letzte Ruhestätte fand.


  HEINES WERK: STIL UND DARSTELLUNGSWEISE


  Heine war in seinem Schaffen ungeheuer vielseitig. Er begann als Lyriker und wandte sich dann verstärkt literarischen Zweckformen zu. Von der Romantik übernahm er das Volksliedhafte, wobei für seine Lyrik charakteristisch ist, dass er seine Themen auf witzig-ironische Art und Weise behandelte und sich damit der so genannten »romantischen Ironie« bediente. Die lyrische Subjektivität kennzeichnet ihn als Nachklassiker im Übergang zum Realismus. 1844 wandte er sich dann in seinen »Neuen Gedichten« den politischen Ereignissen seiner Zeit zu, wobei in dem 1851 erschienenen »Romanzero« eine pessimistische Grundstimmung überwiegt. Viele von Heines Liedern und Balladen wurden von Franz Schubert und Robert Schumann vertont. Von der Dichtung zu den literarischen Zweckformen wechselnd wandte sich Heine in seinen »Reisebildern« zwischen 1826 und 1831 beispielhaften realistischen Gestaltungen zu. Er entwickelte einen Stil, der polemisch sein konnte, außerdem witzig-pointiert, zugleich aber auch kritisch-entlarvend – so kreierte er eine moderne, feuilletonistische Prosa. Außerdem verfasste er essayistische Schriften wie den Beitrag »Zur Geschichte der Religion und Philosophie in Deutschland« von 1835, der das Verbot seiner Schriften in Deutschland zur Folge hatte, oder die Darstellung »Zur Geschichte der neueren schönen Literatur in Deutschland« von 1836. Die Stilform des Versepos benutzte Heine in »Deutschland. Ein Wintermärchen« und auch in »Atta Troll. Ein Sommernachtstraum« (1847), beides Werke, in denen er die deutschen Zustände satirisch geißelte.


  SPÄTE ANERKENNUNG


  Als einziger deutscher Schriftsteller seiner Epoche hatte Heine weltliterarische Wirkung; seine brillanten journalistischen Beiträge gelten als Wegbereiter des anspruchsvollen Feuilletons. Doch trotz allen Ruhmes wurden ihm in seinem Geburtsland erst spät die verdiente Anerkennung und Ehre zuteil. Der zu Lebzeiten durch die Zensur Verbotene gehörte in der Zeit des Nationalsozialismus zu den »jüdisch entarteten« Dichtern und wurde als »Fremdling in der deutschen Dichtung« diffamiert.


  AUS DER FEDER HEINRICH HEINES


  
    »Gedichte« (1822)


    »Lyrisches Intermezzo« (Gedichte, 1823)


    Vier »Reisebilder«-Bände (1826 bis 1831)


    »Buch der Lieder« (1827)


    »Aus den Memoiren des Herrn von Schnabelewopski« (Essay, 1834)


    Vier »Salon«-Bände (1834 bis 1840)


    »Florentinische Nächte« (1837)


    »Elementargeister« (Essays, 1837)


    »Über Ludwig Börne. Eine Denkschrift« (Essay, 1840)


    »Neue Gedichte« (1844)


    »Deutschland. Ein Wintermärchen« (Versepos, 1844)


    »Atta Troll. Ein Sommernachtstraum« (Versepos, 1847)


    »Romanzero« (Gedichte, 1851)


    »Vermischte Schriften« (1854)

  


  Nach dem Zweiten Weltkrieg entwickelte sich sein Ansehen in den beiden deutschen Staaten recht unterschiedlich. In der DDR fand er Anerkennung als Vorläufer der Sozialisten und Freund von Karl Marx – eine Sichtweise, die sein Gesamtwerk natürlich sehr eingeschränkt behandelte. In der Bundesrepublik wurde man in zunehmendem Maße erst nach der Studentenrevolte von 1968 auf Heinrich Heine aufmerksam.


  In beiden deutschen Staaten wurde ein Heinrich-Heine-Preis gestiftet, 1956 in Ostdeutschland, erst 1972 in Westdeutschland. Die Stadt Düsseldorf verleiht diesen deutschen Literaturpreis, jeweils im Zweijahresrhythmus am 13. Dezember, Heines Geburtstag. Zudem wurde in seiner Geburtsstadt Düsseldorf ein Heine-Institut gegründet und 1980 ebendort ein Denkmal des Dichters aufgestellt, ein Jahr später auch in Hamburg. Schließlich wurde die Universität seiner Heimatstadt Düsseldorf 1989 in Heinrich-Heine-Universität umbenannt; dies allerdings erst nach jahrzehntelanger Diskussion. All dies spiegelt das schwierige Verhältnis Deutschlands zu einem seiner größten Dichter wider, dessen Ausspruch »Denk ich an Deutschland in der Nacht, dann bin ich um den Schlaf gebracht« über die Jahrhunderte hinweg seine Aktualität nie verloren hat.


  DENK ICH AN DEUTSCHLAND …


  
    Die französische Julirevolution 1830 führte in zahlreichen europäischen Staaten zu einer Politisierung junger Autoren und Publizisten. Aus Deutschland gingen Schriftsteller wie Ludwig Börne und Heinrich Heine nach Frankreich ins Exil.


    Für die Vertreter des Jungen Deutschland sollte Literatur, vorwiegend Flugschriften und politische Lyrik, zum gesellschaftlichen Forschritt beitragen. Ein Beschluss des Bundestages verbot 1835 die Schriften dieser Gruppe mit der Begründung, sie gefährdeten die bestehende politische, gesellschaftliche und moralische Ordnung.


    Das geistreich-satirische Versepos »Deutschland. Ein Wintermärchen« schrieb Heinrich Heine auf einer Reise von Paris nach Hamburg 1843. Darin wird von ihm alles, was zu dieser Zeit – insbesondere in Preußen – gesellschaftlich anerkannt war, Franzosenhass, militantes Nationalgefühl, Verehrung des Mittelalters und Kleinstaaterei, auf das Schärfste kritisiert.

  


  HONORÉ DE BALZAC


  


  GENIALER ROMANCIER UND MENSCHENSCHILDERER


  Balzacs Schaffen ist ein groß angelegter Versuch, das Chaos des Lebens in einem literarischen Kosmos zu ordnen. In seinen zahllosen, mehr als 2000 Figuren behandelnden Romanen, denen er den umfassenden Titel »Die menschliche Komödie« gab, entwarf der Schriftsteller ein lebendiges Panorama der französischen Gesellschaft seiner Epoche bis zum Jahr 1848, das bis auf den heutigen Tag dokumentarischen Wert besitzt.


  
    20. 5. 1799


    Geburt in Tours


    1829


    Beginn mit dem Romanzyklus, der 1840 den Namen »Comédie humaine« erhält


    1831


    Durchbruch als Erfolgsautor mit »Le peau de chagrin«


    1835


    »Le père Goriot«


    1839–1847


    »Glanz und Elend der Kurtisanen«


    18. 8. 1850


    Tod in Paris

  


  Honoré Balzac wurde am 20. Mai 1799 in Tours geboren; das Adelsprädikat »de« nahm er erst später an. Sein Vater, der einer Landarbeiterfamilie aus Tarn in Südfrankreich entstammte, war Leiter eines Proviantamts der Armee und bei der Geburt des Sohnes 54 Jahre alt, die Mutter, Tochter des Leiters der Pariser Krankenhausverwaltung, 21 Jahre. Honoré hatte zwei jüngere Schwestern, Laure-Sophie und Laurence. Eine enge Beziehung zum Elternhaus entwickelte sich nicht. 1804 kam der junge Honoré in ein Pensionat in Tours, wo er drei Jahre verbrachte. 1807 wurde er in das vom geistlichen Orden der Oratorianer geleitete Collège de Vendôme aufgenommen, aus dieser Zeit ist ein Vermerk im Schulregister überliefert: »Honoré Balzac hatte die Blattern: sanguinischer Charakter, der sich leicht erhitzt, gelegentlich an Fieberanfällen leidend.« 1813 musste er das Internat aus gesundheitlichen Gründen verlassen, überdies gedemütigt durch eine Erfolglosigkeit, die vermeintlicher Faulheit zugeschrieben wurde. Im Zusammenhang mit der Versetzung seines Vaters nach Paris wechselte er zunächst an das Institut Lepître, dann an das Institut Ganser, das von dem aus Blankenheim in der Eifel gebürtigen Priester und Rhetoriklehrer Valentin Ernst Ganser geleitet wurde, auf dessen Einfluss Balzacs vergleichsweise positives Deutschlandbild zurückgeht.


  LITERARISCHE AMBITIONEN


  Von 1816 bis 1819 studierte Balzac Jura, hörte aber gleichzeitig Literaturvorlesungen und ging mehreren Nebenbeschäftigungen nach, um sich etwas dazuzuverdienen. Unter anderem arbeitete er für einen Anwalt namens Guillonet-Merville, der unter dem Namen Derville in der »Comédie humaine« (»Die menschliche Komödie«) zu Ehren gelangen sollte. Am 4. Januar 1819 legte Balzac die erste juristische Staatsprüfung ab, weigerte sich jedoch, dem Wunsch der Eltern zu folgen und Notar zu werden. Er sah seine Zukunft vielmehr im Schriftstellerberuf.


  Da ihm seine nach der Pensionierung des Vaters aus Paris weggezogenen Eltern eine »Bewährungsfrist« von zwei Jahren einräumten, mietete er eine Mansarde in Nähe der Pariser Arsenal-Bibliothek und begann, seine literarischen Pläne umzusetzen. Erste Ergebnisse waren die Verstragödie »Cromwell« sowie historische Romane, die den schottischen Schriftsteller Walter Scott, den Verfasser des »Ivanhoe«, zum Vorbild hatten. Scotts Romane vermittelten anhand frei erfundener Gestalten insbesondere durch detaillierte Beschreibungen des historischen Hintergrundes ein lebendiges Bild vergangener Epochen. Als 1822 Balzacs erste Romane erschienen, zeichnete er noch – wie anfänglich auch Scott – mit Pseudonymen (unter anderem Lord R’Hoone und Horace de Saint-Aubin). Zur »Muse« des debütierenden Schriftstellers wurde die 22 Jahre ältere Laure de Berny, seine »Auserwählte«, die ihm zugleich »mütterliche Geborgenheit« gab und seine erste große Liebe war.


  Balzac unternahm zahlreiche Reisen und verkehrte zunehmend in Kreisen junger Journalisten und Schriftsteller. 1824 wurde er Mitarbeiter bei kleineren Zeitschriften, etwa dem »Feuilleton littéraire«. In den unter Pseudonym erschienenen Schriften dieser Zeit drückt sich bereits ein konservatives Denken aus, das sein gesamtes literarisches Schaffen prägen sollte. In der Vorrede zur »Menschlichen Komödie« von 1842 bezeichnete er Religion und Monarchie als jene »ewigen Wahrheiten«, denen er sich verpflichtet fühlte. Sie galten ihm als soziale Ordnungsfaktoren und Grundlage eines stabilen Gesellschaftssystems.


  Mitte der 1820er-Jahre versuchte Balzac sich als Geschäftsmann: zusammen mit dem Verleger Urbain Canel wollte er preiswerte Gesamtausgaben der Werke Molières und La Fontaines auf den Markt bringen. Sein chronischer Geldmangel veranlasste ihn, zusammen mit dem Schriftsetzer André Barbier auf Kredit eine Druckerei zu kaufen, um seine Werke selber herstellen zu können. Das Unternehmen endete als Fiasko, das Balzac hohe Schulden eintrug.


  Deshalb bezog er unter dem Namen seines Schwagers Surville in der Rue Cassini eine Wohnung mit der festen Absicht, ein erfolgreicher Schriftsteller zu werden und den Erfolg finanziell umzumünzen. Tatsächlich war dies der Anfang seiner literarischen Karriere, die mit dem 1829 erschienenen Roman »Les Chouans« (deutsch unter anderem als »Die Königstreuen« erschienen) begann, das erste namentlich gezeichnete Werk. Sein stetig wachsender Erfolg verschaffte ihm Zugang zu den führenden Pariser Salons (zum Beispiel der Madame Récamier), in denen Kultur und gesellschaftliche Lebensformen des vorrevolutionären Frankreich im Zeichen der Restauration gepflegt wurden. In kürzester Frist entstanden die Studien »Physiologie der Ehe«, eine Fülle von Erzählungen und die ganze Sammlung der »Szenen aus dem Privatleben«, die später in die größte Abteilung der »Menschlichen Komödie«, die Sittenstudien, aufgenommen wurden.


  DER ERFOLGSAUTOR


  Es zeigte sich, dass Balzac trotz seiner Neigung zum mondänen Leben als Romancier wie als Journalist ungewöhnlich konzentriert und rasch zu arbeiten vermochte. Besonderen Anklang fand er 1832 mit seinen »Tolldreisten Geschichten«, derb-komischen, von Daseins- und Sinnenfreuden geprägten Erzählungen in Stil und Sprache seines großen literarischen Vorbildes aus der Touraine, François Rabelais, denen 1833 und 1837 weitere folgten. Der nunmehr unumstrittene Erfolgsautor richtete sich seine Pariser Wohnung nun luxuriös und repräsentativ ein, in der die Großen jener Jahre (der Komponist Gioacchino Rossini, die Schriftstellerin George Sand und andere) gern zu Gast waren. Er legte sich, von der »standesgemäßen« Unterhaltung von Pferd und Wagen über die gepflegte Kleidung bis hin zum Adelsprädikat, ein aufwendiges aristokratisches Ambiente zu.


  Im Frühjahr des Jahres 1835 lernte Balzac den Naturwissenschaftler Geoffroy Saint-Hilaire kennen. Die Grundidee der »Menschlichen Komödie« geht nach Balzacs eigenen Worten auf einen Vergleich des menschlichen Daseins mit dem Tierreich zurück. Dies ist eine Widerspiegelung seiner intensiven Auseinandersetzung mit Saint-Hilaire, dem Balzac 1843 seinen 1835 erschienenen Roman »Vater Goriot« widmete. Der in wenigen Tagen entstandene Roman um Goriot entwickelt die Tragödie des Vaters, der in einer vom Geld beherrschten Gesellschaft von seinen Töchtern Anastasie, die mit einem Grafen verheiratet ist, und Delphine, der Frau des reichen Bankiers Nucingen, auf die Funktion des Geldgebers reduziert wird und sein eigenes Leben dem äußeren Wohlergehen seiner Kinder opfert. Rastignac und Vautrin, zwei weitere herausragende Romanfiguren, verkörpern hingegen jene gesellschaftlichen Strategien, nach denen man in der Restaurationsgesellschaft Karriere machen konnte. Dieses Werk war das erste, dessen Figuren ausdrücklich für eine Wiederkehr in späteren Romanen vorgesehen waren (insgesamt sind es 513 Figuren, die zumindest einmal in anderen Bänden der »Menschlichen Komödie« erneut auftreten). Die Idee eines über bestimmte Personen zusammenhängenden Romanuniversums war geboren.


  »DAS CHAGRINLEDER« – DER GROSSE DURCHBRUCH


  
    1831 gelang Balzac mit »Das Chagrinleder« der große Durchbruch. Unter dem Einfluss E. T. A. Hoffmanns entstand die Geschichte des Studenten Raphaël de Valentin, der mit einer literarischen Veröffentlichung und zugleich mit einer Liebesbeziehung gescheitert ist. Ein besonderer Talisman, ein Stück gegerbter Eselshaut, erfüllt ihm alle Wünsche, schrumpft jedoch mit jedem Wunsch zusammen. Reich, aber früh zum Tod verdammt, erliegt der Student am Ende im Kampf gegen seine nie versiegenden Wünsche.


    In diesem Roman wird beispielhaft Balzacs Suche nach dem geheimen Sinn gesellschaftlicher Bewegungen und Prozesse deutlich, auch seine Nähe zu weltanschaulichen Richtungen, die sich – wie etwa der Okkultismus oder die esoterische Vereinigung der Illuminaten – mit den von der Wissenschaft noch unerforschten Seiten der Natur und des menschlichen Geistes beschäftigten.

  


  FINANZIELLE SORGEN


  Geld ist nicht nur ein zentrales Thema in den Romanen Balzacs, sondern war auch ein brennendes Problem seines eigenen Lebens. Ständig war er bemüht, sich neue Finanzquellen zu erschließen. Und als einer der Ersten erkannte und nutzte er die Möglichkeiten, die die aufkommende Feuilletonmode eröffnete. 1836 publizierte er erstmals einen Fortsetzungsroman in der Tageszeitung »La Presse»: Mit »Die alte Jungfer« begann die Ära des Feuilletonromans, dem im 19. und 20. Jahrhundert ein so großer Erfolg beschieden sein sollte. Der hoch verschuldete Romancier, stets auf der Flucht vor seinen Gläubigern, arbeitete bis zu 16 Stunden täglich. Er unterschrieb Verträge für künftige Werke und kassierte Vorschüsse, ohne bereits feste Pläne zu haben. Vor dem Hintergrund der gesellschaftlichen Entwicklungen – aber nicht ausschließlich in diesem Zusammenhang – schilderte Balzac häufig menschliche Willenskraft und die Gewalt der Leidenschaft bis hin zur Besessenheit, die sich nicht zuletzt in seiner eigenen Arbeitsenergie und Produktivität äußerten. Ohne Leidenschaft, zu der er auch die Kreativität des Künstlers zählte, gab es für ihn keine Größe. Neben der Zeit, die er sich seinem Werk widmete, fand der rastlose Balzac immer wieder Gelegenheit, teilweise utopisch anmutenden Projekten, die Gewinn versprachen, nachzujagen. So reiste er im März 1838 nach Sardinien, wo er durch Ausbeutung einer Silbermine das von ihm ständig benötigte Geld zu erwirtschaften hoffte. Aber die Konzession zum Abbau der Mine war bereits vergeben.


  HONORÉ DAUMIER


  (* 1808, † 1879)


  
    Die Karikatur des 19. Jahrhunderts ist vor allem mit dem Namen Honoré Daumiers verbunden, der auch die hier abgebildete Karikatur des Vater Goriot zeichnete. Mit Tausenden von Zeichnungen war er in seiner Zeit der wohl produktivste Vertreter des Genres, ebenso wie Balzac unermüdlich in seiner Schaffenskraft.


    Zielscheibe seines beißenden Spotts war immer wieder Louis Philippe, der nach der Julirevolution von 1830 auf den Thron gelangte französische »Bürgerkönig«, unter dem die Korruption blühte und die Großbourgeoisie gemäß der Parole »Enrichez vous!« (Bereichert euch!) große Reichtümer auf Kosten anderer anhäufte. Daumiers Karikaturen gingen oft bis an die Grenze des gerade noch Erlaubten. Louis Philippe direkt anzugreifen war riskant, weshalb er bei Daumier oft in Gestalt einer Birne erscheint, einer Frucht, die im Zusammenhang der Karikatur für die Zeitgenossen Habgier, Völlerei und den beschränkten Geist des Bürgerkönigs verkörperten. 1832 überspannte er jedoch den Bogen so sehr, dass ihm eine seiner Verunglimpfungen des Königs ein halbes Jahr Gefängnis einbrachte.

  


  »VERLORENE ILLUSIONEN«


  
    »Verlorene Illusionen«,1837–1843 entstanden, ist der große Desillusionsroman Balzacs, der am Beispiel von Lucien de Rubempré die Lebens- und Karriereträume eines Dichters aus der Provinz in der Hauptstadt zunichte werden lässt. Nach hoffnungsvollen Anfängen im behüteten Angoulême gerät Lucien in das Räderwerk von Presse und Politik. Der moralische Ruin des Helden ist eine Folge der Vereinnahmung eines sensiblen Menschen durch die Macht des Geldes. Der Schriftsteller Stefan Zweig bezeichnet die »Verlorenen Illusionen« als »ein Zeitgemälde von einem Realismus und einer Lebensbreite, wie es die französische Literatur bisher noch nicht kannte, daneben und im Tiefsten aber die entscheidende Auseinandersetzung Balzacs mit sich selbst.


    In zwei Gestalten stellt er dar, was aus einem Dichter wird und werden kann, wenn er streng und treu bei sich und seinem Werk beharrt, oder wenn er der Versuchung einer raschen und unwürdigen Berühmtheit nachgibt. Lucien de Rubempré ist seine innerste Gefahr, Daniel d’Arthez sein innerstes Ideal. Balzac weiß um die Doppelheit seiner Natur«.

  


  Schon wegen dieser und anderer Fehlschläge außerhalb des angestammten literarischen Terrains war er gezwungen, unermüdlich seine schriftstellerische Tätigkeit fortzusetzen. So entstand 1837 unter anderem der erste Teil der »Verlorenen Illusionen«, den Balzac in acht Tagen zu Papier brachte: »Alle meine Kräfte«, schrieb er, »waren angespannt, ich schrieb fünfzehn Stunden am Tage. Mit der Sonne stand ich auf und arbeitete, bis es Zeit zum Mittagessen war, ohne etwas anderes zu mir zu nehmen als schwarzen Kaffee.«


  Es folgten 1838/39 neben weiteren der erste Teil von »Glanz und Elend der Kurtisanen« sowie der zweite Teil der »Verlorenen Illusionen«.


  »DIE MENSCHLICHE KOMÖDIE«


  1840 wählte Balzac, mittlerweile Präsident der Pariser »Literatengesellschaft« und aussichtsreicher – wenn auch schließlich erfolgloser – Bewerber um einen Platz in der Académie française, in Anlehnung an Dantes »Göttliche Komödie« für sein Gesamtwerk den Obertitel »Die menschliche Komödie«. Am 2. Oktober 1841 konnte er endlich einen Verlagsvertrag über die Herausgabe seiner gesammelten Werke mit diesem Titel mit einem Verlegerkonsortium unterzeichnen.


  Im Juli des Jahres 1842 entstand auch jene berühmte Vorrede, die bis heute als sein wichtigster literaturtheoretischer Text gilt. Balzac wollte als »Sekretär der Geschichte« nicht die innere »zeitlose« Wirklichkeit des menschlichen Verhaltens schlechthin zeigen, sondern eine ganz bestimmte gesellschaftliche Wirklichkeit, wie sie aus der Revolution hervorgegangen war und die durch die Abschaffung der Ständegesellschaft eine neue Ordnung hervorgebracht hatte, die durch die wirtschaftlichen Unterschiede zwischen den Klassen gekennzeichnet war. Dem Gesamtwerk liegt als Leitgedanke eine philosophische Vision von der Einheit alles Seienden zugrunde. Dieser Gedanke wird kompositorisch in der durchorganisierten Ganzheit des Romans umgesetzt, die sich beispielsweise in der Ordnung der Romane zu Serien und der Gliederung des Stoffes durch Wiederkehr der Personen niederschlägt. Der Klassifikationsgedanke, den Balzac damit dichterisch gestaltete, ist der Naturwissenschaft entlehnt. Seine Sittengeschichte sollte die menschlichen Typen so klassifizieren, wie der Naturforscher Buffon es für die Tierwelt in der »Histoire naturelle« getan hatte.


  Die Zielsetzung, mit seinen Romanen eine Art Sozialgeschichte zu schreiben, unterstreicht Balzacs wissenschaftliche Ambitionen. Der Mensch wird von ihm als Exemplar einer bestimmten Gruppe der Gesellschaft aufgefasst. Diese wurde in »Arten« gegliedert, die sich in ihrer Handlungs- und Erscheinungsweise zwar unterscheiden, jedoch im Unterschied zum Tierreich – aufgrund der gesellschaftlichen Dynamik und sozialen Mobilität (etwa in Form gesellschaftlichen Auf- oder Abstiegs) – die »Art« wechseln können. Die Gestalten sind häufig zugleich typisch und individuell und verbinden so das Allgemeine mit dem Besonderen.


  » GLANZ UND ELEND DER KURTISANEN«


  
    Der vierteilige, 1839–47 erschienene Romanzyklus »Glanz und Elend der Kurtisanen« bildet die Fortsetzung von »Verlorene Illusionen«.


    Die Hauptfigur des Geschehens ist wieder der junge Dichter Lucien de Rubempré, weitere Akteure sind der entflohene Sträfling Collin (Vautrin), der sich als spanischer Abt ausgibt und große Macht auf Lucien ausübt, und die ehemalige Dirne Esther, die Collin als Kurtisane für Lucien unterhält. Nachdem der alte, reiche Bankier Nucingen in Liebe zu Esther entflammt ist, verlangt Collin eine große Menge Geld von ihm – Lucien benötigt es, um sich vorteilhaft zu verheiraten. Als Nucingen die Geheimpolizei einschaltet, nimmt das Schicksal seinen Lauf: Esther vergiftet sich, und als Wertpapiere Nucingens verschwinden, bezichtigt man Collin und Lucien des Raubmordes. Während sich Lucien erhängt, gelingt es Collin mit List, jeden Verdacht gegen sich zu entkräften und zudem den Chef der Sicherheitspolizei eines Verbrechens zu überführen und dessen Posten zu übernehmen.

  


  Als 1843 der letzte Teil der »Verlorenen Illusionen« erschien, war Balzacs Gesundheit bereits stark angegriffen. Aber er schrieb fieberhaft weiter. So entstanden unter anderem »Die Frau von dreißig Jahren« und »Die Bauern«, die jedoch ein Fragment blieben. Als Feuilletonveröffentlichung folgte 1846 »Tante Lisbeth«, im folgenden Jahr »Vetter Pons« und der vierte Teil von »Glanz und Elend der Kurtisanen«, der dieses umfangreiche Werk beschloss. Er zeigt verschiedene Ebenen des gesellschaftlichen Lebens in Paris, kaum ein Bereich wird ausgespart, zahlreiche Berufe, von der Schauspielerin und Kurtisane bis zum Bankier, Politiker und Richter, werden porträtiert. Balzac ging es immer wieder darum, die verborgenen Mechanismen der gesellschaftlichen Maschinerie offen zu legen.


  Am Ende avanciert der verbrecherische Collin, der bereits als Vautrin in »Vater Goriot« und »Verlorene Illusionen« aufgetreten war, zum Pariser Polizeichef, während der durch kriminelle Machenschaften und die Liaison mit der Kurtisane Esther seelisch und geistig ruinierte Lucien de Rubempré im Gefängnis Selbstmord begeht. Der große Ränkeschmied Vautrin/Collin ist nach Balzac die »Wirbelsäule» der »Menschlichen Komödie«. Seine Romanbiografie spiegelt in manchen Aspekten die Lebensgeschichte des Pariser Polizeichefs Vidocq wider.


  DIE WELT ALS THEATER


  Von umfassenderer Architektonik als die Kathedrale von Bourges, hatte Balzac 1845 geschrieben, sei die »Menschliche Komödie«, die er für eine Gesamtausgabe in drei Teile gliederte: in analytische Studien, philosophische Studien und Sittenstudien. Letztere unterteilte er wiederum in Szenen aus dem Privatleben, Szenen aus dem Provinzleben, Szenen aus dem Pariser Leben, Szenen aus dem politischen Leben, Szenen aus dem Militärleben und Szenen aus dem Landleben. Der Begriff der »Komödie« und die Aufteilung in »Szenen« erinnern an die Welt des Theaters. Tatsächlich erlebte Balzac die Restaurationszeit, die Epoche vom Ende des Wiener Kongresses 1815 bis zur Julirevolution 1830, deren Sittengeschichte er verfasste, als ein immenses Spektakel. Triebfeder allen Geschehens ist der Wille der Akteure, die Sprossen der sozialen Stufenleiter, die von den Niederungen des besitzlosen Bürgertums bis in die Höhen des Pariser Finanzadels reicht, so hoch wie möglich zu erklimmen. Was Balzac interessierte, ist die Dynamik der Wandlungsprozesse in der Gesellschaft, die mehr oder minder große Energie, mit der die Menschen sich durchzusetzen vermögen oder scheitern. Eine breite Einleitung und der dramatische Höhepunkt, nach dem die Handlung plötzlich in gedrängter Ereignisfolge dem Ende zustrebt, sind kennzeichnend für seine an der Dramentechnik orientierte Beschreibungskunst.


  An sozialen Klassen der Gesellschaft werden vor allem Adel und Bürgertum vorgestellt, hier besonders das Finanzkapital. Bauern, Arbeiterschaft und Proletariat werden kaum thematisiert. Einen bedeutenden Raum nehmen gesellschaftliche Außenseiter und jene Charaktere ein, die den Weg »nach oben« suchen. Durch die Auflösung der Gesellschaftsordnung des Ancien Régime waren die Voraussetzungen für Mobilität und Dynamik in einer bürgerlichen Epoche gegeben, in der sozialer Aufstieg und Geld als Mittel zu Erfolg, Macht und Luxus eine zentrale Rolle spielten. Balzac behandelt jedoch auch immer wieder die Kehrseite des Erfolgs, die Möglichkeit des Scheiterns und die zerstörerischen und selbstzerstörerischen Impulse, die im Kampf um gesellschaftliche Anerkennung freigesetzt werden.


  DIE LETZTEN JAHRE


  Das letzte Jahrzehnt des Lebens Balzacs stand im Zeichen einer Bindung, deren episodische Anfänge in das Jahr 1833 zurückreichten. Es war seine Beziehung zur polnischen Gräfin Hanska, die er am 14. März 1850 in einem Städtchen westlich von Kiew heiratete. Zahlreiche Reisen führten ihn seit 1843 immer wieder nach Russland, in die Ukraine, nach Galizien und auch durch Deutschland. Die Last der Arbeit und die Strapazen seines Lebens hatten ihn jedoch sehr geschwächt. Nur drei Monate nach seiner Rückkehr nach Paris starb er am 18. August des Jahres 1850. Das Grab befindet sich auf dem Pariser Friedhof Père-Lachaise.


  Als Herzstück der »Menschlichen Komödie« gilt die Trilogie der Pariser Romane »Vater Goriot«, »Verlorene Illusionen« und »Glanz und Elend der Kurtisanen«. Durch die Art und Weise, wie Balzac darin versucht, die Ganzheit des Lebens zu gestalten, erwarb er sich seinen Ruhm als klassischer Romancier und Meister des Realismus, als der er auch heute noch als einer der bedeutendsten Autoren der Weltliteratur gilt, der die Entwicklung des Romans nachhaltig beeinflusst hat.


  ALEKSANDR PUSCHKIN


  


  RUSSLANDS POETISCHE SEELE


  Was Shakespeare für die Engländer und Goethe für die Deutschen, das ist für die Russen Aleksandr Puschkin: der Nationaldichter, ja ein nationaler Mythos. Zu diesem Mythos gehört nicht nur sein Werk, sondern auch sein Leben und Sterben. Die Puschkin-Zeit gilt als das goldene Zeitalter der russischen Dichtung und Puschkin selbst als der Größte einer ganzen Reihe von Dichtern.


  
    6. 6. 1799


    Geburt in Moskau


    1824–1826


    Verbannung in die Provinz


    1826


    Nikolaus I. wird Zensor Puschkins


    1831


    Heirat mit Natalja Gontscharowa


    1833


    »Eugen Onegin« erscheint


    10. 2. 1837


    Tod in Sankt Petersburg nach einem Duell

  


  Aleksandr Sergejewitsch Puschkin kommt am 6. Juni 1799 in Moskau als Sohn von Sergej Lwowitsch Puschkin, der russischem Erbadel entstammt, und Nadeshda Ossipowna, geborene Hannibal, zur Welt. Die Mutter, die in der Gesellschaft »die schöne Kreolin« genannt wird, ist die Enkelin des Hofmohren von Peter dem Großen, Abram Petrowitsch Hannibal, und Tochter einer Puschkina, sie hat afrikanische, schwedische und russische Vorfahren. Die Großmutter ist – außer dem Gesinde – die Einzige in der Familie, die mit dem kleinen Aleksandr Russisch spricht, denn die Umgangssprache ist, wie im Adel üblich, Französisch. Während die Sorge um die Kinder der leibeigenen Njanja (Kinderfrau) und oft wechselnden Hauslehrern überlassen bleibt, führen die Eltern das Gesellschaftsleben des mittleren Moskauer Adels. Der Vater pflegt aber auch Kontakte zu dem Historiker Nikolaj Karamsin, dessen Modernisierung der russischen Literatursprache er mit seinem dichtenden Bruder Wassilij diskutiert, und dem Balladendichter und Übersetzer Wassilij Schukowskij. Der Knabe Aleksandr hört aufmerksam zu, liest in Vaters Bibliothek alle französischen Autoren und spielt seiner Schwester Olga Theaterstückchen eigener Produktion vor.


  Kurz nach seinem zwölften Geburtstag wird er vom Onkel nach Sankt Petersburg mitgenommen, um in das Lyzeum von Zarskoje Selo (heute Puschkin) eingeschult zu werden, ein von Kaiser Alexander I. am 31. Oktober 1811 persönlich eröffnetes Eliteinternat. Puschkin hat diesem Datum mehrfach Gedichte gewidmet. Die Schulzeit von 1811 bis 1817 erscheint ihm mit den aufgeschlossenen Lehrern und guten Kameraden später als die glücklichste Zeit seines Lebens. Hier findet er Anerkennung für sein dichterisches Talent, beispielsweise durch den greisen Hofdichter Katharinas II., Gawrila Dershawin. Voll des Lobes sind auch Schukowskij und Konstantin Batjuschkow, seine Lehrmeister im poetischen Handwerk. Puschkin beginnt schon als 13-Jähriger zu dichten, wobei er sich an dem frivolen Hedonismus des französischen Rokoko, an Voltaires »Pucelle« und ein wenig an Ossian orientiert. Das Ergebnis (rund 130 Gedichte) zeugt von Frühreife, Witz und Virtuosität.


  Um 1816 – er schreibt nun auch Elegisches und erste »Erlebnislyrik« – beginnen neue Impulse wirksam zu werden. Da ist einmal der Streit um Karamsins Sprachreform, wobei Puschkin die Partei der Modernisten ergreift. Zum anderen gibt es die Bekanntschaft mit Offizieren des Husarenregiments, die, eben aus Frankreich und Deutschland zurückgekehrt, von dort liberale Ideen mitgebracht haben. Unter ihnen gewinnt Pjotr Tschaadajew als wahrhaft philosophischer Kopf große Bedeutung.


  DER HEISSSPORN


  1817 geht Puschkin mit mäßigen Noten vom Lyzeum ab und wird in den Dienst des Außenministeriums übernommen. Seine gesamte Sankt Petersburger Zeit (1817–1820) ist gekennzeichnet von zunehmendem politischem Radikalismus, der sich in scharfzüngigen Versen und provokanten öffentlichen Auftritten äußert. Natürlich bleiben diese Unternehmungen nicht unbemerkt und im Frühjahr 1820 kommt es zu einer gefährlichen Zuspitzung. Der Zar, Alexander I., erhält Kenntnis von einer schon 1817 verfassten »Ode auf die Freiheit«, worin eine Anspielung auf die Ermordung von Alexanders Vater Paul I. enthalten ist. Dadurch zutiefst verletzt, will er Puschkin nach Sibirien verbannen. Doch überraschend setzen sich eine Reihe hoch gestellter Persönlichkeiten für den begabten Heißsporn ein. Sie erreichen, dass seine Entfernung aus der Hauptstadt als Versetzung, und zwar zur Verwaltung der neuen südlichen Provinzen, getarnt wird.


  Als der gerade 21-jährige Dichter dort eintrifft, ist sein erstes größeres Werk, die an Wieland und Ariost orientierte Verserzählung »Ruslan und Ludmilla«, gerade erschienen. Während Schukowskij dem Autor sein Porträt mit der Widmung »Der besiegte Lehrer dem siegreichen Schüler« schenkt, nehmen konservative Kreise Anstoß an sprachlichen »Vulgarismen« und inhaltlichen »Frivolitäten«, und radikal gesonnene Freunde vermissen ein politisches Engagement. Auch die Leser zeigen sich noch wenig begeistert.


  PJOTR JAKOWLEWITSCH TSCHAADAJEW


  (* 1794, † 1856)


  
    Der russische Schriftsteller und Offizier Pjotr Tschaadajew bereiste 1823–25 Europa. Zurückgekehrt nach Moskau gehörte er zu den ersten so genannten Westlern (Sapadniki) und sah Russlands Zukunft nur in enger Verbindung mit dem Westen. Er kritisierte die gesellschaftlichen Zustände in Russland in seinen ab 1829 auf Französisch geschriebenen »Philosophischen Briefen«, die – die Zensur umgehend – handschriftlich verbreitet wurden. Die russische Übersetzung führte 1836 dazu, das Tschaadajew für verrückt erklärt wurde. Er verfasste darauf 1837 seine »Apologie eines Verrückten«.

  


  Nachdem Puschkin auf der Fahrt in den Süden erkrankt ist, reist er mit der Familie des Generals Rajewskij zum Kuraufenthalt nach Pjatigorsk. Dabei lernt er nicht nur die Landschaften des Nordkaukasus und der Krim kennen, sondern auch die »Orientalischen Erzählungen« Byrons, die ihn stark beeindrucken. Inzwischen ist seine Dienststelle in das bessarabische Provinznest Kischinjow verlegt worden, wo er es nicht lange aushält. Den Winter 1820/21 verbringt er in der benachbarten Ukraine, in Kamenka, einem Gut der ältesten Rajewskij-Tochter. Dort trifft er Mitglieder der Geheimgesellschaft der späteren »Dekabristen« und deren radikalsten Vordenker Pawel Pestel. Zu seinem Leidwesen (und Glück) weihen die Verschwörer den Dichter nicht in ihre Pläne ein und er kehrt im Frühjahr nach Kischinjow zurück. Dort wird er Zeuge des beginnenden griechischen Aufstands unter Fürst Alexandros Ypsilanti.


  Die vier im Süden verbrachten Jahre – Puschkins eigentlich »romantische« Periode – sind gekennzeichnet von höchst widersprüchlichen Erlebnissen und Stimmungen bei im Ganzen ungebrochener Produktivität: Hochfliegende Begeisterung für die revolutionären Bewegungen im Süden Europas wechseln mit tiefster Niedergeschlagenheit bei ihrem jeweiligen Scheitern. Neben der Verzweiflung über die Isolation im entlegenen Kischinjow und der schmerzlichen Erinnerung an eine unerwiderte Liebe ist er verärgert über das Misstrauen der russischen Radikalen. All dies, wie auch das Bewusstsein der in Sankt Petersburg vergeudeten Jugend, ist Byrons »Weltschmerz« zutiefst verwandt, und die nun entstehenden »südlichen« Verserzählungen »Der Gefangene im Kaukasus« (1822), »Die Räuberbrüder« (1822), »Der Springbrunnen von Bachtschisaraj« (1824) und »Die Zigeuner« (1824) bringen dem Dichter nicht nur die Liebe des Lesepublikums, sondern auch den Ehrentitel »der russische Byron« ein.


  Neben diesen ernsthaften Produktionen erlaubt er sich aber auch blasphemische Scherze wie die »Gabrieliade« (1822), eine nicht zur Veröffentlichung bestimmte Parodie der Verkündigung Mariens, Provokationen der Provinzhonoratioren und Duelle, bei denen er große Kaltblütigkeit beweist. Übermut und Frustration sind die zwei Seiten der gleichen Medaille, wobei die Frustration 1823 obsiegt. In diesem Krisenjahr gelingt es den Sankt Petersburger Freunden, eine Versetzung Puschkins von Kischinjow an die Schwarzmeerküste nach Odessa zu erwirken. Hier, in quasi europäischer Umgebung, macht die Arbeit an dem bereits in Kischinjow begonnenen Versroman »Eugen Onegin« rasch Fortschritte und Puschkin löst sich von Byron.


  REIFE


  In seiner Literaturliste tauchen erstmals Shakespeare und Goethe sowie, nunmehr ernsthaft, die Bibel auf. Zu seinem neuen Vorgesetzten kann er kein rechtes Verhältnis aufbauen, zumal er sich auch noch in dessen Frau verliebt. Ein abgefangener Brief, in dem von – allerdings enttäuschenden – Atheismusstudien die Rede ist, liefert den Vorwand für seine Entlassung aus dem Staatsdienst und die Verbannung auf das kleine mütterliche Gut Michailowskoje im Gouvernement Pskow, wo er im September 1824 eintrifft. Diese zweite, nun auch amtlich so genannte Verbannung ist unbefristet. Am Anfang wird sie zudem belastet durch die Bereitschaft des Vaters, seinen Sohn zu überwachen.


  Nach der Abreise der Eltern zur Sankt Petersburger Ballsaison bleibt der 25-Jährige unter behördlicher und kirchlicher Aufsicht in Michailowskoje zurück. Seine einzige Gesellschaft sind die alte Kinderfrau, die Damen eines benachbarten Gutes und ein paar Bauernmädchen. Er arbeitet an den im Süden begonnenen »Zigeunern«, dem »Eugen Onegin«, einem großen Gedicht (»An das Meer«), dem Gedichtzyklus »Nachahmungen des Korans«, einer großen Elegie (»André Chénier«) und dem berühmtesten Liebesgedicht der russischen Literatur, »Ein Augenblick ist mein gewesen«. Zudem studiert er Nikolaj Karamsins »Geschichte des russischen Staates« und August Wilhelm Schlegels Vorlesung »Über dramatische Kunst und Literatur«, sammelt auf den Märkten der Umgebung Volkslieder und lässt sich von seiner alten Njanja Märchen erzählen. In einem Brief bekennt er: »Meine Seele ist ganz reif geworden, ich kann schaffen.«


  Nun entsteht die erste nicht mehr am französischen Klassizismus, sondern an Shakespeares Historiendramen orientierte Tragödie: »Boris Godunow«. Daneben verfasst er – neben Lyrischem und Entwürfen für Prosaisches und Dramatisches – die witzige Verserzählung »Graf Nulin«, die gleichermaßen Shakespeare und die Geschichte parodieren will. Diese schreibt er am 25. und 26. Dezember 1825, also am Tage des Putsches der Dekabristen, der durch die ungeklärte Thronfolge nach dem plötzlichen Tod Alexanders I. ausgelöst wurde. Der Aufstand wird blutig niedergeschlagen, und Puschkin schwankt zwischen der Hoffnung auf ein Ende der Verbannung und der Furcht, wegen seiner Verbindung zu den Putschisten ebenfalls zur Rechenschaft gezogen zu werden. Diese Ungewissheit dauert ein Dreivierteljahr, bis der neue Zar, Nikolaus I., ihn Anfang September 1826 nach Moskau beordern lässt. Nach der Unterredung zwischen Zar und Dichter hebt der Herrscher die Verbannung auf und erklärt sich zum künftigen Zensor Puschkins. Die beiden scheinen sich gegenseitig imponiert zu haben, denn Puschkin setzt das Datum ihrer Begegnung unter sein Gedicht »Der Prophet«.


  Während er durch die Verbindung zum Zaren bei den Gesinnungsgenossen in ein falsches Licht gerät, wird er in Moskau von den jüngeren Goethe- und Schelling-Verehrern gefeiert. Nun zeigen sich aber auch die negativen Auswirkungen der zaristischen Gnade: Der Dichter darf nicht ins Ausland reisen, muss jeden Ortswechsel genehmigen lassen und jede Zeile, die er schreibt, dem Herrscher vorlegen. Puschkin gerät mehrfach in peinliche Untersuchungsverfahren, so 1828 wegen der »Gabrieliade«, deren Autorenschaft er leugnet und nur gegenüber dem Zaren zugibt.


  Insgesamt sind die Jahre von 1826 bis 1829 geprägt von ruhelosem Umherreisen zwischen Moskau und Sankt Petersburg sowie Aufenthalten auf den Landgütern befreundeter Adliger. In diesen Jahren des unsteten Junggesellendaseins entstehen zahlreiche vollkommene lyrische Gedichte, darunter programmatische im Sinne einer Kunstreligion wie »Der Dichter und die Menge«. Ferner wird die Arbeit am »Eugen Onegin« fortgeführt. Aber es gibt auch neue Ansätze: mit dem Fragment eines historischen Romans à la Walter Scott über den eigenen Urgroßvater, »Der Mohr Peters des Großen«. Er entwickelt ein zunehmendes Interesse an der Gestalt Peters und damit an der neueren russischen Geschichte, zunächst noch in Form des Poems »Poltawa«, das die romantischen Themen der Liebe eines Mädchens zu einem Greis und des Wahnsinns vereint mit dem patriotischen Pathos eines Schlachtengemäldes.


  HERBST


  Unterdessen versucht der nun bald 30-Jährige sesshaft zu werden, will heißen, einen eigenen Hausstand zu gründen. Nach einigen gescheiterten Anläufen lernt er im Winter 1828 auf einem Moskauer Ball die erst 16-jährige Natalja Gontscharowa kennen und beschließt, bezaubert von ihrer Schönheit, um ihre Hand anzuhalten. Seine Werbung stößt bei der zukünftigen Schwiegermutter zunächst auf ziemlich unverblümte Ablehnung. Erneut durchlebt er eine schwere Krise, der er durch Flucht zu entkommen sucht. Doch weder eine Auslandsreise noch die Teilnahme an einer diplomatischen Pekingmission noch der Eintritt in die Armee, die in Armenien gegen die Türken kämpft, werden ihm gestattet. Also beschließt er, auf eigene Faust in den Kaukasus zu reisen. Dort gelingt es ihm sogar, im Gefolge der russischen Truppen die Grenze zu überschreiten und (als Zivilist) an der Eroberung der Festung Erzurum teilzunehmen, was er später, 1835, in der »Reise nach Arzrum« höchst informativ und amüsant beschreiben wird.


  NIKOLAUS I.


  (* 1796, † 1855)


  
    Nikolaus I., seit 1825 Kaiser von Russland, war der dritte Sohn Pauls I. 1817 heiratete er Charlotte von Preußen (in Russland Alexandra Fjodorowna), die Tochter Friedrich Wilhelms III. Nach der Niederwerfung des Aufstandes der Dekabristen fühlte sich Nikolaus I. als Hüter des monarchischen Prinzips, das er mit polizeistaatlichen Methoden auch im Innern verteidigte. Die von ihm eingesetzten Kommissionen zur Vorberatung über eine russische Agrarreform kamen über kleine gesetzgeberische Einzelmaßnahmen nicht hinaus. Die Kriege gegen Persien (1826–28) und die Türkei (1828/29) brachten dem Russischen Reich Landgewinn. Als »Gendarm Europas« unterdrückte Nikolaus den polnischen Aufstand 1830/31 und – in einer von Österreich erbetenen Invasion – 1849 auch die nationale Revolution in Ungarn.

  


  Nach der Rückkehr aus dem Türkenkrieg sieht sich Puschkin einem zunehmend verständnislosen Publikum gegenüber, denn um 1830 hat sich die literarische Szene – Autoren wie Leserschaft – sehr verändert. Puschkin wird, mit seinen Freunden Baron Delwig und Fürst Wjasemskij, als »Aristokrat« abgestempelt und von der Polizei bespitzelt. Indessen willigt die Mutter Gontscharowa in die Heirat ein, nachdem dem Dichter ein Unbedenklichkeitszeugnis ausgestellt worden war. Der Vater tritt ihm einen Teil seines Gutes Boldino (im Gouvernement Nischnij Nowgorod) ab, und Puschkin reist im September 1830 dorthin, um Formalitäten zu regeln. Dort wird er durch Choleraquarantänen den ganzen Herbst über festgehalten – und dies mündet in den schöpferisch ergiebigsten Herbst seines Lebens. Er findet die endgültige Form des »Eugen Onegin«, schreibt etwa 30 lyrische Gedichte, vier kleine Tragödien und die fünf »Erzählungen Belkins« (»Der Schuss«, »Der Schneesturm«, »Der Sargmacher«, »Der Postmeister« und »Das Edelfräulein als Bäuerin«), seine erste veröffentlichte Prosa. Ferner bringt er das witzige Poem »Das Häuschen in Kolomna« und, in Prosa, die ebenso witzige »Geschichte des Dorfes Gorjuchino« zu Papier.


  Anfang März 1831 findet in Moskau endlich Puschkins Vermählung mit Natalja Gontscharowa statt. Das junge Paar entflieht bald den »Moskauer Tanten« und lässt sich zunächst in Zarskoje Selo, anschließend in Sankt Petersburg nieder. Im Sommer bietet der Zar Puschkin die Rückkehr in den Staatsdienst an. Als der Dichter einwendet, er könne nicht anders dienen als durch Schreiben, schlägt Nikolaus ihm vor, eine Geschichte Peters des Großen zu verfassen, und öffnet ihm den Zugang zu den Archiven. Während Puschkin sich jetzt mit Schukowskij im Erzählen von Kunstmärchen misst und poetische Apologien der russischen Polenpolitik verfasst, distanziert er sich in seinem Romanentwurf »Roslawlew« ausdrücklich vom modischen Nationalismus. Darüber hinaus konzipiert er einen weiteren Roman, »Dubrowskij«, eine Mischung aus Kohlhaas-Motiv und »edlem Räuber«. Beide Romane bleiben zwar unvollendet, doch die Prosa gewinnt deutlich an Gewicht. In der Lyrik polemisiert Puschkin, so beispielsweise in dem Gedicht »Mein Stammbaum«, das die Vorstufe zu dem Fragment »Jeserskij« (1832) bildet, eine Lobpreisung der dichterischen Freiheit.


  Bei seinen Archivstudien stößt Puschkin auf den Donkosaken Pugatschow, der 1773/74 als Pseudo-Peter III. das Wolga- und Uralgebiet von Kasan bis Orenburg terrorisiert hatte. Fasziniert von dieser Gestalt, bereist Puschkin im Sommer 1833 diese Gegenden und trifft im Herbst zum zweiten Mal auf dem Gut Boldino ein. Und abermals entsteht hier in der Abgeschiedenheit eine Reihe von Meisterwerken: das große Gedicht »Der Herbst«, die vollkommenste Selbstdarstellung des Dichters, und das gewaltige Poem »Der eherne Reiter«, das vor dem Hintergrund der Flutkatastrophe von 1824 die Größe und Problematik der Leistung Peters des Großen angesichts eines kleinen Einzelschicksals schildert. Gleichzeitig bringt er eine Kurzfassung von Shakespeares »Maß für Maß« zu Papier, deren Tenor »Gnade vor Recht« beim Zaren keine Zustimmung findet. In Prosa entstehen die fantastische Novelle »Pique Dame« und die nüchterne »Geschichte des Pugatschowschen Aufstandes«. Unterdessen wächst die Familie: Nach der Tochter Maria (1832) wird nun der Sohn Aleksandr geboren.


  
    ›Und lange wird vom Volk mir Liebe noch erwiesen, Weil mein Gesang erweckt Gefühle echt und tief, Weil ich in grauser Zeit die Freiheit kühn gepriesen Und Gnade für Gestürzte rief.‹


    Aleksandr Puschkin

  


  SORGEN


  Man hat 1833 das letzte glückliche Jahr Puschkins genannt. In der Tat beginnt das neue Jahr mit einem Ärgernis: Der Zar ernennt den 35-Jährigen zum Kammerjunker. Ein Amt, das sonst nur an 18-Jährige vergeben wird. Nun kann auch Puschkins Frau zu den Bällen des Hofstaats geladen werden. Doch was sie genießt, erbost ihn. Puschkin sieht sich jetzt in der schwierigen Situation des standesbewussten Adligen, der als Literat verachtet und als Angehöriger des Hofstaats unterbewertet wird. So entstehen 1834 auch nur zwei bedeutende Werke: die von Prosper Mérimées »La Guzla« angeregten »Lieder der westlichen Slawen« (in reimlosen Versen) und das (gereimte) »Märchen vom goldenen Hahn«, eine ebenso eingängige wie rätselhafte Geschichte von der verhängisvollen Macht des Ewigweiblichen.


  Im Sommer bittet Puschkin, von Geldsorgen geplagt, um seinen Abschied. Da dies aber den Verlust des Zugangs zu den Archiven bedeuten würde, zieht er sein Gesuch kurze Zeit später zurück und nimmt ein Darlehen des Zaren an. Natalja ist froh über die Entscheidung ihres Mannes und lädt ihre beiden Schwestern nach Sankt Petersburg ein, damit auch sie in den Genuss der Bälle kommen. Eine größere Wohnung, steigende Kosten und mehr Unruhe im Haus sind die Folge. Nachdem Natalja nach einer durchtanzten Nacht zu allem Überfluss eine Fehlgeburt hat, beginnt der Dichter das Jahr 1835 mit trüben Gedanken – umso mehr, als sich herausstellt, dass Polizei und Zar auch seine Briefe an Natalja lesen.


  In den Gedichten von 1835 dominieren thematisch Flucht und Todessehnsucht, bisweilen verborgen in Um- und Nachdichtungen (von John Bunyan, Robert Southey, André Chénier).


  DAS LETZTE DUELL


  Anfang 1836 wird Puschkin die Herausgabe einer eigenen Zeitschrift, des »Zeitgenossen« (Sowremennik), erlaubt, der er sich von nun an hauptsächlich widmet. Die Familie wächst weiter: 1835 kommt Sohn Grigorij, 1836 Tochter Natalja zur Welt. Wenngleich Puschkin Frau und Kinder abgöttisch liebt, wird die materielle Lage doch immer auswegloser, denn der »Eherne Reiter« wird vom zaristischen Zensor nicht zugelassen, der »Pugatschow-Aufstand« findet kaum Käufer, und die erste Nummer des »Zeitgenossen« (überwiegend von Puschkin und Nikolaj Gogol bestritten) bringt ebenfalls nichts ein. Ende März stirbt Puschkins Mutter, die er bei Michailowskoje beerdigt. Wieder zurück in Sankt Petersburg, arbeitet der Dichter an seiner Zeitschrift, an den »Ägyptischen Nächten« und dem historischen Roman »Die Hauptmannstochter« und entwirft einen Zyklus von Gedichten mit vorwiegend religiöser Thematik.


  Am 16. November 1836 erhält Puschkin ebenso wie einige seiner Freunde einen anonymen Brief, in dem er zum »Historiographen des Ordens der Hahnreie« ernannt wird. Als Großmeister dieses Ordens wird der Ehemann der langjährigen Geliebten Alexanders I. genannt und somit eine ähnliche Beziehung von Puschkins Frau zu Nikolaus I. suggeriert. Wer diese Briefe zu verantworten hat, ist bis heute ungeklärt. Puschkin verdächtigt den niederländischen Gesandten van Heeckeren, dessen »Adoptivsohn«, der französische Emigrant Georges d’Anthès, seit Monaten Natalja den Hof macht. Er fordert d’Anthès zum Duell heraus, das van Heeckeren und Schukowskij jedoch zunächst zu verhindern wissen, nachdem der vermeintliche Nebenbuhler erklärt hat, er liebe Nataljas Schwester und wolle diese auch heiraten. Die Hochzeit findet am 23. Januar tatsächlich statt. Zwar verbietet Puschkin seinem neuen Schwager das Haus, doch es ist Ballsaison und man begegnet sich ständig in der Gesellschaft. Da der Franzose auch weiterhin nicht von Natalja ablässt, schickt Puschkin einen beleidigenden Brief an van Heeckeren, der eine Herausforderung zum Duell unausweichlich macht. Doch weil ein Diplomat sich nicht duellieren darf, springt d’Anthès ein.


  HAUPTWERKE PUSCHKINS


  
    Ruslan und Ljudmilla (1820)


    Der Gefangene im Kaukasus (1822)


    Der Springbrunnen von Bachtschisaraj (1824)


    Die Zigeuner (1824)


    Eugen Onegin (seit 1823–32; erschienen 1833)


    Der Mohr Peters des Großen (1827; erschienen 1837)


    Poltawa (1829)


    Kleine Tragödien (1830)


    Die Erzählungen Belkins (1831)


    Boris Godunow (1825; erschienen 1831)


    Der eherne Reiter (1833; erschienen 1837)


    Geschichte des Pugatschowschen Aufstandes (1834)


    Pique Dame (1834)


    Der geizige Ritter (1836)


    Die Hauptmannstochter (1836)

  


  Das Duell findet am 8. Februar 1837 im Norden von Sankt Petersburg, am Schwarzen Flüsschen, statt. Puschkin wird schwer verletzt und nach Hause gebracht, wo sich mehrere Ärzte um ihn kümmern, darunter der Leibarzt des Zaren. Doch der Dichter stirbt, von Freunden umgeben, am Nachmittag des 10. Februar 1837. Die Einsegnung des Leichnams wird, um der unerwartet großen Anteilnahme der Bevölkerung zu entgehen, von der großen Kasaner Kathedrale in die kleine Marstallkirche verlegt. Die sterblichen Überreste Puschkins werden bei Nacht und Nebel ins Swjatogorsker Kloster bei Michailowskoje gebrach.


  Nikolaus I. sorgt für die Erziehung von Puschkins Kindern und lässt durch Schukowskij eine Werkausgabe vorbereiten, deren Ertrag der Familie zugute kommt. Die Verehrung Puschkins als Nationaldichter Russlands kommt schließlich 1880 mit der Enthüllung des ersten Puschkin-Denkmals in Moskau und einer denkwürdigen Rede Fjodor Dostojewskijs aus diesem Anlass zum Ausdruck.


  VICTOR HUGO


  


  EIN LEBEN FÜR POESIE UND POLITIK


  Der einflussreiche französische Schriftsteller Victor Hugo war von den Strömungen seiner Zeit geprägt, hat aber auch selbst gestaltend in sie eingegriffen. Politisch war er zunächst royalistisch, dann republikanisch eingestellt. Er verfasste Lyrik, Dramen und populäre Romane, die seine Entwicklung von der Klassik über die Romantik bis zum Realismus und selbst Expressionismus belegen. Der Facettenreichtum seiner Person und seines Werkes ließ ihn für verschiedene, sich teilweise widersprechende Positionen zur Symbolfigur werden.


  
    26. 2. 1802


    Geburt in Besançon


    1817


    erster Erfolg als Dichter


    7. 1. 1841


    Wahl in die Académie française


    1848/49


    bonapartistischer Abgeordneter


    1851–1870


    Exil in Brüssel, Jersey und Guernsey


    22. 5. 1885


    Tod in Paris

  


  Am 26. Februar des Jahres 1802 wurde Victor Marie als dritter Sohn der aus Nantes stammenden Sophie Trébuchet und des Joseph Léopold Sigisbert Hugo, dessen Familie in Nancy ansässig war, in Besançon geboren. Die Eltern waren vom Charakter und ihren Einstellungen her sehr unterschiedlich und bei der Geburt des kleinen Victor war ihre Ehe eigentlich schon gescheitert. Der Vater, Hauptmann in der Armee, wurde bald darauf nach Korsika und später Elba versetzt. Erst im Juli 1803 kam Sophie mit dem Rest der Familie in Elba an, machte sich jedoch schon vier Monate später mit den Söhnen Abel, Eugène und Victor auf den Weg zurück nach Paris. Ein Hauptgrund lag sicherlich darin, dass ihr Mann mittlerweile eine Geliebte namens Catherine Thomas hatte, die ihn auch sein weiteres Leben begleiten sollte. Nachdem Victors Vater mit der Unterstützung von Joseph Bonaparte, dem Bruder Napoleons und damals König von Neapel, Karriere in der Armee gemacht hatte, reiste die Mutter mit den Kindern 1808 überraschend zu ihm nach Neapel; eine Versöhnung kam jedoch nicht zustande. Joseph Hugo wurde nach Spanien abkommandiert und die restliche Familie kehrte nach Paris zurück. 1811/12 reiste Sophie Hugo ein weiteres Mal mit den Kindern zum Vater, der mittlerweile zum General befördert und zum Grafen ernannt worden war. Die Kinder kamen in Madrid in eine Klosterschule. Als im Frühjahr 1812 die englische Armee unter Wellington auf Madrid marschierte, floh Sophie Hugo mit Victor und Eugène aus Spanien, während der älteste Sohn Abel als Soldat beim Vater blieb. Auf dem Rückweg nach Paris wurden die drei mit den Schrecken des Krieges und einem im Aufruhr befindlichen Land konfrontiert. Diese aufwühlenden Ereignisse, verstärkt durch den Niedergang Napoleons und damit des eigenen Vaters, prägten Victor und Eugène tief. Beide flüchteten sich in Traumwelten, was den einen zu einem großen Dichter machte, den anderen letztlich in den Wahnsinn trieb – auch Victor Hugo betont in seiner 1864 erschienenen Schrift über Shakespeare die Nähe von Genie und Wahnsinn.


  DIE ENTDECKUNG DER POESIE


  Nach der offiziellen Trennung der Eltern 1814 verlor Sophie Hugo zunächst das Sorgerecht für die beiden jüngsten Söhne, die vom Vater in eine Schulpension gegeben wurden. Nach dem Vorbild des älteren Bruders Eugène begann Victor heimlich Gedichte zu schreiben. Frühe Vorbilder und Idole waren Vergil, Voltaire, Ossian und François René Chateaubriand. In seinem ganzen weiteren Leben ließ er sich von anderen Künstlern inspirieren, kopierte sie zum Teil und entsprach dem jeweiligen Zeitgeist fast bis zum Opportunismus.


  FRANÇOIS RENÉ CHATEAUBRIAND


  (* 1768, † 1848)


  
    Der einem alten Adelsgeschlecht entstammende François René Vicomte de Chateaubriand bereiste 1791/92 Nordamerika. Danach schloss er sich dem royalistischen Heer an, wurde verwundet und lebte dann von 1793 bis 1800 im englischen Exil. Dort verfasste er seinen »Essai historique, politique et moral sur les révolutions« (1797), eine vergleichende Revolutionsgeschichte mit freigeistiger Tendenz.


    Unter Napoleon I. begann er seine politische Karriere. Nachdem es 1804 mit diesem zum Bruch gekommen war, unternahm er ausgedehnte Reisen im Mittelmeerraum. Im Dienst der Bourbonen war er 1821/22 Botschafter in Berlin und London, 1822 bis 1824 Außenminister und vertrat Frankreich als bevollmächtigter Minister auf dem Kongress in Verona. 1824 in Ungnade gefallen, wechselte er ins Lager der Liberalen über. Nach der Julirevolution 1830 zog er sich endgültig aus der Politik zurück und widmete sich ganz seinen literarischen Arbeiten.


    Victor Hugo ernannte ihn 1816 zu seinem ersten großen Vorbild: »Je veux être Chateaubriand ou rien« (»Ich möchte Chateaubriand sein oder nichts«). Und Chateaubriand feierte ihn wiederum als »das erhabene Kind« – das ihn spätestens mit »Hernani« (1830) in den Schatten gestellt habe.

  


  Ein besonderer Förderer wurde sein ältester Bruder Abel, der das außergewöhnliche Talent Victors erkannt hatte. Er meldete ihn 1817 bei einem Wettbewerb der Académie française an, bei dem Victor lobende Anerkennung fand. Nach der Scheidung der Eltern 1818 konnte Victor zu seiner Mutter zurückkehren und mit einem Jurastudium beginnen. In diesem Jahr gewann Eugène den Dichterwettstreit in Toulouse und der Vater schrieb ein Pamphlet gegen den Sklavenhandel. Im folgenden Jahr gewann auch Victor den Dichterwettstreit (1820 ein weiteres Mal), und er schrieb »Bug Jargal«, eine Erzählung im Stil Chateaubriands über einen Sklavenaufstand in Santo Domingo, die dann im Mai und Juni 1820 in dem von Abel gegründeten »Conservateur Littéraire« erschien. Bis zum nächsten Jahr veröffentlichte Victor Hugo dort 112 Artikel und 22 Gedichte.


  Obwohl Victor wusste, dass Eugène heimlich in ihre frühere Spielgefährtin Adèle Foucher aus Paris verliebt war, setzte er alles daran, ihre Aufmerksamkeit auf sich zu ziehen, was ihm auch gelang. Der Widerstand seiner Mutter gegen diese Verbindung erhöhte für Victor den Reiz der Romanze. Bereits kurz nach dem Tod von Sophie Hugo am 27. Juni 1821 verlobte sich das Paar. Der Vater von Victor Hugo billigte die Verbindung und im Gegenzug erkannte sein Sohn dessen Beziehung zu Catherine Thomas an. Die Erfahrung der Liebe forderte Victors lyrische Begabung heraus, sodass neben die Oden mit royalistischen Themen nun auch andere Gedichte traten. Die Sammlung »Odes et poésies diverses« brachte ihm eine königliche Gratifikation ein, und so konnte mit diesem finanziellen Rückhalt am 12. Oktober 1822 Hochzeit gehalten werden – Eugène fristete seit diesem Tag sein Leben in einer Nervenheilanstalt.


  Da es sich von der Schriftstellerei besser leben ließ, wenn man den Geschmack der Zeit bediente, schrieb Victor Hugo 1823, nach dem Vorbild von Ann Radcliffe und Walter Scott, den Schauerroman »Han von Island«. Begeistert von diesem Werk, lud ihn Charles Nodier ein, an seinem Dichterzirkel, dem ersten »Cénacle«, teilzunehmen, zu dem auch Alfred de Vigny gehörte. Hugo veröffentlichte in der nächsten Zeit weitere Oden und 1826 eine überarbeitete Fassung von »Bug Jargal«. Im Jahr zuvor war Victor Hugo zur Krönung Karls X. geladen und wenig später zum Ritter der Ehrenlegion ernannt worden. Sein am 3. November 1826 geborener Sohn erhielt daher den Namen Charles – der erste Sohn Léopold war bereits nach zwei Monaten gestorben. Mit der 1824 geborenen Tochter Léopoldine war der Name seines Vaters gewürdigt worden. 1828 wurde dann François-Victor und 1830 Adèle geboren.


  WANDLUNG ZUM ROMANTIKER


  Die Versöhnung mit dem Vater hatte Victor Hugo mit zunehmender Begeisterung für Napoleon erfüllt, und beeindruckt vom Erfolg der romantischen Oper »Der Freischütz« von Carl Maria von Weber sowie von der Shakespeare-Renaissance, griff er ein historisches Thema auf, gestaltete es im Stil Shakespeares und versah es mit einem provokativen Vorwort. Das Drama »Cromwell« wurde zwar erst 1956 aufgeführt, aber das Vorwort wirkte nach seinem Erscheinen im Dezember 1827 als Manifest der romantischen Bewegung in Frankreich. In einer Absage an die Regeln des klassischen Dramas forderte Hugo die Verbindung von Tragik und Komik bis hin zum Grotesken.


  »DER GLÖCKNER VON NOTRE-DAME«


  
    Schon im Frühwerk Victor Hugos sind subjektives dichterisches Anliegen und gesellschaftlich-politische Intention miteinander verbunden.


    Als antiklassisch eingestellter Exponent der Romantik forderte Hugo, die Trennung der Gattungen der Literatur aufzuheben und sich nicht auf die Darstellung des Schönen und Guten zu beschränken. Stattdessen solle man anerkennen, dass »das Hässliche neben dem Schönen existiert, das Ungeregelte neben dem Anmutigen, das Groteske als Kehrseite des Erhabenen, das Schlechte mit dem Guten, der Schatten mit dem Licht«.


    Diese Ideen setzte Hugo in seinem 1831 erschienenen Roman »Notre-Dame de Paris«, in Deutschland bekannt als »Der Glöckner von Notre-Dame«, um. Die 1482 spielende melodramatische Geschichte um den düsteren Dompropst Frollo, den verkrüppelten Glöckner Quasimodo und die schöne Zigeunerin Esmeralda ist einer der bedeutendsten historischen Romane des 19. Jahrhunderts.


    Hugos ausladende Reflexionen thematisieren die spätmittelalterliche Ideenwelt in einer Weise, dass zugleich auch die geistige Situation seiner Zeit problematisiert wird.

  


  Der Tod seines Vaters am 28. Januar 1828 und der Misserfolg des Dramas »Amy Robsart« warfen Hugo kaum zurück. Vielmehr stürzte er sich geradezu in die Arbeit, sodass das Jahr 1829 wohl sein produktivstes war. Zunächst erschien der Gedichtband »Aus dem Morgenland«, der auf der von Lord Byron und dem griechischen Freiheitskampf ausgelösten Orientalismuswelle schwamm, wobei Hugo gleichzeitig auf die Versmaße des Renaissancedichters Pierre de Ronsard zurückgriff. Den Roman »Der letzte Tag eines Gerichteten« musste Hugo später mit einem Vorwort versehen, damit sein Plädoyer gegen die Todesstrafe deutlicher wurde, denn das Buch besteht überwiegend aus einem inneren Monolog des Verurteilten. Das Drama »Marion De Lorme« über eine Kurtisane zur Zeit Ludwigs XIII. wurde zunächst verboten. Auch die Arbeit am »Glöckner von Notre-Dame« nahm in diesem Jahr ihren Anfang. Das Versdrama »Hernani, oder die castilianische Ehre« über einen spanischen Geächteten und Banditen, das durch eine Mischung aus höfischer und volkstümlicher Sprache provozierte, wurde ebenfalls größtenteils 1829 geschrieben. Die regelmäßig von – teilweise inszenierten – Tumulten begleiteten Aufführungen von »Hernani« machten Hugo berühmt, den Roman sogar populär. Chateaubriand trat ihm den Rang an der Spitze der französischen Literatur nach einer Aufführung mit den Worten ab: »Je m’en vais, Monsieur, et vous venez« (»Ich trete ab, mein Herr, und Sie kommen«).


  RUHM UND ANERKENNUNG


  Victor Hugo hat viel dazu beigetragen, die Sprache der Gefühle auf der Bühne und in der erzählenden Literatur hoffähig zu machen. In den beiden letzten Werken fand sich auch das Thema, das Hugo in Variationen immer wieder beschäftigen sollte: die unheilvolle Art, auf die sich menschliche Leidenschaften und gesellschaftliche Kräfte in das (göttliche) Schicksal mischen. Mit dieser Interpretation des menschlichen Lebens gelang es Hugo, den unterschiedlichsten Personen und Anliegen seine Sympathie zu versichern, ohne doch jemals einer Partei oder Sache eindeutig angehören zu müssen. Gerade noch Sprecher der Helden im Kampf um die Freiheit und Spötter auf die Monarchie, etwa in »Der König amüsiert sich« (1832), erlangte er schon bald die Gunst der Herzogin von Orléans. Bei den Proben zu »Lucrezia Borgia« lernte Hugo eine schöne, aber wahrscheinlich unbegabte Schauspielerin kennen. Da seine Frau Adèle eine Liebschaft mit seinem Dichterfreund Charles-Augustin Sainte-Beuve hatte, begann er 1833 ein Verhältnis mit Juliette Drouet, das 50 Jahre währen sollte.


  
    ›Nichts ist mächtiger als eine Idee zur richtigen Zeit.‹


    Victor Hugo

  


  Passend zur Julirevolution von 1830 hatte Hugo 1833 dem Drama »Marie Tudor« ein »Tagebuch eines jungen Jakobiners« beigegeben. In dem Jahr, als es zum Bruch mit Saint-Beuve kam, veröffentlichte er den Roman »Claude Gueux« (1834), der sich kritisch mit der Todesstrafe auseinander setzte. In dem Theaterstück »Ruy Blas« (1838) ließ er, in Alexandrinern sprechend, einen spanischen Minister gesellschaftliche Reformen durchführen, bis eine Intrige zur Katastrophe führt. Das Stück wurde ein passabler Erfolg, dennoch musste sich Hugo insgesamt vier Mal bewerben, bis er 1841 in die Académie française aufgenommen wurde. Der Dichter genoss nun seinen Ruhm und führte ein mondänes Leben. Er verkehrte am Hof des Bürgerkönigs Louis-Philippe, unternahm einige Reisen mit seiner Geliebten und begann zu zeichnen und Bühnenbilder zu entwerfen.


  1842 veröffentlichte er »Notizen von einer Rheinreise«, einen Reisebericht in Briefform, in dem er großzügig Ideen aus einem Buch seines Bruders Abel, »La France pittoresque« (1835), aufgriff und verarbeitete. Durch den Misserfolg des Stückes »Die Burggrafen« im März 1843 fühlte er sich gekränkt und verzichtete lange auf das Schreiben von weiteren Theaterstücken. Im September desselben Jahres ereignete sich ein tragisches Unglück, das Hugo sehr mitnahm: Wenige Monate nach ihrer Heirat ertranken seine Tochter Léopoldine und ihr Ehemann Charles Vacquerie in der Seine bei Villequier. Einige der Gedichte, in denen Hugo ihren Tod beweinte, finden sich in den »Les contemplations« (1856). Hugo tröstete sich auch durch ein ausschweifendes Leben. Er begann 1844 eine zusätzliche Liaison mit Léonie Biard, der Frau eines Malers. Erstaunlicherweise billigten sowohl seine Frau als auch Juliette diese weitere Geliebte. Zu dieser Zeit arbeitete Hugo an einem großen Unterhaltungsroman mit dem Titel »Die Elenden«. Vorbild war Eugène Sues 1842/43 erschienener Roman »Die Geheimnisse von Paris«. Die wichtigste Anregung für beide waren die 1828/29 herausgekommenen Memoiren von François Vidocq, einem zwielichtigen Militär, der am Aufbau der Geheimpolizei mitgewirkt hatte.


  Nach den Unruhen in Paris dankte Louis-Philippe am 24. Februar 1848 ab. Hugo begann sich verstärkt in der Politik zu engagieren, insgesamt jedoch eher mit geringerem Erfolg. Neben seinem andauernden Kampf gegen die Todesstrafe ist besonders sein Engagement für die Pressefreiheit bemerkenswert. Victor Hugo besaß ohne Zweifel die Fähigkeit, in wohlgesetzte Worte zu fassen, was viele seiner Mitmenschen bewegte. Louis Bonaparte, der Neffe Napoleons I., bat ihn sogar um die Unterstützung seiner Kandidatur bei den Präsidentschaftswahlen. Obwohl Hugo 1849 als Kandidat der Rechten in die Nationalversammlung gewählt wurde, entfernte er sich immer weiter von der konservativen Politik Louis Bonapartes. Als dieser 1851 putschte, weil die Beschränkung der präsidialen Amtszeit nicht aufgehoben wurde, musste Victor Hugo am 11. Dezember nach Belgien fliehen. Zusammen mit 65 weiteren Abgeordneten wurde er aus Frankreich verbannt.


  
    ›Zu glauben ist schwer, nichts zu glauben ist unmöglich.‹


    Victor Hugo

  


  DIE ZEIT IM EXIL


  Hugo lebte zunächst sieben Monate mit Sohn Charles und Juliette Drouet in Brüssel. Hier begann er mit dem neuen französischen Kaiser abzurechnen: Er schrieb die Schmähschrift »Napoléon der Kleine«, arbeitete an einer »Geschichte des Verbrechens« (die er jedoch erst 1877/78 veröffentlichte) und besang die »Züchtigungen« (»Les châtiments«, 1853). Nach der Veröffentlichung der Schmähschrift verließ Hugo Brüssel und die ganze Familie traf sich Anfang August auf Jersey. Während eines Besuches führte die Lyrikerin Delphine de Girardin, die einen literarischen Salon betrieb, Hugo in den Spiritismus ein. Diese neue »Erfahrung« regte seine Fantasie an, sodass der Symbolismus seiner Dichtungen stärker wurde und die Beschäftigung mit Religion zunahm. 1854 schrieb er an zwei umfangreichen Gedichtzyklen, an denen er Jahre später weiterarbeitete und die erst posthum erschienen sind (»Das Ende des Teufels«, 1886, »Gott«, 1891). Sie bilden eine Trilogie mit »Die Legende der Jahrhunderte«, worin Hugo unter dem Einfluss Dantes versuchte, im Durchgang durch die verschiedenen Zeitalter den menschlichen Fortschritt zu beschwören (drei Teile 1857, 1877, 1883). Antimonarchistische Äußerungen zwangen Hugo am 31. Oktober 1855 Jersey zu verlassen. Er ging nach Guernsey und erwarb am 16. Mai 1856 mit den Einnahmen der erfolgreichen »Contemplations« als Wohnsitz »Hauteville House«, das er in der Folgezeit selbst einrichtete. Die Geliebte logierte immer in erreichbarer Nähe. Mit den Worten: »Ich kehre zurück, wenn die Freiheit zurükkkehrt«, lehnte Hugo am 18. August 1859 eine Amnestie durch Napoleon III. ab. Einerseits gefiel er sich in der Rolle als Märtyrer, andererseits hatte er sich an die Landschaft gewöhnt und festgestellt, dass er hier mehr Zeit zum Schreiben fand als in der Stadt.


  Am 26. April 1860 nahm Hugo die Arbeit an seinem Roman »Die Elenden« wieder auf. Das ursprüngliche Manuskript enthielt alle wesentlichen Aspekte der Handlung, nun fügte er auf Hunderten von Seiten Beschreibungen von Paris und historische Exkurse ein. 1862 kam das zehnbändige Werk heraus. Gustave Flaubert, der Hugo durchaus bewunderte, befand, es sei »nicht erlaubt, die Gesellschaft so falsch zu malen, wenn man der Zeitgenosse von Balzac und Dickens« sei. Hugo ging es jedoch nie um Realismus, sondern um die Wahrheit in einem religiösen und moralischen Sinn durch eine überspitzte Darstellung der Alltäglichkeit.


  »DIE ELENDEN« – PLÄDOYER FÜR DIE SOZIAL UNTERDRÜCKTEN


  
    Als ein Hauptwerk der sozialkritischen Schaffensperiode im Spätwerk Victor Hugos gilt der 1862 erschienene Roman »Les misérables« (»Die Elenden«). In ihm wird das Schicksal des in jungen Jahren wegen einer Bagatelle zu 20 Jahren Haft verurteilten Jean Valjean nach seiner Freilassung und seinem Versuch, den Weg zurück in die Gesellschaft zu finden, geschildert.


    Vom wohltätigen Bischof unterstützt, erlangt Valjean mit der Gründung einer kleinen Industrie rasch Ansehen und Wohlstand, wird Bürgermeister und kümmert sich fürsorglich um ein verwaistes Mädchen. Doch kommt er erneut in Konflikt mit Gesetz und Gesellschaft. Verurteilung, Flucht und ein weiterer Versuch, wieder in der Gesellschaft Fuß zu fassen, folgen.


    Der vor dem historischen Hintergrund der Restauration, der Julirevolution und der Aufstände der Jahre 1832 bis 1834 vor allem in den Pariser Elendsvierteln spielende Roman vermittelt Hugos Sicht, dass nur eine tief greifende Neuordnung der Gesellschaft die Elenden »befreien« könne, und wird unter dem Einfluss frühsozialistischer Thesen zum Plädoyer für die sozial Unterdrückten.

  


  Hugo war weniger ein Erzähler als vielmehr ein Visionär. Das wird deutlich in den Bemerkungen, die er seinem nächsten Roman »Die Arbeiter des Meeres« (1866) voranstellte. Im Spannungsfeld von rauer Natur und moderner Dampfmaschinentechnik wird hier eine dramatische Liebesgeschichte erzählt. Das Leben spielt sich, so Hugo, zwischen Religion, Gesellschaft und Natur ab, wobei Aberglauben, Vorurteile und Elementargewalten die menschliche Entwicklung behinderten. Der Kampf mit der Gesellschaft stand dann wieder verstärkt im Mittelpunkt seines nächsten Romans, »Der lachende Mann« von 1869. In der Zeit des Exils entstanden auch der herausragende Gedichtband »Les Chansons des rues et des bois« (1865) und sein letzter Roman über den royalistischen Widerstand gegen die Französische Revolution, »Dreiundneunzig« (1874). Bereits 1863 veröffentlichte Adèle Hugo »Victor Hugo spricht mit einem Zeugen über sein Leben«. Im selben Jahr verließ die Familie Guernsey und ließ Hugo dort allein zurück. Am 27. August 1868 erlag Adèle Hugo einem Herzinfarkt – ihr Verlust wurde nur durch die Geburt zweier Enkelkinder gemildert. Als 1870 seine beiden Söhne in Paris verhaftet wurden, machte sich Hugo auf den Weg in die französische Metropole.


  TRIUMPH IN PARIS


  Nachdem am 2. September Napoleon III. in Sedan von den Deutschen gefangen genommen worden war, wurde am 4. September die Republik ausgerufen. Am nächsten Tag erreichte Hugo die Stadt. Er erhielt einen triumphalen Empfang als unbeugsamer Vertreter der Demokratie und wurde in die in Bordeaux tagende Nationalversammlung gewählt. Der Tod seines Sohnes Charles veranlasste ihn, in das besetzte Paris zu reisen. Vor dem Aufstand der Kommune wich Hugo von dort nach Brüssel aus. Obwohl er die Bewegung nicht billigte, verurteilte er doch ihre gewaltsame Unterdrückung. Seine erklärte Bereitschaft, verfolgte Kommunarden aufzunehmen, führte zu seiner Ausweisung aus Brüssel, woraufhin er wieder nach Paris zurückkehrte. Einige Monate später folgte ihm seine psychisch kranke Tochter, die am 17. Februar in eine Anstalt eingewiesen wurde. Im darauf folgenden Jahr starb François-Victor an Tuberkulose. Zudem kam es zu einem ernsten Zerwürfnis mit Juliette Drouet über Hugos Verhältnis mit seiner neuen Haushälterin. Es gelang ihm jedoch, sich mit ihr zu versöhnen – und sie weiterhin zu betrügen. Daran änderte auch der Schlaganfall nichts, den er am 27. Juni 1878 erlitt. Aber er konnte nicht mehr schreiben; alle weiteren Veröffentlichungen stammten aus der Schublade. Überblickt man sein Leben, erscheint Heinrich Heines Ansicht, ein »Hugoist« sei die gesteigerte Form eines Egoisten, durchaus berechtigt. Der Beginn des 80. Lebensjahres von Hugo wurde in ganz Frankreich gefeiert und ihm zu Ehren die Avenue d’Eylau in Avenue Victor Hugo umbenannt. Im Jahr darauf starb Juliette Drouet am 11. Mai 1883 an Magenkrebs. Victor Hugo folgte ihr am 22. Mai 1885; er erlag einem Herzinfarkt. Er wurde unter dem Arc de Triomphe aufgebahrt, wie 1840 Napoleons Asche, und am 1. Juni im Panthéon beigesetzt.


  WICHTIGE WERKE HUGOS


  
    Bug Jargal (1819, Neufassung 1826)


    Han von Island (1823)


    Cromwell (1827)


    Aus dem Morgenland (1829)


    Der letzte Tag eines Gerichteten (1829)


    Hernani, oder die castilianische Ehre (1830)


    Marion De Lorme (1831)


    Der Glöckner von Notre-Dame (2 Bände, 1831)


    Der König amüsiert sich (1832)


    Lucrezia Borgia (1833)


    Marie Tudor (1833)


    Claude Gueux (1834)


    Zur Literatur und Philosophie (2 Bände, 1834)


    Ruy Blas (1838)


    Notizen von einer Rheinreise (2 Bände, 1842)


    Die Burggrafen (1843)


    Les châtiments (1853)


    Les contemplations (2 Bände, 1856)


    Die Legende der Jahrhunderte (1857–83, 3 Bände)


    Die Elenden (10 Bände, 1862)


    Die Arbeiter des Meeres (3 Bände, 1866)


    Der lachende Mann (4 Bände, 1869)


    Dreiundneunzig (3 Bände, 1874)

  


  ADALBERT STIFTER


  


  DICHTER DES »SANFTEN GESETZES«


  Für die einen zählt Adalbert Stifter zu den größten Künstlern deutscher Poesie, für die anderen ist er kaum mehr als ein harmloser Blumen- und Käferpoet. In dieser Zwiespältigkeit seiner Außenwirkung spiegelt sich der innerste Antrieb seines künstlerischen Werkes wider: die Sehnsucht nach einer letzten, alle Gegensätze des Innen und Außen, des Großen und Kleinen, des Vergänglichen und Ewigen in sich bergenden, geheimnisvollen Einheit der menschlichen Existenz.


  
    23. 10. 1805


    Geburt in Oberplan (Südböhmen)


    1832


    Abbruch des Studiums; Tätigkeit als Hauslehrer


    1840–1850


    Veröffentlichung von 24 Erzählungen


    1850


    Ernennung zum Volksschulinspektor und Schulrat


    seit 1853


    Konservator der Denkmalpflege


    28. 1. 1868


    Tod in Linz

  


  Stifter hatte, wie er des öfteren erwähnte, eine schöne Kindheit: »In meiner Erinnerung ist lauter Sommer, den ich durch das Fenster sah, von einem Winter ist von damals gar nichts in meiner Erinnerung.« Er wurde am 23. Oktober 1805 als Sohn des Leinwebers und Leinwandhändlers Johann Stifter und seiner Frau Magdalena in Oberplan (heute Horní Planá) geboren, einem kleinen, damals deutschsprachigen Marktflecken bei Krumau im südlichen Böhmen, das zur Habsburgermonarchie gehörte. In dieser von Wiesen und Feldern, Hügeln und Tälern durchzogenen und von dunklen Wäldern gesäumten »epischen Landschaft«, wie er sie nannte, durch die sich die junge Moldau in herzförmiger Windung schlängelte (das so genannte »Moldauherz«), liegen die Wurzeln für Stifters tiefe Naturverbundenheit.


  Der kleine »Stifter-Bertl« war ein einfacher Bauernjunge, der mit dem Großvater gerne auf die Felder ging und zu Hause andächtig den Geschichten und Erzählungen seiner Großmutter lauschte. Erst mit dem überraschenden Tod des Vaters, der 1817 verunglückte, fiel ein erster Schatten auf die unbeschwerten Kindertage. Plötzlich war die Erfahrung des Entsetzens und des Grauens in sein Leben eingedrungen, und dies mit solcher Wucht, dass er für mehrere Tage gänzlich verstummte. Auf Drängen seines Großvaters kam Stifter im Alter von 13 Jahren auf das Gymnasium des Benediktinerstifts im nahe gelegenen Kremsmünster, wo sein Interesse für die Naturwissenschaften geweckt und seine Begabung für die musischen Fächer gefördert wurde. Seine ersten poetischen und zeichnerisch-malerischen Versuche stammen bereits aus dieser Zeit. Als er im Jahr 1826 das Gymnasium wieder verließ, hatte er zwar die besten Zeugnisse in der Tasche, aber keineswegs eine klare Vorstellung davon, was er eigentlich werden sollte. Er ging in die Hauptstadt Wien, um dort ein Studium der Rechtswissenschaften zu beginnen, besuchte aber nebenbei auch Vorlesungen in Physik, Mathematik und Astronomie. Die freie Zeit außerhalb der Universität war ganz seinen künstlerischen Neigungen vorbehalten. Er saß in den Literatencafés, wandelte durch die Säle der großen Gemäldegalerien, besuchte Theater- und Musikaufführungen.


  Bald stellte er fest, dass nicht die trockene Jurisprudenz, sondern die wunderbare Welt shakespearescher Dramen, beethovenscher Musik, der holländischen Malerei und der romantischen Erzählungen – von Ludwig Tieck, Joseph von Eichendorff, Clemens Brentano, Heinrich Heine und vor allem Jean Paul – seine eigentliche Berufung war. Diese Vorbilder finden sich besonders in den Urfassungen seiner frühen Schriften, die er später sprachlich glättete und zugunsten einer sachlicheren, teilweise auch harmonisierenden Darstellung überarbeitete.


  In den Sommerferien kehrte er stets in die geliebte Heimat zurück, um »dem ungeheuren Gewimmel von Menschen« zu entfliehen. Dort lernte er 1827 in dem kleinen Städtchen Friedberg Fanny Greipl, seine große Liebe, kennen, die sein weiteres Leben schicksalhaft und wie ein Schatten begleiten sollte. In den folgenden Jahren war er häufig zu Gast bei der wohlhabenden Greipl-Familie, um zusammen mit Fanny, ihrem Bruder und gemeinsamen Freunden Ausflüge in die umliegende Gegend zu machen. Er wusste, dass Fannys Eltern in ihm keine standesgemäße Partie sahen, solange er nur ein einfacher Student war, und dennoch blieb er schwankend und unentschieden zwischen Beruf und Berufung. Als er kurz vor dem Abschluss seines Examens stand, erschien er nicht zu den letzten noch ausstehenden mündlichen Prüfungen, deren Termine er schlicht »vergessen« hatte. Stattdessen gab er sich, was seine gemeinsame Zukunft mit Fanny betraf, lieber düsteren Vorahnungen hin: »(E)in Fremdling wird kommen und mit kalter Hand Dein Herz dahinführen, das mich und Dich unendlich glücklich gemacht hätte.« Als Stifter dann im Jahr 1832 sein Studium abbrach und auch bei seinen Bewerbungen um amtliche Lehrstellen nicht den nötigen Ehrgeiz zeigte, kam es ein Jahr später zum endgültigen Bruch. In der Folgezeit ließ er sich mehr und mehr vom großstädtischen Leben treiben, verkehrte in den vornehmen Häusern Wiens, wo er nicht selten als Hauslehrer tätig war, und zählte bald einen Kreis junger Aristokraten zu seinen Freunden, mit denen er über philosophische und ästhetische Ideale schwärmen konnte. Aus seiner Liaison mit der Putzmacherin Amalie Mohaupt, die aus einfachen Verhältnissen stammte, wurde bald eine Verlobung und schließlich sogar eine Ehe. Fanny blieb zwar zeitlebens Stifters »heiliger Engel« und »Braut seiner Ideen«, doch war es wohl Amalies zupackende Lebensart, die dem eher etwas kindlich gebliebenen Träumer den notwendigen Rückhalt gab, um seine noch etwas wirren Ideen in geordnetere Bahnen zu lenken.


  MALER UND ZEICHNER


  Dass sich Stifter nicht an einen Brotberuf binden wollte, war ihm bald klar, doch noch blieb er unentschlossen darin, ob er sich der dichtenden oder der bildenden Kunst zuwenden sollte. Die Dichtkunst erschien ihm zu erhaben, als dass er es gewagt hätte, sich ganz in ihren Dienst zu stellen. Selbst als er schon mit mehreren Erzählungen bekannt geworden war, gab er die Landschaftsmalerei als seinen eigentlichen Beruf an. Stifters künstlerischer Anspruch als Maler und Zeichner war es, »das Göttliche« in seinen »reizenden Gewandungen« darzustellen, und er griff dabei auf die religiöse Metaphorik von der Natur als dem Kleid Gottes zurück, die er mit seiner Kunst ästhetisch ins Werk zu setzen versuchte. Bis etwa 1835 war dieser Versuch durch das fast naive Bemühen um strenge Naturtreue bestimmt, was seinen Bildern oft den Charme von Sonntagsmalereien verlieh. Doch bereits bei der Akademieausstellung von 1839, bei der er mit fünf Gemälden vertreten war, zeigten sich Tendenzen, die über eine bloße Biedermeieridylle hinausweisen und sich in späteren Arbeiten noch verstärkten. Statt der unverfälschten Wiedergabe imposanter, erhabener Gebirgslandschaften – etwa »Königssee und der Watzmann« – traten nun alltägliche Motive in den Vordergrund, bei denen es vor allem um Stimmungsgehalte und atmosphärische Zustände als Ausdruck eines Weltgefühls ging. Mit seinen späteren Wolken- und Felsstudien, seinen Fluss- und ungarischen Landschaftsbildern, in denen alles auf den Augenblickseindruck abgestellt ist, gelangte er schließlich zur Originalität eines neuen künstlerischen Ansatzes, der bereits Stilelemente des aufkommenden Impressionismus vorwegnahm. All diese Bilder führten ins Zentrum seiner Kunstanschauung, die darin bestand, die Ruhe in der Bewegung und das Flüchtige im Festen so einzufangen, dass die Natur in ihrer »Lebendigkeit« – etwa in den Oberflächenstrukturen von Steinen und geologischen Formationen oder im Schattenspiel des reflektierenden Lichts – auf eine höhere, religiöse Ordnung hin durchsichtig werden konnte.


  AUTODIDAKT DER LANDSCHAFTSMALEREI


  
    Noch im Jahr 1847 führte Wiens »Neues allgemeines Künstlerlexikon« Stifter unter dem Vermerk: »Stifter, Adalbert: Maler zu Wien, ein jetzt lebender Künstler. Er widmet sich dem Genrefach und ist auch als belletristischer Schriftsteller bekannt.«


    Neben dem Zeichen- und Malunterricht, den er in Kremsmünster erhalten hatte, versuchte er sich als Autodidakt in der Landschaftsmalerei zu vervollkommnen. Entscheidende Prägung erhielt er dabei durch die Wiener Landschaftsmalerei, die sich seit 1800 zu einer eigenen Stilrichtung, dem so genannten Wiener Biedermeier, herausgebildet hatte und deren Kennzeichen die präzise Schilderung des Naturwirklichen war.


    Vorbilder waren der Maler Johann Fischbach, der Stifter seine Gemälde zum Selbststudium zur Verfügung stellte, sowie die holländische Landschaftsmalerei des 17. Jahrhunderts, die er in den großen Museen Wiens kennen gelernt hatte.

  


  Welch hohen Anspruch Stifter an sich selbst als bildenden Künstler stellte, zeigt sich darin, dass er seit Beginn des Jahres 1854 14 Jahre lang ein »Tagebuch über Malerarbeiten« führte, in dem er jede Stunde protokollierte, die er seinen Bildern widmete. Viele davon hielten seinem Urteil nicht stand, wurden unvollendet liegen gelassen oder verbrannt. Zu den bekanntesten unter den erhalten gebliebenen Bildern Stifters gehören »Holländische Mondlandschaft«, »Der Wasserfall im Hochgebirge«, »Die Ruine Wittinghausen I und II«, »Fabrikgarten in Schwadorf«, »Motiv aus Neuwaldegg I und II«, »Blick auf die Beatrixgasse in Wien«, »Blick auf Wiener Vorstadthäuser«, »Umgestürzte Baumwurzel«, »Felsstudie I und II«, »Wolkenstudie I und II«, »Bewegung I und II«, »Waldrücken«. Aber auch wenn er gelegentlich eines seiner Bilder verkaufte, konnte er davon nicht leben. Sein tägliches Brot musste er sich zunächst in verschiedenen Anstellungen als Hauslehrer verdienen.


  ERZIEHER UND MENSCHENFREUND


  Sowohl seiner weit reichenden Kenntnisse in den Natur- und Geisteswissenschaften als auch seiner pädagogischen Fähigkeiten wegen wurde Stifter bald zu einem gefragten Privatlehrer in den adligen Häusern Wiens. Zu seinen bekanntesten Schülern zählte der älteste Sohn des Fürsten Klemens von Metternich, des Staatskanzlers und leitenden Ministers Österreichs, den er zwischen 1843 und 1846 in Mathematik und Physik unterrichtete. Stifters erzieherisches Ideal beruhte auf dem Gedanken, dass eine umfassende Bildung nur durch ein ausgewogenes Verhältnis von wissenschaftlichen und musischen Fächern zu gewährleisten sei, und er orientierte sich dabei am Vorbild seiner eigenen Lehrer in Kremsmünster, aber auch an den Ideen von Jean-Jacques Rousseau und vor allem von Wilhelm von Humboldt. Sein pädagogisches Bekenntnis lautete: »Wer sittlich frei ist, kann es staatlich sein, ja ist es immer; den andern können alle Mächte der Erde nicht dazu machen. Es gibt nur eine Macht, die es kann: Bildung. Darum erzeugte sich in mir eine ordentliche krankhafte Sehnsucht, die da sagt: ›Lasset die Kleinen zu mir kommen‹, denn durch die, wenn der Staat ihre Erziehung und Menschen in erleuchtete Hände legt, kann allein die Vernunft, die Freiheit, gegründet werden, sonst ewig nie!« Für dieses Ideal setzte er sich nicht nur als Hauslehrer, als Verfasser journalistischer Beiträge und als Berater der oberösterreichischen Landesregierung in bildungspolitischen Fragen sowie als Schulrat ein, sondern auch in seinem dichterischen Werk – vor allem in den »Feldblumen« und im »Nachsommer« –, in dem er frei von den Zwängen staatlicher Aufsichtsbehörden seinen utopischen Erziehungs- und Bildungsentwürfen freien Lauf lassen konnte.


  Als Stifter 1850 zum Volksschulinspektor und Schulrat ernannt wurde, bemühte er sich um eine umfassende Schulreform. Er gründete in Linz eine Realschule, war mit der Einrichtung einer Lehrerbildungsanstalt beschäftigt, reiste zu Schulinspektionen über Land, schrieb Berichte, saß in verschiedenen Kommissionen und erarbeitete zusammen mit seinem Freund Johannes Aprent ein »Lesebuch zur Förderung humaner Bildung«. Neben all diesen Aufgaben setzte er sich seit 1853 als Konservator der Denkmalpflege für die Erhaltung und Instandsetzung alter Kunstschätze des Landes ein.


  »FELDBLUMEN« – DAS MODELL EINER IDEALEN BILDUNGSANSTALT


  
    Bereits in der frühen Erzählung »Feldblumen« (1841) findet sich das Modell einer idealen Bildungsanstalt, wie sie Stifter seit der griechischen Antike bis hin zur Epoche der Aufklärung immer wieder, wenn auch nur punktuell und annäherungsweise, verwirklicht sah.


    Die hier entworfene Bildungseinrichtung, Tusculum genannt, sollte eine am See gelegene kleine Siedlung mit zwei bis vier Landhäusern in griechischem Stil sein, in der sich auch eine Sternwarte, ein physikalisches Laboratorium, gläserne, lichtdurchflutete Unterrichtsräume, Blumen-, Obst- und Gemüsegärten sowie verschiedene Tiergehege befänden. In jedem der Häuser sollte ein junges Ehepaar wohnen, die beide zugleich wissenschaftlich und künstlerisch tätig wären und sich auf diese Weise bemühten, eine »Schönheitswelt« aufzubauen und »das Reich der Vernunft auf Erden zu gründen«.


    Der Schulalltag in Österreich sah Mitte des 19. Jahrhunderts dagegen anders aus: schlecht bezahlte Lehrer, heruntergekommene Schulgebäude, weit verbreitete Kinderarbeit und eine rückständige Pädagogik.

  


  Trotz der anfänglichen Freude über die Vielfalt seiner Aufgaben ließen ihn die hohe Arbeitslast und die ständigen Auseinandersetzungen mit den Behörden allmählich mürbe werden: »(D)a habe ich wohl selber einen Fehler gemacht, dass ich die Ameisen, welche das Amt oft im Kopf anhäuft und dafür die Singvögel im selben nicht aufkommen lässt, zu gering anschlug.« Hinzu kam auch, dass die mit der Revolution 1848 erwarteten politischen und sozialen Fortschritte, auf die auch Stifter hoffte, nicht nur ausblieben, sondern sich eher noch ins Gegenteil verkehrten. Seine Vorschläge und Anträge wurden immer öfter abgelehnt, seinem »Lesebuch« wurde die Genehmigung für den Schulgebrauch versagt und die Bildungsreformen wurden zurückgedrängt. Als schließlich die Schulen 1855 der kirchlichen Aufsicht unterstellt wurden, sah sich Stifter nur noch zum bloßen Vollzugsorgan geistlicher Funktionsträger degradiert. Als ihm dann ein Jahr später auch noch die Inspektion der Linzer Realschule entzogen wurde, hätte er sein Amt als Schulrat am liebsten niedergelegt, doch war er auf das damit verbundene Jahresgehalt angewiesen, um sich einigermaßen frei von Existenznöten seiner eigentlichen Passion, dem Schreiben, widmen zu können.


  ERZÄHLER UND DICHTER


  Zwischen 1840 und 1850 veröffentlichte Stifter 24 Erzählungen, die ihn als Autor schnell bekannt machten. Diese Erzählungen wiesen häufig autobiografische Züge auf – Kindheitserinnerungen, der Schmerz über die gescheiterte Beziehung mit Fanny, das hohe Künstlerideal und das Gefühl der eigenen Unzulänglichkeit. In ihrem Stil waren sie noch stark an die romantische Dichtung eines E.T.A. Hoffmann und Jean Paul angelehnt. »Der Condor« (1840), sein Erstlingswerk, schildert das Erlebnis einer abenteuerlichen Ballonfahrt, die die Flucht aus der beengten bürgerlichen Welt und die Sehnsucht nach dem Grenzenlosen symbolisiert. »Das Heidedorf«, das im selben Jahr erschien, handelt von dem Knaben Felix, der nach enttäuschter Liebe sein Dorf verlässt und in die Fremde zieht, um dann Jahre später als berühmter Gelehrter und Dichter – als »König der Herzen« – zurückzukehren und sich ganz in den Dienst der dörflichen Gemeinschaft zu stellen. Ein Grundmotiv, das in Stifters Erzählungen immer wiederkehrt, ist der plötzliche, schicksalhafte Einbruch menschlichen Leids in die erhabene Schönheit der Natur, die sich davon jedoch fast unberührt zeigt. So zum Beispiel in der Erzählung »Der Hochwald« (1841), in der die märchenhafte Ruhe und Idylle böhmischbayerischer Waldlandschaften von unerwarteten Kriegswirren heimgesucht wird. Stifter beschreibt mit anschaulicher, metaphernreicher Bildhaftigkeit einen der Schauplätze, den Plöckensee, an dem diese zwiespältige Regungslosigkeit der Natur deutlich wird: »(E)in unheimlich Naturauge … – tiefschwarz – überragt von der Stirne und Braue der Felsen, gesäumt von der Wimper dunkler Tannen – drin das Wasser regungslos, wie eine versteinerte Träne.«


  1853 erschien »Bunte Steine«, eine Sammlung kurzer Geschichten, die Stifter zwar wiederholt als Kindergeschichten bezeichnete, die in Wirklichkeit aber keine Geschichten für, sondern über Kinder sind. Berühmt geworden ist die »Vorrede« zu diesen sechs Geschichten, von denen jede einen Gesteinsnamen symbolisch als Titel trägt – Granit, Kalkstein, Turmalin, Bergkristall, Katzensilber, Bergmilch. In der Vorrede wird die Theorie des »sanften Gesetzes« entfaltet, welches Stifters gesamtes künstlerisches Werk unterschwellig durchzieht. Im Kern besagt dieses Gesetz, das die landläufigen Ansichten von Groß und Klein außer Kraft setzen will, nichts anderes, als dass selbst das Kleinste, Unbedeutendste und Unscheinbarste noch auf das Ewige hin durchsichtig zu werden vermag. Groß in der Geschichte der Menschen seien nicht die extremen Gefühlsausbrüche wie Zorn, Hass oder Begierde, sondern vielmehr ein »ganzes Leben voll Gerechtigkeit, Einfachheit, Bezwingung seiner selbst, Verstandesgemäßheit, Wirksamkeit in seinem Kreise, Bewunderung des Schönen, verbunden mit einem heiteren, gelassenen Sterben«. Exemplarisch wird dieses Gesetz in Kindergeschichten entwickelt, weil diese nach Stifter der Natur und dem Urzustand der Menschheit noch am nächsten stehen. In der damaligen Zeit der gesellschaftlichen und politischen Umbrüche war ihnen jedoch kein Erfolg beschieden. Sie wurden als eine Wunschwelt schöner Harmonie und gegenwartsferner Idylle abgetan und als eine Dichtung bespöttelt, die nur die »Käfer und Butterblumen« zu schildern vermag (Friedrich Hebbel).


  STIFTERS »STUDIEN« – HÖHEPUNKTE DER NOVELLISTIK DER BIEDERMEIERZEIT


  
    Adalbert Stifter zählt zu den bedeutenden Novellisten, die seine Zeit so zahlreich hervorgebracht hat. Seine sechs Novellenbände »Studien« (1844–50), deren Titel er in Anlehnung an die Malerei wählte, zeigen den Autor als Meister der detaillierten Beschreibung einer oft – als Spiegelbild und Widerpart der Protagonisten – symbolisch überhöhten Landschaft. Charakteristisches Motiv ist die Überwindung von Leidenschaften und Schicksalsschlägen durch Entsagung.


    Das in seinen Werken konsequent umgesetzte ethisch-ästhetische Programm Stifters ist als »sanftes Gesetz« bekannt geworden: Das »Wehen der Luft, das Rieseln des Wassers, das Wachsen der Getreide, das Wogen des Meeres, das Grünen der Erde« ist größer als »das prächtig einherziehende Gewitter« oder der »Feuer speiende Berg«, denn auch sie sind nur »Wirkungen viel höherer Gesetze«. Schon gar nicht kann der Mensch das Maß aller Dinge sein, denn auch er ist dem »sanften Gesetz« des Naturnotwendigen unterworfen, »wodurch das menschliche Geschlecht geleitet wird«.


    Man mag darin die für das Biedermeier typische Selbstbescheidung erblicken, sofern nur dabei nicht der künstlerische Rang seines Werks unterschätzt wird.

  


  Stifter selbst hingegen distanzierte sich von einer Literatur, die rein auf gegenwartsbezogene Tendenzen ausgerichtet war, ging es ihm doch nicht um die »Befriedigung flüchtiger Begierden«, sondern allein um die »Erfüllung eines schönen Gemütes«. Die letzten Jahre seines Lebens widmete er sich ganz seinen großen epischen Werken. 1857 erschien »Der Nachsommer«, ein sich am Vorbild von Goethes »Wilhelm Meister« orientierender utopischer Erziehungs- und Bildungsroman in drei Bänden, in dessen Zentrum die Vervollkommnung des Individuums durch Bildung und die Hoffnung auf eine die Gesellschaft verändernde Kraft der Künste stand. Friedrich Nietzsche sah in ihm einen der wenigen Höhepunkte deutscher Prosa, von Stifters Zeitgenossen aber wurde er abgelehnt. Zunehmend vereinsamt und von Krankheiten geplagt, nahm er daraufhin sein zweites großes Projekt in Angriff, das er schon seit den 1840er-Jahren mit sich herumgetragen hatte und endlich zum Abschluss bringen wollte. Es sollte ein historischer Roman über die Geschichte des südböhmischen Grafengeschlechts der Rosenberger sein, das im 12. und 13. Jahrhundert in seiner Heimat regierte. Dargestellt wird der Aufstieg des kleinen Adligen Witiko zum Begründer der Rosenberger, dann die Entstehung des Herzogtums und Königreichs Böhmen bis hin zu dessen Eingliederung in das deutsche Reich. Dieser Roman mit dem Titel »Witiko« erschien zwischen 1865 und 1867 ebenfalls in drei Bänden. Stifters Krankheit – er litt an einer Leberzirrhose und Nervenkrankheit – verschlimmerte sich danach zusehends. In der Nacht vom 25. auf den 26. Januar 1868 unternahm er einen Selbstmordversuch, indem er sich mit dem Rasiermesser in den Hals schnitt. Zwei Tage später verstarb er an den Folgen.


  WICHTIGE LITERARISCHE WERKE


  
    Studien (Novellen, 6 Bände, 1844–50), darin u.a.:


    Der Condor (1840)


    Das Heidedorf (1840)


    Der Hochwald (1840)


    Feldblumen (1841)


    Die Mappe meines Urgroßvaters (1841)


    Der Hagestolz (1842)


    Abdias (1842)


    Brigitta (1843)


    Die Landschule (Essay, 1849)


    Bunte Steine (Erzählungen, 2 Bände, 1853)


    Über den geschnitzten Hochaltar in der Kirche zu Kefermarkt (Essay, 1853)


    Der Nachsommer (Roman, 1857)


    Nachkommenschaften (Erzählung, 1864)


    Witiko (Roman, 3 Bände, 1865–67)


    Der Kuss von Sentze (Erzählung, 1866)


    Der fromme Spruch (Erzählung, 1869)


    Erzählungen (1869)

  


  CHARLES DICKENS


  


  STIMME DES NATIONALEN GEWISSENS


  Kein Autor, nicht einmal Shakespeare, lebt im Bewusstsein der Briten in so vielen Gestalten fort wie Charles Dickens. Von den mehr als tausend Figuren, die sein Werk bevölkern, sind viele in die englische Alltagsmythologie eingegangen, sodass sie auch denen vertraut sind, die die Werke gar nicht kennen. Er ist als Einziger unter den großen Viktorianern in die Weltliteratur eingegangen und steht ebenbürtig neben Balzac, Flaubert und Dostojewskij.


  
    7. 2. 1812


    Geburt in Portsmouth


    1827


    Tätigkeit als Schreiber


    ab 1829


    Tätigkeit als Berichterstatter


    1834


    Beginn seiner literarischen Laufbahn


    1841


    Amerikareise


    9. 6. 1870


    Tod in Gadshill Place

  


  Charles John Huffam Dickens, wie er mit vollem Namen hieß, wurde am 7. Februar 1812 als zweites von acht Kindern in Portsmouth geboren. Sein Vater, von Beruf Marinezahlmeister, war ein sympathischer, jedoch willensschwacher Mann, den er später als den liebenswerten Mr. Micawber in »David Copperfield« porträtierte und danach noch einmal für den nicht ganz so liebenswerten Mr. Dorrit als Modell nahm. Die Mutter war mit ebenso wenig praktischem Sinn begabt, doch fehlte ihr die ausgleichende Liebenswürdigkeit. Als Dickens fünf Jahre alt war, zog die Familie nach Chatham bei Rochester und weitere fünf Jahre darauf nach Camden Town in London. Dort häufte der Vater so hohe Schulden an, dass er 1824 im Marshalsea-Gefängnis in Schuldhaft genommen wurde, wohin ihm seine Frau und die jüngeren Kinder aus Kostengründen folgten. Dem zwölfjährigen Charles blieb der Gefängnisaufenthalt erspart, doch dafür traf ihn ein Schicksal, das er als noch erniedrigender empfand: Zur Aufbesserung des Familienbudgets hatte ihm sein Vater einen Arbeitsplatz in Warrens Schuhputzmittelfabrik besorgt, wo er Etiketten auf Schuhputzmittelflaschen kleben musste. Obwohl diese Anstellung eher eine Gefälligkeit seitens des Fabrikbesitzers war und die nicht besonders anstrengende Arbeit nur einige Monate dauerte, hatte Dickens sie als eine so tiefe Erniedrigung empfunden, dass er nie darüber sprach und sie erst spät in einem autobiografischen Fragment niederschrieb, das er niemandem außer seinem Freund John Forster zu lesen gab. Während der kurzen Zeit in der Schuhputzmittelfabrik hatte er das Gefühl, dass die Blüte seines jungen Lebens in der Knospe erstickt und er um jegliche Aussicht auf höhere Bildung gebracht werde. Vor allem der Mutter hat er nie verziehen, dass sie ihn auch dann noch in die Fabrik schicken wollte, als die Schulden des Vaters dank einer kleinen Erbschaft bezahlt waren. Die Beschreibung, die Dickens in dem autobiografischen Fragment von seinem Arbeitsplatz gab und die in ähnlicher Form in »David Copperfield« wiederkehrte, mutet wie das Modell für all die gefängnisähnlichen Häuser an, die in seinen Romanen so oft thematisiert werden. Und auch das ebenso häufig wiederkehrende Gegenbild des Wassers wurde hier vermutlich vorgeprägt, denn von seinem »Gefängnis« aus konnte er durch ein Fenster auf die Themse sehen. Damals musste sich in seinem Bewusstsein wohl dieser von ihm immer wieder thematisierte Gegensatz von Gefängnis und Wasser eingebrannt haben, wobei das Wasser nicht nur die ersehnte Freiheit symbolisierte, sondern ebenso die Gefahr des Ausgesetzt- und Verlorenseins. Auch die Erbschaft, die ihn schließlich erlöste, wurde zu einem Motiv, das sein gesamtes Romanwerk durchzieht.


  JUGENDJAHRE


  Nach zweijährigem Besuch einer privaten Oberschule wurde Dickens 1827 Gehilfe in einer Anwaltskanzlei, wo er sich im Selbststudium nebenher die Kurzschrift beibrachte. Schon ein Jahr später setzte er diese Qualifikation in klingende Münze um und wurde freiberuflicher Gerichtsreporter, bis er es 1832 zum Zeitungsreporter für Parlamentssitzungen brachte. Schon damals entwickelte er eine geradezu uhrwerkhafte Arbeitsdisziplin, die es ihm ermöglichte, selbst unter Zeitdruck Leistungen von höchster Präzision zu erbringen. 1829, als er zum ersten Mal finanziell auf eigenen Füßen stand, verliebte er sich in Maria Beadnell, die Tochter eines Bankmanagers, wurde aber nach dreijähriger Werbung von ihr abgewiesen – ob unter dem Druck ihrer Eltern oder aus freien Stücken ist nicht ganz klar. Dickens trug das Bild seiner Jugendliebe lange im Herzen und verewigte es später in der Gestalt Dora Spenlows in »David Copperfield«. Als es 1855 zu einem Wiedersehen mit ihr kam, war er so desillusioniert, dass er die verblühte Frau in »Little Dorrit« als dümmlich kichernde Flora Finching auftreten ließ. Schon bald nach der Abweisung durch Maria bemühte er sich um Catherine Hogarth, die älteste Tochter eines befreundeten Theaterunternehmers, deren eher träges Temperament ihm berechenbarer erschienen sein mag als die Launen der koketten Maria.


  1836 heiratete er Catherine und führte mit ihr eine typisch viktorianische Ehe. Während er an seiner Karriere arbeitete, kümmerte sie sich um den Haushalt und schenkte ihm in kurzen Abständen insgesamt zehn Kinder. Doch die Tatsache, dass er schon während seiner Bemühungen um Catherine eine tiefe, wenngleich nur spirituelle Liebe für die zweite der Hogarth-Töchter, die erst 14-jährige Mary, entwickelte, verhieß für die junge Ehe nichts Gutes. Mary starb schon mit 17 Jahren und hinterließ in Dickens’ Herzen eine Wunde, die nie ganz verheilte.


  VOM ZEITUNGSSCHREIBER ZUM GEFEIERTEN AUTOR


  Schon während seiner Tätigkeit als Parlamentsreporter begann Dickens mit dem Schreiben von Kurzgeschichten, die er, zunächst ohne Honorar, im »Monthly Magazine« veröffentlichte. Im Herbst 1834 begann er mit der Serie »Sketches of London« (»Londoner Skizzen«), die er unter dem Pseudonym Boz für den neu gegründeten »Evening Chronicle« schrieb und die mit so großem Beifall aufgenommen wurden, dass sie 1836 als Buch erschienen. Der Erfolg der »Sketches by Boz« wurde noch dadurch vergrößert, dass der geniale Karikaturist George Cruikshank für die Illustrationen gewonnen werden konnte. Das Buch brachte Dickens 150 Pfund ein. Jetzt hatte er den Fuß in der Tür zum Ruhm, die sich weit öffnete, als er mit der Veröffentlichung der »Pickwick papers« (»Die Pickwickier«) in monatlichen Fortsetzungen begann. Ursprünglich sollte er nur die Texte zu einer Folge von »sporting scenes« des Karikaturisten Seymour schreiben. Doch er machte daraus sogleich sein eigenes Buch, was möglicherweise mit dazu beitrug, dass sich Seymour schon nach Erscheinen der ersten Nummer das Leben nahm. Als in Hablot Knight Browne ein neuer Illustrator gefunden war, steuerten Boz und Phiz (wie Browne sich nannte) auf einen sensationellen Erfolg zu. Nach der fünfzehnten der zwanzig monatlichen Folgen war eine Auflagenhöhe von 40 000 erreicht und der Name Dickens war in aller Munde. Hier hatte der junge Journalist nicht nur sein eigentliches Metier gefunden, er hatte zugleich die ihm gemäße Publikationsform entdeckt; denn die Veröffentlichung in Fortsetzungen ließ ihn zu einem Schauspieler des geschriebenen Wortes werden. Er stand auf der literarischen Bühne und schrieb für ein Publikum, auf dessen Beifall oder Ablehnung er unverzüglich reagierte. Die »Pickwick papers« waren erst bei der elften Nummer angelangt, da erschien bereits die erste monatliche Folge des nächsten Romans, »Oliver Twist« (ab Februar 1837). Hatte sich Dickens in seinem Erstling als unvergleichlicher Humorist erwiesen, so zeigte er jetzt seine andere Seite, die für ihn ebenso charakteristisch wurde. Das Buch schildert in düsteren Farben die Elendswelt jenseits der bürgerlichen Wohlanständigkeit, wobei Einrichtungen der Sozialfürsorge wie das Waisen- und das Arbeitshaus ebenso an den Pranger gestellt werden wie die kriminelle Unterwelt. Hier ist Dickens zum ersten Mal der Sozialkritiker, als der er bald weltberühmt wurde. Und schon hier wird das Schicksal der Mühseligen und Beladenen, zu deren Anwalt er sich machte, durch ein Kind verkörpert, was sich in seinen späteren Werken so oft wiederholte, dass man ihn geradezu als den Entdecker des Kindes in der Literatur bezeichnet hat.


  CHARLES DICKENS’ WIRKUNG UND WIRKEN


  
    Dickens’ hervorstechendstes Merkmal sind seine großen Augen. Auf allen Bildern sind sie es, die den Blick des Betrachters auf sich ziehen. Zutreffender hätte sich sein innerstes Wesen nicht ausdrücken können; denn er war ein Augenmensch durch und durch. Nur weil er selber seine Geschöpfe lebendig vor sich sah, konnte er ihnen so detailgesättigte Konturen geben, dass sie sich dem Leser noch heute unvergesslich einprägen. Dass Dickens mit den Augen nicht nur wahrnahm, sondern wirkte, wird von vielen Zeitgenossen bezeugt. Auf seinen Lesetourneen schlug die Ausdruckskraft seines Gesichts große Zuhörerscharen in Bann.


    Dickens’ Grundhaltung war eine eigenartige Mischung aus Liberalität und Radikalität. Er hasste alle verkrusteten Institutionen und forderte in einem Aufruf »An die Arbeiter« vom Oktober 1854 fast unverhohlen zum Aufstand auf. Trotzdem hielt er nichts von einer Demokratisierung des parlamentarischen Systems. Er attackierte die kapitalistischen Fabrikunternehmer, sah aber in der gewerkschaftlichen Agitation der Arbeiter die gleiche inhumane Gesinnung. In ihm verkörperten sich beispielhaft alle Widersprüche, die das Viktorianische Zeitalter charakterisieren. Er kämpfte für fortschrittliche Sozialreformen und zugleich gegen die Fortschrittsideologie seiner Zeit, den Utilitarismus.

  


  GEORGE CRUIKSHANK


  (* 1792, † 1878)


  
    Der Karikaturist und Kupferstecher Cruikshank zeichnete schon seit seinem achten Lebensjahr und machte sich mit originellen politischen Karikaturen einen Namen, in denen er politische und soziale Missstände geißelte. Er zeichnete zudem auch Illustrationen zu Romanen und Kinderbüchern wie den Märchen der Brüder Grimm. Auch für Dickens’ »Oliver Twist«, einen der ersten sozialkritischen Romane, zeichnete Cruikshank 1838 die Illustrationen. Die Zeichnungen begleiten die Geschichte eines Waisenjungen, der als »zum Hungern bestimmtes Lasttier« zur Welt kam, und sie illustrieren die Trostlosigkeit der Londoner Armenquartiere. Doch Cruikshanks und Dickens’ Realismus ist durch Übertreibung ins komisch Karikierte oder schauerlich Bösartige gebrochen und signalisiert gleichsam, wenn auch auf individueller Ebene, die Möglichkeit der Hoffnung.

  


  Als auch das zweite Buch ein sensationeller Erfolg zu werden versprach, ließ Dickens noch vor dessem Abschluss das dritte, »Nicholas Nickleby« (ab April 1838), folgen. 1836 hatte er John Forster kennen gelernt, der bald darauf sein engster Freund, literarischer Agent und Berater in allen Lebensfragen wurde. Seine 1872 erschienene Dickens-Biografie ist bis heute trotz vieler Mängel die wichtigste Informationsquelle über das Leben des Dichters. Mit Forsters Hilfe konnte Dickens seine literarische Produktion von Anfang an so systematisch wie ein Industrieunternehmen aufziehen. Auf »Nicholas Nickleby« folgte »The old curiosity shop« (»Der Raritätenladen«; ab April 1840), dessen Heldin Little Nell Millionen von Lesern zu Tränen rührte. Der Roman erschien in der eigens für ihn geschaffenen Wochenzeitschrift »Master Humphrey’s clock«, in der ab Februar 1841 auch »Barnaby Rudge« herauskam. Dies war Dickens’ erster Versuch eines historischen Romans, wobei die antikatholischen Aufstände des Jahres 1780, die so genannten »Gordon riots«, aber nur einen äußeren Handlungsanstoß lieferten, ohne selber zum Thema zu werden.


  
    ›Die Welt gehört denen, die zu ihrer Eroberung ausziehen, bewaffnet mit Sicherheit und guter Laune.‹


    Charles Dickens

  


  ENTTÄUSCHTE LIEBE ZU AMERIKA


  In den fünf Jahren bis 1841 hatte Dickens fünf umfangreiche Romane herausgebracht. Jetzt spürte er, dass er neue Erfahrungen brauchte, um nicht in Routine zu erstarren. So ließ er alle Verlagsverpflichtungen für ein halbes Jahr stornieren und machte sich im Januar 1841 auf die Reise nach Amerika, um das Land des Fortschritts und der Demokratie aus eigener Anschauung kennen zu lernen. Anfangs wurde es für ihn ein Triumphzug. Doch als er anfing, sich bei den Amerikanern darüber zu beklagen, dass sie wegen fehlender Copyright-Vereinbarungen seine Werke druckten, ohne ihm Tantiemen zu zahlen, stieß er auf zunehmenden Unwillen, den er seinerseits mit wachsendem Groll erwiderte. Diesen Groll schrieb er sich nach seiner Rückkehr in »American notes« (»Aufzeichnungen aus Amerika«; 1842) von der Seele; in »Martin Chuzzlewit« (ab Januar 1843) kam er noch einmal auf dieses Thema zurück. Darin ließ er seinen Helden in der Mitte des Romans nach Amerika reisen, um ihn all die negativen Eindrücke erleben zu lassen, die er selbst erfahren hatte und glaubte, den Amerikanern ankreiden zu müssen. Es war sein letzter Roman in der bis dahin bevorzugten, aus Einzelepisoden aufgebauten Erzählform, die er von Fielding und Smollett übernommen hatte und die Anleihen am Schelmenroman nahm.


  AUF DEM WEG ZUR REIFE


  Mit »Dombey and son« (»Dombey und Sohn«; ab Oktober 1846) begab sich Dickens als einer der Ersten auf das Feld des psychologisch-realistischen Gesellschaftsromans, auf dem ihm bald Elizabeth Gaskell und Thackeray folgten, womit die 1840er-Jahre zur Wiege dieser Romanform wurden. In dieses Jahrzehnt fielen aber auch die märchenhaften Weihnachtserzählungen »A christmas carol« (»Eine Weihnachtsgeschichte«; 1843) und »The chimes« (»Die Silvesterglocken«; 1844), die bis heute zu seinen populärsten Werken zählen, obgleich auch sie mit scharfer Sozialkritik gewürzt sind. Seinen darauf folgenden Roman »David Copperfield« (ab Mai 1849) hielt Dickens selbst für seinen besten. Das liegt wahrscheinlich auch daran, dass er hier ganz bewusst in fiktionaler Verkleidung seine eigene Biografie als werdender Autor beschrieb. Er ging dabei so weit, wörtliche Passagen seines kurz vorher niedergeschriebenen autobiografischen Fragments in den Roman einzuarbeiten. Auch wenn die puppenhafte Dora Spenlow als verklärtes Abbild seiner Jugendliebe ebenso wenig psychologische Tiefe hat wie die allzu engelhafte Traumfrau Agnes Wickfield, enthält der Roman eine wahre Fülle unvergesslicher Figuren. Mit »David Copperfield« war Dickens auf dem Gipfel seiner Meisterschaft angelangt. Er wurde in ganz Europa gelesen, galt als moralische Autorität und war trotz seiner beharrlichen Sozialkritik in fast allen Kreisen der oberen Gesellschaft willkommen. Gleichzeitig brachten ihm seine Bücher so viel Geld ein, dass er sich einen großbürgerlichen Lebensstil und standesgemäße Reisen nach Italien, in die Schweiz und nach Frankreich leisten konnte.


  DIE REIFE ROMANFORM


  Nach dem großen Erfolg von »David Copperfield« wechselte Dickens noch einmal die Publikationsform. Er gründete die Wochenzeitschrift »Household words«, die ihren Lesern als Hauptthema die Fortsetzungsfolge eines Dickens-Romans präsentierte, daneben aber auch unsignierte Beiträge anderer Autoren mit teils erzählendem, teils sozialkritischem Inhalt. Seinem ersten hier erscheinenden Roman, »Bleak house« (»Bleakhaus«, ab März 1852), gab er eine charakteristische Form, die er in der Folgezeit beibehalten sollte. Es ist die Form des Detektivromans, in dessen Zentrum die Aufdeckung eines Geheimnisses steht. Von diesem Zeitpunkt an entfaltete sich die Handlung seiner Romane auf zwei Ebenen: Während die Gegenwartshandlung voranschreitet, wächst eine in der Vergangenheit zurückliegende, verborgene Kausalreihe auf die Gegenwartshandlung zu, greift wie ein Schicksal in das Leben der Helden und Heldinnen ein und zwingt sie, sich durch Aufklärung von der Verstrickung zu emanzipieren. Damit hatte Dickens eine Erzählform, die es gestattete, den Leser über viele Fortsetzungsfolgen hinweg in Spannung zu halten, die aber gleichzeitig die Möglichkeit bot, darin die Fremdbestimmung des Menschen durch äußere Zwänge zum Thema zu machen. Diese künstlerische Adelung des Detektivromans wird in »Bleak house« zum ersten Mal deutlich, sie setzt sich in »Little Dorrit« (»Klein Dorrit«, ab Dezember 1855) fort und erreicht in den beiden letzten Romanen, in »Great expectations« (»Große Erwartungen«, ab Dezember 1860) und in »Our mutual friend« (»Unser gemeinsamer Freund«, ab Mai 1864) ihre höchste Vollendung. Nur in »Hard times« (»Harte Zeiten«, 1854) wirkt das Detektivische wie aufgesetzt. Hier hatte Dickens die Selbstbehauptung des Menschen gegen die auf Nutzen und Profit gerichtete Industrie so explizit thematisiert, dass für symbolische Vertiefung wenig Raum blieb. Er kritisierte darin das ungehemmte, noch nicht durch den Sozialstaatsgedanken eingegrenzte Gewinnstreben der Industrie und das erzeugte Massenelend in den Industriestädten. Dieses so genannte »Manchestertum« bedeutete für ihn die Widerlegung liberaler Ideologien, die die Meinung vertraten, dass »das freie Spiel der Kräfte« zum Ausgleich der Interessen von Arbeitnehmern und Arbeitgebern führen würde.


  DAS MANCHESTERTUM


  
    Das »Manchestertum« bezeichnet den extremen wirtschaftlichen Liberalismus des frühen 19. Jahrhunderts. In ihm wird das freie Spiel der wirtschaftlichen Kräfte ohne staatliche Eingriffe als Grundprinzip der außenwirtschaftlichen wie auch der binnenwirtschaftlichen Ordnung postuliert.


    Das englische Manchestertum warb für den Pazifismus als Basis wirtschaftlichen Wohlstands, weil anders keine weltweite Arbeitsteilung zu begründen sei. Die Bezeichnung »Manchestertum« ist abgeleitet von der Stadt Manchester, deren Handelskammer erfolgreich gegen die Getreidezölle kämpfte.


    Allgemein wird als Manchestertum – häufig abwertend – die Lehre bezeichnet, die als treibende Kraft in der Wirtschaft und in der Gesellschaft nur den Egoismus des Einzelnen kennt.

  


  Doch ganz fehlt die Symbolik auch hier nicht. So wird neben zahlreichen Einzelbildern als Großsymbol ein Zirkus eingesetzt, der dem faktenbestimmten Nützlichkeitsglauben des Utilitarismus eine fantasievolle Gegenwelt gegenüberstellt. In keinem anderen Werk ging der Sozialkritiker Dickens mit seiner Zeit so hart ins Gericht wie in diesem, das er einem anderen wortgewaltigen Sozialkritiker, nämlich Thomas Carlyle, gewidmet hat.


  TRENNUNG UND LETZTE LIEBE


  Dass Dickens’ Ehe scheitern würde, war schon früh vorauszusehen. Zwei gegensätzlichere Temperamente hätten kaum zusammenfinden können: er selber fantasievoll, lebhaft und von unersättlichem Erlebnishunger, Catherine dagegen von eher trägem Naturell und obendrein dazu verurteilt, in den zwanzig Jahren ihres Zusammenlebens zehn Kinder zu gebären, was Dickens zunehmend als Beeinträchtigung des Familienfriedens empfand, ohne sich dafür mitverantwortlich zu fühlen.


  Deshalb sah es 1857, als er bei der Vorbereitung einer seiner vielen privaten Theateraufführungen die junge Schauspielerin Ellen Ternan kennen lernte, nach dem klassischen Fall des älteren Ehemanns aus, der sich vor Toresschluss einer jungen Geliebten zuwendet. Doch diese Affäre nahm einen anderen, wenngleich bis heute nicht restlos aufgeklärten Verlauf. Zwar vollzog Dickens 1858 die förmliche Trennung von seiner Frau, der er auf wenig taktvolle Weise und in aller Öffentlichkeit die Schuld zuschob, das Verhältnis zu seiner Geliebten blieb jedoch ein Geheimnis, das nur die engsten Freunde kannten. Dabei ist noch immer ungeklärt, ob Dickens zu der jungen Schauspielerin überhaupt ein sexuelles Verhältnis hatte. Die einander widersprechenden Aussagen der Zeitzeugen scheinen, wenn man sie im Licht des dickensschen Werkes betrachtet, eher dafür zu sprechen, dass er hier in seinem Leben endlich das gefunden hatte, was er in seinen Romanen immer wieder als Traumbild beschwor: eine vom Liebreiz der Unschuld umgebene Kindfrau, der er in reiner Liebe verbunden war.


  Schon einmal war ihm eine solche Kindfrau begegnet, nämlich in Gestalt seiner Schwägerin Mary. Wenn die idolisierte Unschuld für ihn tatsächlich einen so hohen Wert darstellte, ist es psychologisch wahrscheinlicher, dass er sich den Traum nicht durch die physische Liebe zerstört hat. Ähnliches ist aus den Biografien von Lewis Carroll, dem Autor von »Alice im Wunderland«, sowie von John Ruskin und anderen bedeutenden Zeitgenossen bekannt. Die Sehnsucht nach einer nicht entfremdeten, entsexualisierten Welt kindlicher Unschuld war eine spezifisch viktorianische Form des Traums vom verlorenen Paradies.


  Noch im Jahr der Trennung von seiner Frau begann Dickens mit den ersten kommerziellen Lesungen seiner Werke in der Öffentlichkeit. Diese Veranstaltungen, die ihn im Lauf von zehn Jahren in vier kräftezehrenden Tourneen durch das ganze Land und schließlich zum zweiten Mal nach Amerika führten, brachten ihm sensationelle Erfolge und hohe Einnahmen. Da er zwischendurch seine neue Wochenzeitschrift »All the year round«, die 1859 an die Stelle von »Household words« getreten war, mit unverminderter Arbeitswut und wachem Geschäftssinn vorantrieb und dafür drei Romane schrieb, wundert es nicht, dass die Porträts des gerade erst Fünfzigjährigen ein schmales Gesicht mit tiefen Falten zeigen.


  DIE SPÄTEN JAHRE


  »A tale of two cities« (»Zwei Städte«, 1859) ist sein zweiter historischer Roman. Darin findet sich nichts von seinem unnachahmlichen Humor, nichts von der ins Groteske gesteigerten Phantasmagorie der früheren Romane und wenig von der poetisch blühenden Sprache, die ihn vor allen anderen Erzählern auszeichnete. Stattdessen spürt der Leser ein angestrengtes Bemühen, dem Historiengemälde der Französischen Revolution möglichst düstere Farben zu geben und die Ereignisse mit sorgsam gewählten Bildern gleichnishaft zu vertiefen. Kaum hatte er dieses Werk beendet, begann er im Dezember 1860 mit »Great expectations«, dem Buch, das heute als sein Meisterwerk gilt. Darin sind wieder alle typischen Merkmale versammelt: Humor, Skurrilität, groteske Traumbilder und eine symbolische Bilderwelt, die nichts von absichtsvoller Sinnbildlichkeit hat. Hinzu kommt eine straffe, zum Höhepunkt hin konzentrierte Handlungsführung, die das Buch trotz seiner Fülle kürzer ausfallen ließ als etwa »Bleak house« oder »Little Dorrit«. Zum zweiten Mal nach »David Copperfield« bediente er sich der Form des Ichromans. Doch anders als in dem stark autobiografisch gefärbten früheren Werk behielt er darin gegenüber seinem Icherzähler kritische Distanz und machte ihn zum Helden eines modellhaften Entwicklungsprozesses, bei dem das viktorianische Statusideal des Gentleman einer scharfen Kritik unterworfen und durch das moralische Ideal eines Gentleman des Herzens ersetzt wird. Nach dem Kraftakt der beiden Romane und des unmittelbar darauf folgenden Skizzenbandes »The uncommercial traveller« begann er erst 1864 einen neuen Roman, der sein letzter vollendeter werden sollte: »Our mutual friend«, ein Buch, das wieder alle typischen Merkmale seiner Kunst aufweist, darüber hinaus aber in einer Weise symbolisch vertieft ist, die ausgesprochen modern anmutet. Wenn im Zentrum des Romans riesige Müllberge stehen, die Reichtum und Abfall zugleich verkörpern, dann wird der ganze Roman durch die darin angelegte Thematik zu einem komplexen Gedicht, das wie eine viktorianische Version von Thomas Scott Eliots »Waste land« erscheint. Dickens letzter, 1870 begonnener Roman, »The mystery of Edwin Drood« (»Edwin Drood«), blieb unvollendet, da er mitten in der Arbeit am 8. Juni desselben Jahres einem Schlaganfall erlag. In diesem Buch nahm er bewusst den Wettstreit mit dem Freund und Rivalen Wilkie Collins auf, der mit seinen Kriminalromanen großen Erfolg hatte. Ganz offensichtlich wollte er zeigen, dass er auch auf diesem Feld der »Unnachahmliche« war – »the inimitable«, wie er sich selber scherzhaft, doch nicht ohne Stolz nannte. Das Rätselraten um die geplante Auflösung des »Geheimnisses von Edwin Drood« beschäftigt seitdem nicht nur die Literaturwissenschaft, sondern auch ganze Heerscharen von Hobbydetektiven.


  HAUPTWERKE CHARLES DICKENS’


  
    Londoner Skizzen (1834)


    Die Pickwickier (1837)


    Oliver Twist (1837)


    Nicholas Nickleby (1838)


    Der Raritätenladen (1840)


    Aufzeichnungen aus Amerika (1842)


    Eine Weihnachtsgeschichte (1843)


    Martin Chuzzlewit; Die Silvesterglocken (1844)


    Dombey und Sohn (1846)


    David Copperfield (1849)


    Bleakhaus (1852)


    Harte Zeiten (1854)


    Klein Dorrit (1855)


    Zwei Städte (1859)


    Große Erwartungen (1860)


    Unser gemeinsamer Freund (1864)


    Edwin Drood (1870)

  


  GEORG BÜCHNER


  


  SCHRIFTSTELLER, WISSENSCHAFTLER, REVOLUTIONÄR


  Mit seinen Dichtungen hat Büchner einen bedeutenden Platz in der Literaturgeschichte eingenommen. Radikale Skepsis und provozierende Offenheit, künstlerische Intuition und politisches Engagement, ein hoher formaler Anspruch und ein unsentimentales Gefühl des Mitleidens haben ihn zum Wegbereiter der literarischen Moderne gemacht, richtungweisend für die Weltliteratur und für das Welttheater.


  
    17. 10. 1813


    Geburt in Goddelau


    1831–1833


    Studium in Straßburg


    1833–1834


    Studium der Naturwissenschaften, Medizin und Philosophie in Gießen


    1834


    Teilnahme an den politischen Kämpfen in Hessen


    1835


    Flucht nach Straßburg


    1836


    Privatdozent in Zürich


    19. 2. 1837


    Tod in Zürich

  


  Am 17. Oktober 1813, einem Sonntag, wurde Karl Georg Büchner im großherzoglich-hessischen Goddelau, einem Bauerndorf drei Fußstunden südwestlich der Residenzstadt Darmstadt, als Sohn des Amtschirurgen Doktor Ernst Büchner geboren.


  Der Vater stammte aus einer traditionsreichen Wundarztfamilie und war stolz auf die durch Fleiß, Selbstdisziplin und Geschicklichkeit erreichte bürgerliche Stellung. Zivilcourage und Liberalismus des Vaters fanden jedoch ebenso wie seine Napoleonverehrung ihre Grenze in der bedingungslosen Loyalität des Staatsbeamten gegenüber seinem Landesherrn. Analog dazu verlangte er auch als Familienvater Respekt und widerspruchslose Unterordnung. Mit seiner pedantischen Strenge und Härte legte er bei seinem Erstgeborenen ungewollt den Keim zu einer fundamentalen Opposition, die sich bald schon nicht mehr bloß gegen den staatsbürgerlich angepassten Vater richtete, sondern mit einer strikten Ablehnung der politischen und gesellschaftlichen Verhältnisse einherging. Wenn Büchner seiner Familie dennoch aufs Engste verbunden blieb, dann wegen des versöhnenden Einflusses seiner Mutter, die nicht müde wurde, zwischen dem »heftig aufstrebenden Sohn« und dem »strengen entschiedenen Vater« zu vermitteln. Caroline Büchner, aus einer gesellschaftlich höher gestellten hessisch-elsässischen Beamtenfamilie stammend, wird als vielseitig interessierte, freundlich-heitere, zugleich aber resolute Frau geschildert, mit allen Fähigkeiten zur Führung eines zuletzt neunköpfigen Haushalts. Unter den sechs Kindern des Ehepaars sind neben Georg weiterhin der Arzt und materialistische Philosoph Ludwig Büchner (»Kraft und Stoff«, 1855) und die Frauenschriftstellerin Luise Büchner (»Die Frauen und ihr Beruf«, 1855) zu bekannten Persönlichkeiten geworden. Noch bis zur Jahrhundertwende waren beide berühmter als ihr großer Bruder.


  1816 siedelte die Familie nach Darmstadt über, wo Georg Büchner das altsprachliche Gymnasium besuchte und eine solide humanistische Bildung erhielt.


  Nachdem er seine rund zehnjähriger Schulzeit erfolgreich hinter sich gebracht hatte, schrieb sich Büchner im Herbst 1831 an der Medizinischen Fakultät der »Académie« in Straßburg ein. Er wohnte bei einem entfernten Verwandten, dem protestantischen Pfarrer Jaeglé, mit dessen Tochter Wilhelmine er sich im Frühjahr 1832 heimlich verlobte.


  Fast zwei Jahre studierte Büchner in Straßburg. Vor seinen Augen vollzog sich ein sozialer Wandel, der sich in seiner hessischen Heimat erst andeutete. In der elsässischen Metropole erlebte er modellhaft die wachsende Macht einer neuen Geldaristokratie. Büchner war überzeugt, damit einen Blick in Deutschlands Zukunft getan zu haben, sollte es den demokratischen Kräften dort nicht gelingen, die Interessen der »kleinen Leute« gegen den Egoismus des liberalen Wirtschafts- und Finanzbürgertums durchzusetzen.


  Mit der durchaus neuen Einsicht, »dass nur das notwendige Bedürfnis der großen Masse Umänderungen herbeiführen kann« und »alles Bewegen und Schreien der Einzelnen« dagegen »vergebliches Torenwerk« sei, kehrte Büchner im Spätsommer 1833 nach Darmstadt zurück.


  »FRIEDE DEN HÜTTEN! KRIEG DEN PALÄSTEN!«


  Im Herbst schrieb sich Büchner an der hessischen Landesuniversität in Gießen ein. Die politischen Verhältnisse empfand er als bedrückend. Einem Freund schrieb er: »Das arme Volk schleppt geduldig den Karren, worauf die Fürsten und die Liberalen ihre Affenkomödie spielen. Ich bete jeden Abend zum Hanf und zu den Laternen.«


  Büchner suchte Rat in der Historie. Er vertiefte sich in die Lektüre der französischen Revolutionsgeschichte. Sie ließ ihn im Geschichtsprozess einen »grässlichen Fatalismus« walten sehen, einen oberflächlich vom Zufall beherrschten, chaotischen, ewigen Kampf zwischen Privilegierten und Unterdrückten. Jede durchgreifende Umwälzung musste daher in erster Linie sozial orientiert sein; ihre Ergebnisse mussten jenen zugute kommen, die sie mit Waffen und Fäusten bewirkt hatten.


  Anfang 1834 entschied sich der 20-Jährige für eine direkte politische Mitarbeit. Unter den damaligen Bedingungen konnte die oppositionelle Arbeit aber nur konspirativ und im Verborgenen verrichtet werden. Büchners Konzept war pragmatisch und ohne Selbsttäuschung. Er wusste, wie schwierig es war, die Bauern und Handwerker »aus ihrer Erniedrigung hervor[zu]ziehen«, und dass in Deutschland nicht der Massenaufstand die Regel war, sondern das Ertragen der »dumpfen Leiden«. Ansatzpunkt für die revolutionäre »Bearbeitung des Volks« waren nach seiner Ansicht Flugschriften, die auf eindringliche Weise die Missverhältnisse schilderten.


  Im Frühjahr 1834 gründete Büchner in Darmstadt und Gießen zwei Sektionen der »Gesellschaft der Menschenrechte«, einer revolutionären Geheimverbindung mit streng republikanischer und egalitärer Zielsetzung. Zeitgleich dazu entwarf er eine Flugschrift, die in Absprache mit einem der maßgeblichen hessischen Oppositionellen entstand, dem Schulrektor Friedrich Ludwig Weidig in Butzbach. Weidig war es, der dem Text den Titel »Der Hessische Landbote« gab, ihn obendrein aus taktischen Gründen vielfach abschwächte und auch tendenziell veränderte. Auf eine gemeinsame politische Strategie konnten sich Büchner und Weidig nicht einigen. Auch andere führende liberale Oppositionelle meldeten Vorbehalte gegenüber Büchners radikalem Konzept an. Hinzu kam der Verrat der Flugschriftenaktion durch einen Spitzel der großherzoglichen Regierung. Nach den ersten Verhaftungen meldete sich später auch ein Kronzeuge zu Wort. Insbesondere Büchner wurde daraufhin durch eine Denunziation schwer belastet. Doch weil der Untersuchungsrichter aus ermittlungstaktischen Gründen eine Verhaftung ablehnte, konnte Büchner im Spätsommer 1834 zunächst unbehelligt ins Elternhaus zurückkehren.


  FRIEDRICH LUDWIG WEIDIG


  (* 1791, † 1837)


  
    Friedrich Ludwig Weidig, Schulrektor im hessischen Butzbach, war die zentrale Gestalt der hessischen Oppositionsbewegung. Büchner lernte ihn über seinen engsten Freund August Becker kennen und holte sich die nötigen Zahlenangaben und das Argumentationsgerüst für den »Hessischen Landboten« aus Weidigs Exemplar der »Allgemeinen Statistik des Großherzogtums Hessen«. Weidig bearbeitete Büchners »Hessischen Landboten« vermutlich in einer abschwächenden Art und Weise; über den Ton von Büchners ursprünglicher Fassung kann allerdings nur gemutmaßt werden, da der Originalentwurf nicht erhalten ist. Weidig wurde im Zuge der Ermittlungen verhaftet und kam vier Tage nach Büchners Tod im Darmstädter Untersuchungsgefängnis unter ungeklärten Umständen ums Leben. Bis zuletzt hatte er allen Versuchen seines grausamen und alkoholkranken Untersuchungsrichters, Geständnisse von ihm zu erzwingen, widerstanden.

  


  In den folgenden Monaten schrieb Büchner »Dantons Tod«, ein Geschichtsdrama von shakespeareschen Dimensionen über die Machtkämpfe unter den Jakobinern in Paris aus der Zeit der Französischen Revolution, die Büchner in vieler Hinsicht als modellhaft erkannte. In den Konflikten der zerstrittenen Parteien sah Büchner eine wesentliche Ursache für das Scheitern der Revolution, und zweifellos verband er mit seinem Drama die Hoffnung, dass »die Leute daraus lernen« möchten, wie es Ende Juli 1835 in einem rechtfertigenden Brief an die Familie heißt. »Dantons Tod« verbindet, zitiert und parodiert Elementarpoesie und Schulbankwissen, deutsche Klassik und französische Romantik, Shakespeares Geschichtsdramen und das Drama der Geschichte. Nicht so sehr einzelne Neuerungen machen die Originalität dieses Lesedramas aus, sondern die Art und Weise, wie Büchner verschiedene Traditionslinien zusammengeführt hat.


  KARL GUTZKOW


  (* 1811, † 1878)


  
    Der Publizist und Schriftsteller Karl Gutzkow äußerte über das zweite von Büchners Werken, er habe »große Mühe« mit dem Manuskript von »Dantons Tod« gehabt: »Es tobte eine wilde Sansculottenlust in der Dichtung; die Erklärung der Menschenrechte wandelte darin auf und ab, nackt und nur mit Rosen bekränzt … Als ich nun, um dem Zensor nicht die Lust des Streichens zu gönnen, selbst den Rotstift ergriff und die wuchernde Demokratie der Dichtung mit der Schere der Vorzensur beschnitt, fühlt ich wohl, wie grade der Abfall des Buches, der unsern Sitten und unsern Verhältnissen geopfert werden musste, der beste, nämlich der individuellste, der eigentümlichste Teil des Ganzen war. Der echte Danton von Büchner ist nicht erschienen. Was davon herauskam, ist ein notdürftiger Rest, die Ruine einer Verwüstung, die mich Überwindung genug gekostet hat.«

  


  Insgesamt konnte sich Büchner trotz manch scharfer Kritik von rechts wie von links bereits frühzeitig als Dichter der Revolution etablieren: In einer umfassenden Literaturanthologie aus dem Jahr 1848 wird »Dantons Tod« wie selbstverständlich in die »Weltliteratur« eingereiht, und der französische Schriftsteller Jules Claretie ging bereits 1868 davon aus, dass das Drama in Deutschland mit großem Erfolg aufgeführt werden würde, was allerdings erst ab 1902 der Fall war, 67 Jahre nach der Erstveröffentlichung. Im März/April 1835 erschien ein gekürzter Vorabdruck in der Zeitschrift »Phönix«; im Sommer kam die Buchausgabe heraus. Verantwortlicher Lektor war in beiden Fällen der jungdeutsche Autor und Kritiker Karl Gutzkow.


  »ICH VERLANGE IN ALLEM – LEBEN, MÖGLICHKEIT DES DASEINS, UND DANN ISTS GUT«


  Seit dem Herbst 1834 zog sich das Netz der juristischen Ermittlungen gegen die hessischen Republikaner immer enger zusammen. Anfang März floh Büchner nach Straßburg. Dort lebte er zunächst mit den Papieren eines elsässischen Weinkellners, ehe er im Herbst eine reguläre Aufenthaltsgenehmigung erwirkte. Während in Deutschland sein Drama gedruckt wurde, setzte er im französischen Exil seine philosophischen und naturwissenschaftlichen Studien fort, um sich in absehbarer Zeit als Hochschuldozent eine Existenzgrundlage zu schaffen.


  Nebenbei übersetzte er, im Auftrag von Johann David Sauerländers Verlag, zwei Theaterstücke des Romantikers Victor Hugo, des Autors des »Glöckners von Notre Dame« (1831), ins Deutsche, »Marie Tudor« und »Lucrèce Borgia« – Letzteres nach Heinrich Heine ein »Brechpulver in fünf Akten«, ein »Gemisch aus Blut, Gift und Inzest«, beides aber ausgesprochen beliebte Bühnenstücke. Zwar gelang es Büchner, Pathos und rhetorische Klischees der französischen Schauerromantik auf ein Minimum zu reduzieren, doch blieben Hugos Melodramen auch in Büchners behutsamer Übertragung ihrer trivialliterarischen Herkunft verhaftet. Als Honorar erhielt Büchner 100 Gulden, was nach heutigem Wert etwa 800 Euro entspricht, die gleiche Summe, die ihm Sauerländer auch für die Veröffentlichung des »Danton« gezahlt hatte.


  
    ›Und die große Klasse selbst? Für die gibt es nur zwei Hebel, materielles Elend und religiöser Fanatismus. Jede Partei, welche diese Hebel anzusetzen versteht, wird siegen. Unsere Zeit braucht Eisen und Brot – und dann ein Kreuz oder sonst so was.‹


    Büchner an Gutzkow

  


  Ab dem Sommer 1835 entstand eine Novelle über den Sturm-und-Drang-Dichter Jakob Michael Reinhold Lenz. Persönliche und literarische Auskünfte und nicht zuletzt der Genius Loci der elsässischen Hauptstadt, des einstigen Mittelpunkts der Sturm-und-Drang-Bewegung, brachten Büchner die Figur des unglücklichen Poeten nahe. Fünf Jahrzehnte war es her, dass Lenz, der einstige Goethe-Freund, in halbwahnsinnigem Zustand für einige Tage bei dem philanthropischen Pfarrer Oberlin in Waldersbach im elsässischen Steintal Obdach gefunden hatte. »Lenz« ist die Fallstudie eines künstlerischen, psychischen und damit auch sozialen Gratwanderers, wie sie eindringlicher nie geschrieben wurde. Büchner offenbart hier eine bis zum Extrem gesteigerte Durchlässigkeit des eigenen Ich für die Inhalte und Identitäten eines anderen, der Autor Lenz wird aufgrund »verwandter Seelenzustände« (Ludwig Büchner) Medium eigener Ansichten und Befindlichkeiten.


  Mit der »Lenz«-Novelle betrat Büchner literarisches Neuland: Neu ist die mitempfindende literarische Darstellung einer schizophrenen Psychose, neu sind auch die am Rande mitformulierten Grundsätze einer antiidealistischen Ästhetik: »Ich verlange in allem – Leben, Möglichkeit des Daseins, und dann ists gut; wir haben dann nicht zu fragen, ob es schön, ob es hässlich ist. Man versuche es einmal und senke sich in das Leben des Geringsten und gebe es wieder, in den Zuckungen, den Andeutungen, dem ganzen feinen, kaum bemerkten Mienenspiel.« Doch die Novelle blieb unvollendet.


  Im Sommer 1836 reichte Büchner bei der Hochschule in Zürich eine Abhandlung über das Nervensystem der Flussbarbe ein, wofür er wenige Wochen später den Doktortitel der Philosophischen Fakultät erhielt. Im Lauf desselben Jahres entstanden parallel zwei Dramen: Am 2. September 1836 berichtete er nach Hause, er sei »gerade daran, sich einige Menschen auf dem Papier totschlagen oder verheiraten zu lassen«.


  Die satirische Komödie »Leonce und Lena« war ursprünglich als Wettbewerbsbeitrag zu einem literarischen Preisausschreiben des renommierten Cotta-Verlags vorgesehen, dessen Einsendeschluss Büchner aus Nachlässigkeit knapp verpasste. Nach dem erst wenige Monate zurückliegenden Verbot der literarischen Avantgarde »Junges Deutschland« durch einen Beschluss des Deutschen Bundes 1835 konnte er kein Klartextstück riskieren. So griff er zu literarischer Schmuggelware und formulierte einen neuen, subversiven Text auf alter, romantischer Melodie, welche die strukturelle Anlage als auch Einzelheiten des Dialogs prägte. »Leonce und Lena« ist die Travestie des romantischen Lustspiels, eine Harlekinsjacke aus literarischen Versatzstücken, geschrieben mit der schwarzen Tinte des Hasses.


  BÜCHNERS WERKE


  
    Der hessische Landbote (1834)


    Dantons Tod (1835)


    Woyzeck (1836, erschienen erstmals 1878)


    Leonce und Lena (1838)


    Lenz (1839)

  


  Doch das Lustspiel war ebenso wenig wie der »Danton« ein Agitationsstück, das den Leser für die soziale Umwälzung mobilisieren sollte. Die Möglichkeit einer Revolution von unten war für Büchner, ohne dass er seine Hoffnung auf eine Selbstbefreiung der Ausgebeuteten je aufgegeben hatte, mittlerweile in weite Ferne gerückt. 1835 schrieb er an seinen Bruder Wilhelm, er habe sich seit einem halben Jahr »vollkommen überzeugt, dass nichts zu tun« sei, »und dass jeder, der im Augenblicke sich aufopfert, seine Haut wie ein Narr zu Markte« trage. So zeigte er in seinem Lustspiel zwar eine skurrile und erschöpfte, aber durchaus stabile Welt des Spätabsolutismus.


  Dramatisches Gegenstück zum »höfischen« Lustspiel ist die soziale Tragödie »Woyzeck«, mit der Büchner, erstmals in der Geschichte der europäischen Literatur, einen sozialen Außenseiter zur dramatischen Hauptfigur machte: Nach dem Revolutionär Georges Danton, dem Dichter Lenz und dem Prinzen Leonce rückte Büchner nun mit dem Stadtsoldaten Franz Woyzeck, der im Zustand physischer wie psychischer Zerrüttung seine Geliebte ersticht, einen »Massencharakter« ins Zentrum seiner Dichtung, dessen Biografie geradezu ein Musterbeispiel für die Lage des sozial deklassierten Handwerks zu Beginn des 19. Jahrhunderts ist. Die düstere Massenarmut, die zur Epoche ebenso gehört wie Dampfmaschine und Eisenbahn, Agrikulturchemie und Telegraf, grundiert das Stück und ist in vielen Details greifbar. In der Darstellung von Armut und entfremdeter körperlicher Arbeit gelangte Büchner auf eine Stufe der Konkretion, wie sie im deutschsprachigen Drama noch über Jahrzehnte undenkbar war. Sowohl die Stoffwahl als auch der Verzicht auf den üblichen hohen Tragödienton machen »Woyzeck« zu einem Meilenstein in der Entwicklung des Sprechtheaters. Auch »Woyzeck« blieb unvollendet, überliefert sind nur titellose Fragmente.


  Der Plan zu einem weiteren Drama, das den Renaissanceschriftsteller Pietro Aretino als Hauptfigur haben sollte und das man sich vermutlich als »Gangsterstück« vorzustellen hat, ist zwar belegt, doch scheint es nicht zur Ausführung gekommen zu sein. Sofern dennoch an der Existenz eines abgeschlossenen Aretino-Schauspiels festgehalten wird, würde dies voraussetzen, dass Büchner sein Manuskript bereits einem Verleger, einem Journalisten oder einem vielleicht selbst schriftstellerisch tätigen Freund übergeben und sämtliche Vorarbeiten vernichtet hatte und dass sich obendrein in seinem Nachlass keinerlei Spuren fanden, die auf einen entsprechenden Kontakt schließen ließen.


  »ICH WERDE NICHT ALT WERDEN …«


  Im Oktober 1836 siedelte Büchner als politischer Asylant nach Zürich über. Nach einer erfolgreich absolvierten Probevorlesung begann er im November als Privatdozent mit Vorlesungen über Vergleichende Anatomie. Zeitgleich arbeitete er weiter an seinen Dichtungen, ohne jedoch jemanden »in die stille Werkstätte seines rastlosen Geistes« blicken zu lassen.


  Büchners ohnehin angegriffene Gesundheit war der Mehrfachbelastung von Wissenschaft, Poesie und Alltagsgeschäften auf Dauer nicht gewachsen. Schon in Straßburg hatten ihn seine Studien, häufig »von morgens früh bis um Mitternacht«, an den Rand totaler Erschöpfung geführt. Als seine Mutter und die Schwester Mathilde ihn einmal im Spätsommer in Straßburg besucht hatten, schien er zermürbt von den »anhaltenden geistigen Anstrengungen« der letzten Zeit, und er selbst hatte schon damals oft die Vermutung geäußert, er »werde nicht alt werden«. Dennoch gönnte sich Büchner auch während der Zeit in Zürich keine Pause.


  REVOLUTIONÄR ODER NEUERER?


  
    Mehr als 150 Jahre nach seinem Tod ist Büchner immer noch ein aktueller Autor. Das liegt wohl daran, dass er in seinen Dichtungen auf eine konkrete und allgemein gültige Weise Fragen gestellt hat, die bis heute ungelöst geblieben sind. Denn viel war seither von Büchners »Gegenwärtigkeit« die Rede: Schon die Revolutionäre von 1848 staunten über die unheimliche Aktualität von Büchners »Prophezeiungen, Warnungen, Mahnungen, Schilderungen«.


    Die Realisten der 1870er-Jahre erkannten verwundert, dass ihr radikalster Vertreter bereits seit vier Jahrzehnten tot war. Um die Jahrhundertwende entdeckte man plötzlich, dass Büchner die so beliebte Vereinigung von Realistik und Romantik längst praktiziert hatte. Die letzten Jahrzehnte standen dann wieder im Zeichen einer stärker politischen Bezugnahme, Erich Fried hielt es 1987 für wahrscheinlich, dass sich Büchner– lebte er heute– zur ersten Generation der Baader-Meinhof-Gruppe geschlagen hätte. In Büchner »hätte Deutschland«, meinte 1850 nicht minder kühn sein Weggefährte Wilhelm Schulz, »seinen Shakespeare bekommen«. Gottfried Keller sprach dagegen 1880 von viel Frechheit und viel Nachahmung bei wenig Neuartigkeit und Selbstständigkeit.


    Umstritten ist Büchners Stellenwert bis heute. Heiner Müller stellte 1988 fest: »Mit Büchner fängt eigentlich die moderne Dramatik an.« Peter Hacks äußerte dagegen 1991, mit Büchner fange gar nichts an, »nicht einmal der Anfang vom Ende«.

  


  Ende Januar zog sich Büchner – möglicherweise beim Hantieren mit einem unsauberen Skalpell – eine Typhusinfektion zu, die zu spät als solche erkannt wurde. Erst am 10. Februar wurde seine Verlobte Wilhelmine in Straßburg von der schweren Erkrankung unterrichtet, als sie eine Woche später in Zürich ankam, fand sie einen Sterbenden. Zwei Tage später war Büchner tot. »Er ist sanft eingeschlummert, ich habe ihm die Augen zugeküsst, Sonntag, den 19. Februar, um halb 4 … Über meine übrigen Lebenstage ist ein schwarzer Schleier geworfen. Der Himmel möge sich meiner erbarmen und mich nur noch so lange leben lassen als meinen alten Vater.«


  DIE SCHWESTERN BRONTË


  


  WELTLITERATUR AUS DER LANDPFARREI


  Im westlichen Yorkshire am Rand eines Hochmoors liegt das Dorf Haworth, zu dem alljährlich eine Viertelmillion Touristen pilgern, um dort auf den Spuren von drei Frauen zu wandeln, die zu einer Legende der englischen Literaturgeschichte geworden sind. Es sind die Schwestern Charlotte, Emily und Anne Brontë.


  
    1816/1818/1820


    Geburt von Charlotte/Emily/Anne Brontë in Thornton


    1842


    Charlotte und Emily gehen nach Brüssel


    1847


    Charlotte veröffentlicht »Jane Eyre«


    1848


    Anne veröffentlicht »Wildfell Hall«; Emily »Sturmhöhe«


    1855/1848/1849


    Tod von Charlotte/Emily/Anne Brontë in Haworth bzw. Scarborough (Anne)

  


  Der Vater der drei Schwestern war der Methodistenpfarrer Patrick Brontë, der eigentlich Brunty hieß und 1777 in Drumballoney in Nordirland geboren wurde. Nach seiner Hochzeit mit der aus Cornwall stammenden Maria Branwell wurden in rascher Folge sechs Kinder geboren: Maria, Elizabeth, Charlotte (21. April 1816), Patrick Branwell, Emily Jane (30. Juli 1818) und Anne (17. Januar 1820). Kurz nach der Geburt des letzten Kindes erkrankte seine Frau schwer und starb noch im selben Jahr, worauf ihre Schwester Elizabeth Branwell aus Cornwall gerufen wurde, um fürs Erste die sechs Kinder zu versorgen. Tante Elizabeth blieb bis zu ihrem Tode 1842 im Pfarrhaus von Haworth und hinterließ ihren drei Nichten und einer vierten in Cornwall ihr kleines Vermögen von 1500 Pfund. In den zwanzig Jahren ihrer Haushaltsführung wuchsen unter ihrer Obhut die ungewöhnlichsten Geschwister der englischen Literatur heran, ohne dass sie selbst dergleichen bemerkt hätte.


  1824 entschied der Vater, seinen ältesten Kindern eine solide Schulbildung zu ermöglichen. Er schickte zuerst Maria und Elizabeth, dann Charlotte und Emily nach Cowan Bridge, einer erzieherischen Treuhandstiftung für Töchter von Klerikern. Diese für damalige Verhältnisse fortschrittliche, aber schlecht geführte Schule grub sich in Charlottes Gedächtnis als Ort der Qual ein. Als beklemmendes Pensionat Lowood wird die Anstalt später in ihrem Roman »Jane Eyre« wiederkehren. Für die Brontë-Töchter wurde die Qual zur Katastrophe. Schon im ersten Schuljahr erkrankten Maria und Elizabeth schwer und starben kurz darauf. Obwohl nicht sicher ist, ob die damals als Auszehrung diagnostizierte Krankheit tatsächlich Tuberkulose war, spricht alles dafür, dass schon die ersten beiden Kinder dieser Geißel der Familie Brontë zum Opfer fielen.


  Für Charlotte bedeutete der Verlust der beiden älteren Schwestern einen emotionalen Schock und zugleich einen tiefen Einschnitt in ihr Leben, da nun ihr selbst die Rolle der großen Schwester zufiel, die den jüngeren Geschwistern die Mutter ersetzen musste. Nach der Rückkehr ins Haus des Vaters schlossen sich die vier übrig gebliebenen Kinder immer enger zusammen. Der Vater versuchte ihre Erziehung ein wenig zu steuern, überließ sie aber bald ganz ihrem Lesehunger und ihrer Fantasie.


  GOUVERNANTENSCHICKSALE


  Für Frauen der Mittelschicht, die auf dem Heiratsmarkt weder eine Mitgift noch weibliche Reize anzubieten hatten, blieb im viktorianischen England nur eine einzige Möglichkeit, sich standesgemäß ihr Brot zu verdienen: Sie mussten Gouvernanten werden. Ein solches Los sahen auch die Brontë-Schwestern auf sich zukommen. Dazu benötigten sie eine ausreichende Bildung. Nachdem die Kinder fünf Jahre lang sich selbst überlassen waren, musste zumindest für die 14-jährige Charlotte an einen erneuten Schulbesuch gedacht werden. Mit der Wahl des Mädchenpensionats Roe Head taten die Brontës diesmal einen entschieden glücklicheren Griff. Miss Wooler, die Leiterin der Schule, war allseits beliebt, und Charlotte schloss sich eng an sie an. Noch zwei weitere lebenslange Freundinnen fand sie hier. Die eine war Mary Taylor, eine aufgeweckte, selbstbewusste Fabrikantentochter, die zweite Ellen Nussey; sie wurde Charlottes engste Freundin. Auch wenn die orthodox erzogene Ellen oft Mühe hatte, den kühneren Gedanken ihrer Freundin zu folgen, hielt sie ihr unverbrüchliche Treue und bewahrte 500 Briefe von ihr auf, die später zur Hauptquelle biografischer Information über die Schriftstellerin wurden.


  DIE REICHE DER ZWÖLF SOLDATEN


  
    Patrick Brontë brachte im Juni 1826 seinen Kindern eine Schachtel mit zwölf holzgeschnitzten Soldaten mit. Dies war das Samenkorn, aus dem zwei Reiche hervorgingen, die noch heute in der Literaturgeschichte weiterleben. Die Kinder stürzten sich sogleich auf die Figuren, teilten sie untereinander auf und gaben ihnen Namen. Aus den Namen wurden Geschichten und aus den Geschichten eine eigene Welt, in der sich die Kinder bewegten wie in einer zweiten Wirklichkeit.


    Anfangs nannten sie die Hauptstadt ihres an der Westküste Afrikas angesiedelten Reiches Glasstown oder auf Griechisch Verdopolis, und sie malten sich ihre Orte nach dem Vorbild der apokalyptischen Visionen des Malers John Martin aus, dessen Grafiken damals in Mode gekommen waren. 1834 gründeten die beiden Älteren dann das Reich Angria, über das Charlotte viele Geschichten schrieb und für das Branwell eine eigene Zeitschrift verfasste. 1925 wurden ihre Niederschriften unter dem Titel »Erzählungen aus Angria« zum ersten Mal veröffentlicht. Da in Angria die beiden Älteren den Ton angaben, schlossen sich die Jüngeren ihrerseits stärker zusammen, und Emily gründete ihr eigenes Reich, das den Namen Gondal erhielt; 1938 erschienen die »Gondal-Gedichte«.


    Nur die realistischere Anne zog sich aus der Spielwelt zurück, in der sich Realpolitik und übernatürliche Magie bunt vermischten und die es ihren Erfindern gestattete, Machtfantasien auszuleben und imaginierte Leiden mit Wollust zu genießen.

  


  Als Charlotte 1832 als beste Schülerin mit einer Silbermedaille von Roe Head verabschiedet wurde, lagen 18 glückliche Monate hinter ihr. Drei Jahre später kehrte sie als Lehrerin an die gleiche Schule zurück, in Begleitung von Emily, die jetzt als Schülerin an der Reihe war. Doch Emily hielt es nur wenige Monate aus, dann floh sie heimwehkrank zurück nach Haworth. Ihren Platz übernahm Anne, die zusammen mit Charlotte bis 1838 in Roe Head blieb. Der zweite Schulaufenthalt war für Charlotte bei weitem nicht so glücklich wie der erste. Nicht nur, dass sie ihre beiden Freundinnen vermisste, sie musste sich nun auch mit störrischen Schülerinnen herumquälen, statt den eigenen Bildungshunger zu befriedigen. So war der Trennungsschmerz nicht groß, als die beiden Schwestern im Sommer 1838 die Schule verließen. Doch was dann folgte, war für sie noch weniger erfreulich. Nachdem inzwischen auch Emily für kurze Zeit als Lehrerin die Mühsal dieser Tätigkeit erfahren hatte, versuchten Charlotte und Anne 1839 ihr Glück als Gouvernanten in Privathaushalten und begaben sich damit auf einen Leidensweg, den Anne in »Agnes Grey« eindringlich beschrieben hat und der auch in Charlottes »Jane Eyre« breiten Raum einnimmt.


  Noch aber hegten die Geschwister die Hoffnung, dem Gouvernantenschicksal durch eine literarische Karriere zu entgehen. Schon in den Weihnachtsferien 1836, als alle vier in Haworth versammelt waren, unternahmen sie den ersten Vorstoß in dieser Richtung. Der Bruder, Branwell, schrieb an den berühmtesten Dichter der Zeit, an William Wordsworth, und Charlotte wandte sich an den Hofdichter Robert Southey. Nur von Letzterem kam eine – abweisende – Antwort.


  AUFBRUCH IN DIE WELT: BRÜSSEL


  Inzwischen stand für die drei Schwestern fest, dass sie ihr Leben nicht für immer als Gouvernanten verbringen wollten. Charlotte schätzte ihre Heiratschancen skeptisch ein, Emily hatte überhaupt noch kein Interesse an Männern gezeigt, und Annes erster Schwarm war ein Filou. So fassten sie den Plan, wenn sie schon Kinder unterrichten sollten, dies dann wenigstens in einer eigenen Schule zu tun. Um eine solche so kompetent betreiben zu können, dass sie mit zahlungskräftiger Kundschaft rechnen durften, mussten sie sich aber erst einmal selbst die nötige Bildung aneignen. Was ihnen am meisten fehlte, waren Fremdsprachenkenntnisse. Daher schlug Charlotte den Besuch einer Schule in Brüssel vor. Emily, die eigentlich weder an dem Schulprojekt noch an einem Auslandsaufenthalt interessiert war, willigte dennoch ein, die große Schwester zu begleiten.


  So brachen die beiden am 15. Februar 1842 nach Brüssel auf, um dort das Pensionat Heger zu besuchen. Charlotte, die alles, was sie tat, mit puritanischem Pflichtbewusstsein erledigte, machte im Sprachunterricht rasch Fortschritte. Emily, deren Vorbildung geringer war, tat sich zwar schwerer, machte dies jedoch durch harte Arbeit wett. Die guten Erfolge der beiden Engländerinnen zogen die Aufmerksamkeit des Ehemanns von Frau Heger, der Betreiberin der Schule, auf sich. Constantin Heger war Professor für Rhetorik und Mathematik an einem benachbarten Gymnasium und unterrichtete nur gelegentlich an der Schule seiner Frau. Als er Charlottes Bildungshunger spürte, tat er sein Bestes, um ihr voranzuhelfen. Sicher fühlte er sich durch die Verehrung der jungen Frau geschmeichelt, doch er hielt sie dezent auf Distanz. Allerdings bot er ihr, schon im Interesse der Schule seiner Frau, für das folgende Jahr eine Stelle als Lehrerin an.


  Während Emily froh war, heimkehren zu können, nahm Charlotte das Angebot an. In Brüssel litt sie zwar unter Einsamkeit und unter der Ereignislosigkeit ihres Lebens, doch die Nähe zu Monsieur Heger entschädigte sie für alle Entbehrungen. Ihre Schüchternheit machte es ihr schwer, Kontakte zu knüpfen. Außerdem fühlte sie sich als Protestantin fremd im katholischen Brüssel, wobei sie von einem gewissen Dünkel gegenüber der anderen Religion nicht frei war. Umso erstaunlicher mutet ihre Kühnheit an, als sie sich eines Tages zu einem Experiment überwand und vor einem katholischen Priester die Beichte ablegte. Am 2. Januar 1844 war Charlotte wieder in Haworth. Dem verehrten Professor hatte sie das Versprechen abgerungen, ihm alle sechs Monate schreiben zu dürfen. Doch die Antworten wurden mit der Zeit immer kärglicher und blieben zuletzt ganz aus. Dass diese Wunde in Charlotte nie ganz verheilte, spürt man in »Villette«, ihrem letzten Roman, in dem sie ihr kompliziertes Verhältnis zu Heger künstlerisch verarbeitet hat.


  CHARLOTTE BRONTË


  
    Charlotte, die älteste der Schwestern, wird von Zeitgenossen als eine unscheinbare, geradezu verkümmerte Person beschrieben. Sie maß nur vier Fuß, zehn Zoll (1,47 Meter).


    Elizabeth Gaskell, ihre spätere Biografin, spricht von ihren schönen, kastanienbraunen Augen, aus denen zuweilen ein Licht schien, »als ob eine geistige Lampe aufflammte, die hinter diesen Augen glühte. Ihre übrigen Gesichtszüge waren ziemlich hässlich …«. Als schön wird sonst nur noch ihr Haar beschrieben. Sie selbst spielt auf ihre Reizlosigkeit mehrfach in einem Ton an, der erkennen lässt, dass sie all ihren späteren Ruhm hingegeben hätte, wenn sie dafür eine schöne Frau hätte sein dürfen.


    Eine andere Eigenschaft, unter der sie ihr Leben lang litt, war ihre Schüchternheit. Sie schnürte sich in enge Korsetts und kleidete sich in unauffälliges Grau oder Schwarz, als wollte sie sich unsichtbar machen. Und doch hat manche Berühmtheit, zum Beispiel der Romancier William Makepeace Thackeray, ihre Krallen zu spüren bekommen, wenn sie aus ihrer Reserve herausfuhr und sich auch durch große Namen nicht einschüchtern ließ.

  


  LITERARISCHER DURCHBRUCH UND JÄHES ENDE


  1845 waren alle vier Geschwister wieder in Haworth vereint. Charlotte und Emily hatten nach ihrer Rückkehr aus Brüssel keine neue Stellung angetreten, Anne hatte die ihre gerade gekündigt, und Branwell war nach einem Kurzurlaub von seinem Dienstherrn aufgefordert worden, nicht mehr zurückzukehren. Über den Grund ist viel gerätselt worden. Was auch immer vorgefallen sein mag, für ihn begann jetzt der unaufhaltsame Weg in den Abgrund. Er litt an Wahnvorstellungen, versuchte diese in Alkohol zu ertränken oder mit Opium zu bekämpfen und geriet damit in immer tiefere seelische Zerrüttung.


  In genau entgegengesetzter Richtung entwickelten sich die Lebensbahnen seiner Schwestern. Da ihnen die verstorbene Tante ein bescheidenes Vermögen hinterlassen hatte, war der Zwang zum Broterwerb von ihnen genommen und sie konnten endlich das tun, wovon sie von Anfang an geträumt hatten, nämlich Bücher schreiben. Anne erwähnte schon am 31. Juli 1845 in ihrem Geburtstagsbrief an Emily ein Manuskript, bei dem es sich um den Entwurf zu »Agnes Grey« gehandelt haben muss. Auch die beiden anderen Schwestern müssen sich um diese Zeit mit Romanprojekten getragen haben. Doch versuchten sie erst einmal für einen gemeinsamen Lyrikband einen Verleger zu finden. Mit einer Selbstkostenbeteiligung von 35 Pfund brachten sie 1846 bei Aylott & Jones den Band »Gedichte von Currer, Ellis und Acton Bell« heraus. Da sie die weit verbreitete Geringschätzung gegenüber schreibenden Frauen kannten, wählten sie männliche Pseudonyme, wobei sie ihre Initialen beibehielten und sich für Vornamen entschieden, die gelegentlich auch als weibliche verwendet werden. In maßloser Überschätzung der Marktverhältnisse ließen sie tausend Exemplare drucken, von denen ganze zwei verkauft wurden.


  
    ›Ich fand das Gespräch mit ihr höchst interessant; ihre schnelle, wache Intelligenz war ein Vergnügen … und es war ein Genuss, ihr zuzuhören.‹


    Verleger Smith über Charlotte Brontë.

  


  Noch vor Erscheinen des Bandes bot Charlotte dem Verleger die drei in Arbeit befindlichen Romane – ihren eigenen, »The Professor«, Emilys »Wuthering Heights« (Sturmhöhe) und Annes »Agnes Grey« – an, allerdings ohne eigene finanzielle Beteiligung. Sie bekam eine Absage. Emily und Anne, die ihre beiden Romane zusammengebunden anboten, hatten mehr Glück. Der Verleger Newby wollte das Buch herausbringen, allerdings nur mit einem Zuschuss von 50 Pfund. Die beiden willigten ein. Inzwischen hatte Charlotte schon ihr zweites Buch, den autobiografisch gefärbten Roman »Jane Eyre« fertig. Am 24. August 1847 schickte sie ihn an Smith & Elder, wo man so angetan war, dass das Buch sechs Wochen später herausgebracht wurde. Zu Weihnachten hielten auch die jüngeren Schwestern ihren ersten Roman gedruckt in den Händen.


  Für Charlotte war es bereits der Durchbruch zum Ruhm, während die beiden anderen sich mit gemischten Kritiken zufrieden geben mussten. Auch Anne hatte schon ihr zweites Buch, »Wildfell Hall«, fertig. Doch statt des erhofften Ruhms erwartete die beiden jüngeren Schwestern der Tod. Im September 1848 starb ihr labiler Bruder Branwell, im Oktober holte sich die bis dahin ungewöhnlich robuste Emily eine schwere Erkältung, die in Schwindsucht überging und am 19. Dezember zu ihrem Tod führte. Zur gleichen Zeit stand es auch um Anne nicht gut. Ein letzter Versuch, ihren ernsten Zustand durch einen Aufenthalt an der See zu verbessern, war vergeblich, und am 28. Mai 1849 wurde auch sie von der Tuberkulose hinweggerafft. Damit war das Lebenswerk zweier viel versprechender Schriftstellerinnen im Alter von dreißig Jahren jäh abgeschlossen.


  Anne hatte den großen Erfolg ihres zweiten Buches nur ahnen können, während Emily sich wohl kaum hätte träumen lassen, dass sie einmal als die genialste der drei Schwestern in die Literaturgeschichte eingehen würde. »Sturmhöhe« ist ein Buch von bezwingender Kraft. Wenn man bedenkt, dass die Autorin allem Anschein nach nie verliebt war und an Männern auch gar nicht interessiert schien, ist kaum zu begreifen, wie sie einen so tiefen Blick in die Leidenschaften der menschlichen Seele tun konnte. Neben diesem Buch nehmen sich die beiden Romane der jüngsten Schwester eher harmlos aus. Man sah sie lange in der Tradition des psychologischen Realismus mit moralischer Tendenz, erst in neuerer Zeit wird zunehmend erkannt, dass die Heldin von »Wildfell Hall« eine in mancher Hinsicht modernere Frauengestalt ist als Jane Eyre und die Catherine aus »Sturmhöhe«, die beide noch stark der Romantik verpflichtet sind.


  CHARLOTTES KURZES GLÜCK


  Als Anne zu Grabe getragen war, wurde Charlotte nicht etwa die emanzipierte, zu literarischem Ruhm aufsteigende Dichterin, sondern fügte sich in die Rolle der einzigen Tochter, die für ihren Vater zu sorgen hatte. Mit der neuen Last auf den Schultern, die sie mit niemandem teilen konnte, und geschwächt durch die Trauer um die Geschwister sowie eigene Krankheit brachte sie »Shirley«, ihren nächsten Roman, heraus.


  Das Buch, eine sozialrealistische Darstellung des Aufstandes der Tuchweber in Yorkshire, hatte nicht die starke Wirkung, die »Jane Eyre« auf die Leser ausübte. Dennoch wurde es ein Erfolg. Charlottes Ruhm war schon so fest begründet, dass die etablierten Literaten ihrer Zeit sich bemühten, sie in ihre Zirkel zu ziehen. Charlotte genoss es, endlich anerkannt und als literarische Berühmtheit herumgereicht zu werden.


  Im November 1851 begann sie ihr neues Buch »Villette«, das im Januar 1853 erschien. Darin griff sie wie in ihrem ersten und bis dahin unveröffentlichten Roman »The Professor« auf ihre Erfahrungen in Brüssel zurück. In dem Erstling hatte sie das Autobiografische noch durch die männliche Identität des Helden verschleiert. Jetzt kehrte sie zu der in »Jane Eyre« so erfolgreichen Form der Icherzählung zurück und schuf in Lucy Snowe eine Frauengestalt, die in vielem ein ungeschöntes Selbstporträt ist. Lucy ist ein armes, unscheinbares, von puritanischen Vorurteilen gehemmtes englisches Mädchen, das sich nach Villette begibt, um dort auf einer Schule ihre Bildung zu vervollständigen. Villette ist offenbar die Entsprechung zu dem Brüssel, das Charlotte kennen gelernt hatte, und vieles, was Lucy erlebt, deckt sich mit der Biografie der Autorin bis hin zu der Beichte, die die Protestantin vor einem katholischen Priester ablegt. Lucy ist wie ihre Schöpferin eine im tiefsten Wesen humorlose, aber durch und durch redliche, um Pflichterfüllung bemühte Frau.


  HAUPTWERKE


  
    • Gemeinsam


    1846 Gedichte, von Currer, Ellis und Acton Bell


    • Anne, Pseudonym Acton Bell


    1847 Agnes Grey


    1848 Wildfell Hall


    • Charlotte, Pseudonym Currer Bell


    1847 Jane Eyre


    1849 Shirley


    1853 Villette


    • Emily, Pseudonym Ellis Bell


    1847 Sturmhöhe

  


  Charlotte musste sich, als sie das Buch schrieb, entscheiden, ob sie doch noch heiraten oder sich mit dem Los einer Schriftstellerin abfinden sollte, von der Jahr für Jahr ein neues Werk erwartet wurde. Schon 1850 fühlte sie sich vor diese Entscheidung gestellt, als der kleine rothaarige Schotte James Taylor aus dem Verlagshause Smith & Elder ihr einen Antrag gemacht hatte. Ihrer Freundin Ellen schrieb sie: »Er ist zweitklassig, durch und durch zweitklassig. Wenn ich ihn heirate, würde mir das Herz vor Qual und Demütigung bluten. Ich kann nicht, kann einfach nicht zu ihm aufsehen.«


  Inzwischen spürte sie aber immer mehr das Interesse eines anderen zweitklassigen Mannes. Es war der Hilfspfarrer ihres Vaters, Arthur Bell Nicholls. Niemand in ihrem Bekanntenkreis schien es zu verstehen, als sie diesen am 29. Juni 1854 heiratete. Der Vater grollte, und manche Literatenkreise sahen darin einen Rückfall in die Konformität. Tatsächlich aber spürte Charlotte, wie sich in ihr ein Gefühl von Liebe entwickelte. Doch dieses Glück währte nur neun Monate. Ein halbes Jahr nach der Hochzeit war sie schwanger. Als sie Ende November bei einem Spaziergang vom Regen überrascht wurde und durchnässt noch vier Meilen gehen musste, holte sie sich eine schwere Erkältung, die am 31. März 1855 auch noch das letzte der sechs Brontë-Kinder der Schwindsucht zum Opfer fallen ließ.


  CHARLOTTES EHEMANN


  
    Arthur Bell Nicholls (* 1816, † 1906) war ein linkischer, grobschlächtiger Mann, dem Charlotte schon früher signalisiert hatte, dass sie ihn nicht mochte. Doch Nicholls setzte seine Werbung hartnäckig fort und machte am 13. Dezember 1852 einen förmlichen Antrag. Charlotte berichtet: »Von Kopf bis Fuß zitternd, mit totenblassem Gesicht, seine Rede leise, heftig und doch stockend, ließ er mich zum ersten Mal spüren, was es einen Mann kostet, seine Liebe zu gestehen, an deren Erwiderung er zweifeln muss.« Charlotte musste den erregten Mann förmlich aus dem Zimmer schieben. Alles Weitere verlief, wie zu erwarten war. Nicholls war zwar noch immer ein Mann, zu dem sie nicht aufschauen konnte, doch hatte er einen Nerv in ihr getroffen, der ebenfalls ihre Liebe entfachen konnte. Sie spürte Zuneigung zu einem Mann, der sein ganzes Lebensglück von ihrem Jawort abhängig machte. Diese eigentümliche Gefühlsreaktion einem Mann gegenüber ist in ihren Romanen immer wieder zu beobachten. Schon Jane Eyre, die zu Rochester verehrungsvoll aufschaute, konnte mit ihm erst glücklich sein, als er, blind und verkrüppelt, ganz auf sie angewiesen war. Und ihre Heldin Shirley wählte sich einen Mann, den sie als überlegenen Geist anerkannte, der aber finanziell von ihr abhängig war.

  


  THEODOR STORM


  


  MEISTER DER HEIMATGEDICHTE UND NOVELLEN


  Theodor Storm benutzte für die Stimmungsbilder seiner Dichtungen viele Eindrücke aus seiner Heimatstadt Husum, aber er war nicht nur ein Heimatdichter, dessen Novellen und Gedichte von einem humanistischen Menschenbild geprägt sind, sondern auch ein Schilderer zwischenmenschlicher Konflikte und dämonischer Kräfte. Erst nach seinem Tod widerfuhr Storms Werk der verdiente Erfolg.


  
    14. 9. 1817


    Geburt in Husum


    ab 1843


    Advokat in Husum


    1846


    Heirat mit Constanze Esmarch


    1852–1864


    an Gerichten in Potsdam und Heiligenstadt tätig


    ab 1864


    Landvogt in Schleswig-Holstein


    ab 1874


    Oberamtsrichter in Husum


    1880


    Pensionierung


    4. 7. 1888


    Tod in Hademarschen

  


  Theodor Storm wurde in der Nacht vom 14. auf den 15. September 1817 geboren. Als Geburtsdatum nannte die Mutter entgegen dem Kirchenbuch den 14. September. Das erste Kind von Johann Casimir Storm und Lucie Woldsen erhielt den Taufnamen Hans Theodor Woldsen, zu Ehren des alten Husumer Patriziergeschlechts. Seiner Mutter bescheinigte Storm »Zartgefühl, Sanftmut, Liebreiz« und »einen guten, klaren Verstand«. Storms Vater, aus Westermühlen bei Rendsburg stammend, kam nach seinem Jurastudium als Gerichtssekretär nach Husum und stieg zum Rechtsanwalt und Notar auf. Storm beschrieb seinen Vater zwar als einen rechtschaffenen und tüchtigen, aber arbeitssüchtigen Mann mit »heftigem Temperament und der tiefsten Innigkeit des Gemüts«, dem jedoch Humor und eine »frohe Leichtigkeit« fehlten. Bei beiden Eltern vermisste er Herzlichkeit und Zärtlichkeit.


  DIE »KUNST DES ERZÄHLENS«


  Stark geprägt wurde der junge Storm durch verschiedene Örtlichkeiten in oder um Husum: das urgroßelterliche Haus mit Garten an der Schiffbrücke, die alten Patrizierhäuser und das Stadtschloss als Überbleibsel aus Husums Blütezeit; ferner die Heide, die Marsch und das Meer. Einen ersten Einblick in die gesellschaftlichen Verhältnisse gaben ihm die Bewohner der Kleinstadt, da er mit Angehörigen aller Schichten und Stände Umgang hatte: mit Patrizierabkömmlingen wie auch mit Handwerkersprösslingen, mit Amt- und Kaufleuten oder auch mit Dienstmädchen und Tagelöhnern.


  Storm lernte schon früh die »Kunst des Erzählens« bei der Bäckerstochter Lena Wies, der er später eine Erzählung widmen sollte. Sie brachte ihm die heimische Sagen- und Märchenwelt nahe und trug die Erzählungen so vor, dass die Gestalten »wie aus geheimnisvoller Tiefe, leibhaftig vor den Hörern« aufstiegen. Das Erzählen übte er mit seinen Spielkameraden, am liebsten in einem großen, leeren Fass, in dem sie sich von der Außenwelt abgeschirmt ganz ihrer Einbildungskraft überlassen konnten. Anklänge daran finden sich in Storms späterer Märchensammlung »Geschichten aus der Tonne« aus dem Jahr 1846.


  Nach dem Tod des Großvaters Woldsen zog die Familie Storm 1821 in dessen stattliches Patrizierhaus in der Hohlen Gasse um. Storm wurde noch im selben Jahr in die »Klippschule« der Mutter Amberg geschickt, eine private Grundschule einer alten Dame. 1825 kam er in die Quarta des Gymnasiums, der Husumer »Gelehrtenschule«, deren Unterricht aber anscheinend nicht sonderlich anspruchsvoll war. Jedenfalls stellte Storm fest, dass er in seiner Jugend »niemals etwas Ordentliches« gelernt, ja sogar »das Arbeiten … erst als Poet gelernt« habe. In der Gelehrtenschule habe man nur »geistige Hausmannskost« geboten, aber keine Werke gegenwärtiger Dichter. Zu Hause verschlang er Schillers Dramen oder griff zu Werken von Vertretern des Göttinger Hains, von Matthias Claudius und Gottfried Bürger. Storms früheste erhaltene Gedichte stammen von 1833; 1834 veröffentlichte er sein erstes Gedicht im »Husumer Wochenblatt«.


  Seine Eltern gewährten ihm großen Freiraum: »Erzogen wurde wenig an mir; … von Religion oder Christentum habe ich nie reden hören«. Auch der Religionsunterricht blieb fruchtlos. Storm hatte »durchaus keinen Glauben aus der Kindheit her«. Er nahm auch später keinen Glauben an, stand dem Christentum eher ablehnend gegenüber. 1835 verließ Storm die Gelehrtenschule und seine Heimatstadt, um sich in der freien Hansestadt Lübeck am renommierten Gymnasium »Katharineum« für das Studium zu rüsten. Auch außerhalb der Schule lernte er die neuere Literatur kennen – Goethes »Faust« sowie Eichendorffs und Heines Gedichte. Wichtige Anstöße bekam Storm von seinem Mitschüler Ferdinand Röse, der ihn zudem mit Lübecks gebildeter Gesellschaft und dem jungen Dichter Emanuel Geibel bekannt machte. Seine eigenen Gedichte aus dieser Zeit hielt Storm später für Formkunst ohne Gefühlsgehalt.


  STUDIUM IN KIEL UND BERLIN


  Im April 1837 begann Storm an der Landesuniversität Kiel sein Studium der Rechtswissenschaften, weil man dieses Fach »ohne besondere Neigung studieren kann« und sein »Vater ja Jurist« gewesen sei. Enttäuscht von der Studentenschaft bemerkte er, dass ein Student entweder »viel kneipt und trinkt« oder »arbeitsam, eingezogen, einseitig oder einfältig« sei. Storm widmete sich anderen Dingen: Er verfasste mehrere Gedichte und sein erstes Prosastück, das Märchen »Hans Bär«, für Bertha von Buchan, die er 1836 als zehnjähriges Mädchen kennen gelernt hatte. Im Oktober verlobte er sich mit der siebzehnjährigen Emma Kühl, der sein erstes überliefertes Gedicht von 1833 galt. Die Liebe verlief aber offenbar nicht sehr glücklich, denn schon im Februar 1838 folgte die Entlobung.


  Nach dem zweiten Semester setzte Storm 1838 das Studium in Berlin fort. Dank seines Lübecker Freundes Röse lernte er nun auch Studenten kennen, die eher seinen Vorstellungen entsprachen. Mit seinen Freunden gründete Storm eine Theatergruppe, ging ins Schauspielhaus und in die Oper. Das Studium konnte ihn allerdings auch in Berlin nicht begeistern. Als seine Freunde nach und nach Berlin verließen und seine Einsamkeitsgefühle sich verstärkten, kehrte er im Herbst 1839 nach Kiel zurück.


  In Kiel fand Storm bald einen Freundeskreis, der sein geistiges Bedürfnis nach lebendigem Gedankenaustausch befriedigte. Zu dieser Gruppe, die sich vor allem mit Poesie beschäftigte, gehörten auch die Brüder Theodor und Tycho Mommsen. Storm entdeckte hier Eduard Mörikes Gedichte, die ihn tief beeindruckten. Ihre eigenen Gedichte sammelten er und die Brüder Mommsen im »Liederbuch dreier Freunde«, das 1843 erschien. Storms Gedichte waren zwar noch stark dem Zeitgeschmack verhaftet, verkündeten aber auch schon ein Grundmotiv seiner Lyrik: die Kluft zwischen Einst und Jetzt und die Macht der Vergangenheit, die noch die Gegenwart prägt und den Erinnernden in ihren Bann zieht.


  Im Oktober 1842 hielt Storm um die Hand der inzwischen sechzehnjährigen Bertha von Buchan an, die er zuvor platonisch geliebt und romantisch verklärend besungen hatte. Dass sie seinen Antrag ablehnte, erschütterte ihn schwer. Trotzdem bestand er im selben Monat sein Examen mit guten Noten.


  RECHTSANWALT IN HUSUM


  Storm half zunächst in der Kanzlei seines Vaters aus. Anfang 1843 erhielt er vom dänischen König, seit 1713 zugleich Herzog von Schleswig und somit Husums, seine Zulassung als Rechtsanwalt. Im März eröffnete er seine eigene Kanzlei im Nebenzimmer seiner neuen Junggesellenwohnung und noch im Frühjahr gründete er einen Gesangverein. Nebenher sammelte er Sagen, Märchen und Spukgeschichten, bei deren Niederschrift er seinen Prosastil schulte. Weiterhin veröffentlichte er Gedichte, die sich bald an eine neue Liebe richteten. An Weihnachten 1843 begegnete Storm seiner Cousine Constanze Esmarch aus Segeberg, mit der er sich im Januar 1844 verlobte. Die Ehe, von Storm in einem Brief an seine Braut als »gegenseitige Entwicklung und Durchbildung des Guten und Schönen« bezeichnet, wurde am 15. September 1846 im Bürgermeisterhaus in Segeberg geschlossen. Am folgenden Tag zog das Brautpaar in ein eigenes Haus mit Garten.


  DER ERSTE DEUTSCH-DÄNISCHE KRIEG


  
    Der Deutsch-Dänische Krieg (1848–50) entbrannte um die von Dänemark mit einem Erbfolgestreit versuchte Eingliederung des mit Holstein – nicht aber mit dem Deutschen Bund – verbundenen Herzogtums Schleswig. Als im März 1848 in Dänemark die nationalliberalen Kräfte (»Eiderdänen«), die für den Anschluss ganz Schleswigs bis zur Eider votierten, mit der Regierungsbildung betraut wurden, bildeten die schleswig-holsteinischen Stände ihrerseits eine provisorische Regierung.


    Diese wurde zum Rücktritt gezwungen, als Preußen, das im Auftrag des Deutschen Bundes erfolgreich zu Hilfe geeilt war, unter britischem und russischem Druck den von der Frankfurter Nationalversammlung nur unter Protest akzeptierten Waffenstillstand von Malmö (26. 8. 1848) schließen musste. Nachdem die Dänen wenig später diesen Waffenstillstand gebrochen hatten, folgte der erneuten dänischen Niederlage am 2. 7. 1849 der preußisch-dänische Friede von Berlin. Die allein weiterkämpfenden schleswig-holsteinischen Truppen unterlagen. Der Deutsche Bund lieferte 1851 Schleswig, Anfang 1852 auch Holstein den Dänen aus.

  


  An seinem romantischen Eheideal fand Storm allerdings nicht lange Gefallen: Anfang 1847 entbrannte er in Leidenschaft zu einer gewissen Dorothea Jensen – und Leidenschaft war nach seinem Bekenntnis just das, was er in seiner Ehe vermisste. Dank Constanzes Duldsamkeit zerbrach die junge Ehe jedoch nicht. Nachdem Storms Geliebte Anfang 1848 Husum verlassen hatte, bildete sich eine »innige Lebensgemeinschaft« zwischen den Ehepartnern. Ende des Jahres kam ihr Sohn zur Welt, dem bis 1865 sechs weitere Kinder folgten.


  1848 rissen die politischen Auseinandersetzungen um die Stellung Schleswig-Holsteins auch den bislang loyalen und eher unpolitischen Rechtsanwalt und Poeten Storm mit: In Kiel bildete sich eine provisorische Landesregierung für Schleswig-Holstein, um der Einverleibung in das dänische Königreich zu entgehen. Storm lieferte Beiträge an deren Presseorgan, die »Schleswig-Holsteinische Zeitung«, er unterschrieb eine Petition, die den Verzicht der Machtansprüche des dänischen Königs forderte, und veröffentlichte politische Gedichte, die von der Unabhängigkeit Schleswig-Holsteins handelten. Storm blieb seiner Haltung auch nach der Niederlage der schleswig-holsteinischen Truppen und nach der Wiedereingliederung Schleswig-Holsteins in das dänische Königreich 1851 treu, was ihm Ende 1852 den Verlust seiner Zulassung als Rechtsanwalt einbrachte. Von der dänischen Obrigkeit zu einer Erklärung aufgefordert, erkannte er die wieder hergestellten politischen Verhältnisse nur »faktisch, nicht rechtlich« an.


  In dieser unruhigen Zeit brachte Storm außer den politischen Gedichten auch poetische Werke hervor, die mit ihren idyllischen Erinnerungen einen starken Kontrast zu den Ereignissen bildeten. 1849 verfasste er seine erste Novelle »Immensee«; 1851 überarbeitete er sie und veröffentlichte sie mit Prosaskizzen von 1847/48 und Gedichten in seinem ersten Buch »Sommergeschichten und Lieder«. Der große Erfolg seiner ersten Novelle war ihm jedoch insofern unangenehm, als er den seiner Gedichte in den Schatten stellte, die Storm selbst als sein Hauptwerk ansah. So fand auch sein erster Gedichtband 1852 nicht gerade viel Beachtung, obwohl er später so berühmte Gedichte wie »Hyazinthen« und »Die Stadt« enthielt.


  EXIL IN POTSDAM UND HEILIGENSTADT


  Die Suche nach einer Anstellung im Ausland verlief zunächst erfolglos. Ende 1853 kam Storm im preußischen Justizdienst unter und zog mit seiner Familie nach Potsdam. Als Volontär musste er im Kreisgericht bei null anfangen. Die Gerichtsmaschinerie und der Termindruck machten ihm zu schaffen; überdies musste er sich von seinem Vater Geld schicken lassen. Im Sommer 1854 erhielt er ein sehr gutes Zeugnis und als Gerichtsassessor auch bald sein erstes Gehalt; es reichte aber nicht für den Lebensunterhalt, sodass er auf die Unterstützung des Vaters angewiesen blieb.


  Bei seinem ersten Berlinbesuch Ende 1852 lernte Storm in dem Literaturkreis »Tunnel über der Spree« Theodor Fontane, Paul Heyse, Franz Kugler und Adolf Menzel kennen. Mitglieder dieses Zirkels trafen sich auch in einer kleineren Runde namens »Rütli«, in der Storm seine Dichtung vortrug und Anregungen erhielt. In dem von Fontane und Kugler herausgegebenen Jahrbuch »Argo« veröffentlichte Storm mehrere Gedichte und Prosastücke. Im Haus von Kugler traf er im Februar 1854 Joseph von Eichendorff, der ihn neben Heine am stärksten beeinflusste. Im August 1854 besuchte Storm Eduard Mörike, den er sehr schätzen lernte; seine »Erinnerungen an Eduard Mörike« veröffentlichte er 1877.


  In Storms Potsdamer Zeit entwickelte sich sein Hass gegen Preußen und den Adel. Ihm missfielen der preußische »Staatsmechanismus«, der Standesdünkel und das Karrierestreben, der Gehorsam und die Unterwürfigkeit. Im häuslichen Kreis versuchte Storm eine behagliche Gegenwelt gegen diese »peinliche Wirklichkeit« zu schaffen. Seine berufliche Lage versuchte er mehrfach vergeblich zu verbessern; schließlich wurde er im Juli 1856 zum Kreisrichter in Heiligenstadt im Eichsfeld ernannt.


  Im September 1856 zog Storm mit seiner Familie nach Heiligenstadt. Sein Berufsalltag war hier zwar angenehmer, aber das Gehalt war nach wie vor zu knapp, zumal inzwischen noch die erste Tochter hinzugekommen war. Trotzdem fühlte sich Storm in Heiligenstadt mit den »recht gebildeten Leuten« und der »überaus hübschen Umgebung« wohl. Hier fand er auch wieder einen Freundeskreis, der sich zu Tee, Kuchen, Musik und Lektüre traf. Ende 1858 schenkte ihm sein Vater ein Tafelklavier; 1859 gründete Storm einen Gesangverein.


  HAUPTWERKE


  
    »Hans Bär« (1837)


    »Liederbuch dreier Freunde«, mit Theodor und Tycho Mommsen (1843)


    »Immensee« (1851)


    »Gedichte« (1852)


    »Auf dem Staatshof« (1858)


    »Im Schloss« (1862)


    »Draußen im Heidedorf« (1872)


    »Pole Poppenspäler« (1873/74)


    »Aquis submersus« (1876)


    »Erinnerungen an Eduard Mörike« (1877)


    »Hans und Heinz Kirch« (1881/82)


    »Chronik von Grieshuus« (1884)


    »Ein Doppelgänger« (1886)


    »Der Schimmelreiter« (1886–88)

  


  Storm blieb nun wieder mehr Zeit für die poetische Produktion, die er allerdings auch aus ökonomischen Gründen betreiben musste. In seiner Heiligenstädter Zeit schrieb er sechs Novellen, zwei Märchen und mehrere Spukgeschichten. Unter den Novellen finden sich zwar auch biedermeierliche Familiennovellen, doch die bedeutendsten Novellen thematisieren einen Ständekonflikt und bringen Storms Kritik am herkömmlichen Gesellschaftssystem zum Ausdruck, so »Auf dem Staatshof« (1858), »Auf der Universität« (1862) und »Im Schloss« (1862). Nach eigenen Aussagen strebte er mit ihnen eine politisch-demokratische Wirkung an. Auch Storms Ablehnung des christlichen Glaubens klang nun verstärkt durch. Eine Stütze seiner religionskritischen Weltanschauung, die auf jede Transzendenz verzichtet, fand Storm in den Naturwissenschaften, besonders im Darwinismus, sowie in den Philosophien Schopenhauers und Feuerbachs.


  LANDVOGT UND AMTSRICHTER IN HUSUM


  Anfang 1864 veranlasste der Beginn des zweiten Deutsch-Dänischen Krieges Storm zur ersehnten Rückkehr nach Husum, zumal seine Landsleute ihn zum Landvogt erkoren. Storm gab seine preußische Beamtenstellung auf und kehrte im März 1864 nach Husum zurück. Als Landvogt war er »Obervormund, Polizeimeister, Kriminal- und Zivilrichter« für den Amtsbereich der Stadt Husum, das heißt für den Landkreis und die Inseln, die Stadt selbst ausgenommen. Seine Einnahmen erlaubten es seiner um weitere zwei Töchter vergrößerten Familie nun, ohne Geldnot zu leben. Im Mai zog die Familie in das alte Predigerwitwenhaus ein. Sein neues Amt ließ ihm genug Zeit für Musik und Poesie. Storm gründete seinen Gesangverein neu und schrieb an seinen Werken weiter.


  EDUARD MÖRIKE


  (* 1804, † 1875)


  
    Storm wechselte schon seit 1850 Briefe mit dem Dichter Eduard Mörike. Dieser studierte Theologie, versuchte sich in verschiedenen Pfarrvikarsstellen und scheiterte als freier Schriftsteller in Stuttgart. Von 1834 bis 1843 war er Pfarrer in Cleversulzbach. In seiner Idylle »Der alte Turmhahn« beschrieb er diese Zeit, die er als seine glücklichste erlebte. Wegen Krankheit ließ Mörike sich 1843 in den vorzeitigen Ruhestand versetzen und zog nach Stuttgart, wo er bis 1866 als Lehrer für Literatur am Katharinenstift tätig war. Literarisch stand Mörike wie Storm zwischen Romantik und Realismus, fühlte sich aber auch der deutschen Klassik, besonders Goethe, verpflichtet. Seine Lieder wurden häufig vertont und er war ein hervorragender Übersetzer antiker Poesie. Mörike führte den Humor in die realistisch-novellistische Dichtung ein und überwand mit seinem »Maler Nolten« den romantischen Künstlerroman.

  


  Im Mai 1865 starb Storms Frau Constanze nach der Geburt ihres siebten Kindes am Kindbettfieber. Seinen tiefen Schmerz über den Verlust verarbeitete er in dem Gedichtzyklus »Tiefe Schatten«. Eine Haushälterin ermöglichte es ihm, im September Iwan Turgenjew in Baden-Baden und seine Freunde in Berlin zu besuchen. Storm kümmerte sich aber durchaus auch selbst um seine Kinder.


  Nachdem Storm seiner früheren Geliebten Dorothea Jensen wieder begegnet und die Liebe wieder erwacht war, heirateten die beiden im Juni 1866. Im Oktober 1866 zog die Familie in das größere alte Kaufmannshaus, das heute ein Museum ist. Das Eheglück wurde jedoch getrübt aufgrund der großen Anforderungen, die der Haushalt mit sieben Kindern für eine Stiefmutter mit sich brachte. Die Lage entspannte sich erst, nachdem Dorothea 1868 eine Tochter geboren hatte.


  Indessen beunruhigten Storm die politischen Verhältnisse: Der Deutsch-Dänische Krieg von 1864 endete zwar bald mit der Niederlage der Dänen, doch blieben die Herzogtümer Schleswig und Holstein trotzdem unter Fremdherrschaft; nach dem Vertrag von Gastein geriet Schleswig 1865 unter die Verwaltungshoheit von Preußen, die nach dem Deutschen Krieg von 1866 endgültig besiegelt wurde. Eine Folge davon war, dass das Amt des Landvogts abgeschafft wurde. Storm wurde Amtsrichter und bekam weniger Gehalt. Schlimmer, als wieder sparen zu müssen, war für Storm aber, unter der Herrschaft Preußens leben zu müssen.


  
    ›Als Lyriker ist er … unter den drei vier Besten, die nach Goethe kommen.‹


    Theodor Fontane über Eduard Mörike

  


  Dies lähmte auch seine literarische Produktion. 1867 verfasste er nur zwei Novellen, 1868 veröffentlichte er eine Gesamtausgabe, gedacht als poetisches »Testament«. 1870 brachte er die Gedichtsammlung »Hausbuch aus deutschen Dichtern seit Matthias Claudius« heraus, in deren Vorwort er seine Vorstellung von Lyrik als »unmittelbarem Ausdruck der Empfindung« darlegte. Auch die Prosastücke »Zerstreute Kapitel« sind noch von Storms politischer und poetischer Resignation gekennzeichnet. Doch die Novelle »Draußen im Heidedorf« brachte 1872 eine Wende: Mit der Hinwendung zu epischer Objektivität und damit der Annäherung an den poetischen Realismus setzte die produktivste Phase in Storms Novellistik ein; bis zu seinem Weggang aus Husum 1880 schrieb Storm noch 15 Novellen, zu deren bekanntesten »Pole Poppenspäler« (1873/74), »Aquis submersus« (1876) und »Carsten curator« (1878) gehören. Die Novellistik drängte indessen seine Lyrik in den Hintergrund. In ihr behandelte Storm bevorzugt die Vergänglichkeits- und Todesproblematik. Dass ein elegischer Ton viele der Gedichte beherrscht, verwundert daher nicht, zumal Storm nicht an ein Weiterleben nach dem Tod glaubte.


  Sein Amt im preußischen Justizdienst übte Storm zwar nie mit Begeisterung aus, aber er erfüllte doch seine Pflicht. Allerdings wurde es ihm immer mehr zur Last. Schon nach dem Tod seines Vaters 1874 hatte Storm angefangen, über seinen Lebensabend nachzudenken; 1878 hatte er sich für seinen Alterssitz in Hademarschen ein Grundstück gekauft. Als im Juli 1879 seine Mutter starb, ließ er sich im Mai 1880 vorzeitig pensionieren. Storm wollte vor allem einen Neuanfang als Dichter wagen.


  LEBENSABEND IN HADEMARSCHEN


  Die Familie Storm musste ab April 1880 mit einer Wohnung vorlieb nehmen, da das Haus in Husum schon verkauft und die Altersvilla in Hademarschen erst im April 1881 bezugsfertig war. Nun konnte Storm die »köstliche Aussicht auf Wald- und Wiesengründe« genießen, eine neue Abendgesellschaft für Literatur und Musik gründen, seinen regen Briefverkehr fortsetzen und Besuche empfangen. Er unternahm auch mehrere Reisen, um Verwandte und Freunde zu besuchen. 1882 verlieh ihm der bayerische König den Maximiliansorden für Kunst und Wissenschaft, zu dessen Trägern Eichendorff und Mörike gehörten. Im selben Jahr legte Storm seine Theorie der Novelle dar: Sie sei die »strengste Form der Prosadichtung«, die wie das Drama »die tiefsten Probleme des Menschenlebens« behandle und »einen im Mittelpunkt stehenden Konflikt« verlange. Mit den meisten seiner späten Novellen ist Storm diesen Anforderungen gerecht geworden, so mit »Hans und Heinz Kirch« (1881/82), »Chronik von Grieshuus« (1884) und »Ein Doppelgänger« (1886). Am bekanntesten wurde Storms letzte Novelle »Der Schimmelreiter« (1886–88), für deren Abfassung er umfangreiche Quellenstudien betrieb.


  Die Arbeiten waren allerdings durch viel Leid beeinträchtigt: Im Oktober 1886 fesselte ihn eine Rippenfell- und Nierenentzündung fünf Monate ans Bett, im Dezember starb sein ältester Sohn, im Frühjahr 1887 wurde bei ihm Magenkrebs diagnostiziert. Ein Erholungsaufenthalt auf Sylt im August erhöhte seinen Lebensmut. So konnte er im September die Ehrungen zu seinem 70. Geburtstag entgegennehmen und im Februar 1888 seine Meisternovelle abschließen. Storm begann mit einer neuen Novelle, doch wurden die Schmerzen immer stärker und seine Kräfte schwanden. Am 4. Juli 1888 starb er im Kreise seiner Familie; am 7. Juli wurden seine sterblichen Überreste nach Husum überführt und im Beisein einer riesigen Menschenmenge, aber nach Storms Wunsch ohne geistlichen Beistand und ohne Grabrede in der Familiengruft beigesetzt.


  WECHSELVOLLER NACHRUHM


  
    Storms Werke fanden zwar schon zu seinen Lebzeiten Anklang, aber erst nach dem Ersten Weltkrieg einen massenhaften Absatz: Von 1918 bis 1936 erschienen 25 Werkausgaben, von 1945 bis 1990 wurden in den deutschsprachigen Ländern über 20 Millionen Bände seiner Werke verkauft. Inzwischen sind seine Werke in alle europäischen Sprachen übersetzt worden. Doch wurden sie lange Zeit überaus einseitig ausgelegt: Schon Erich Schmidt hatte sie 1880 in seinem Artikel über Storm als »deutsch-gemütliche« Hausdichtung gekennzeichnet. Von den Nationalsozialisten wurde Storm als ein Vertreter ihrer Blut-und-Boden-Ideologie ausgegeben. Gegen eine solche verfälschende Deutung konnten Georg Lukács und Thomas Mann mit ihren feinsinnigen Würdigungen wenig ausrichten. Das gängige Storm-Bild blieb auch nach dem Zweiten Weltkrieg das eines bieder-bürgerlichen Heimatdichters. Die Literaturwissenschaft hat erst seit den 1980er-Jahren verstärkt den historischen, politischen und ideologischen Kontext von Storms Werken untersucht und ihre kritischen Aspekte hervorgehoben.

  


  GOTTFRIED KELLER


  


  SCHWEIZER VERTRETER DES LITERARISCHEN REALISMUS


  Durch die Aufarbeitung von sozial- und individualpsychologischen Prozessen, von Einflüssen wirtschaftlicher und politischer Gegebenheiten auf ein Einzelschicksal und das Eintreten für eine sozialpädagogisch wirksame Kunst gilt Gottfried Keller als einer der bedeutendsten Vertreter des bürgerlichen Realismus. Einfache Formen und eine schlichte Erzählweise bewirken eine poetische Distanz, der die schmerzhafte Selbsterfahrung eigenen Ausgegrenztseins vorausging.


  
    19. 7. 1819


    Geburt in Zürich


    1840–1842


    künstlerische Ausbildung in München


    1848–1850


    Aufenthalt in Heidelberg


    1850–1855


    Aufenthalt in Berlin


    1861–1876


    Amt des Ersten Staatsschreibers in Zürich


    15. 7. 1890


    Tod in Zürich

  


  Gottfried Keller wurde am 19. Juli 1819 in Zürich geboren und wuchs zusammen mit seiner drei Jahre jüngeren Schwester Regula bei der Mutter auf. Sein Vater, ein Drechslermeister, starb 1824. Die zweite Ehe seiner Mutter wurde bereits 1834 geschieden. Nach der Armenschule und einem Landknabeninstitut besuchte Gottfried seit 1833 eine Industrieschule. Sein Hinauswurf wegen eines Streichs löste in ihm ein beklemmendes Gefühl sozialer und intellektueller Isolation aus, auf das er mit Introvertiertheit und Autodidaktentum reagierte. In dieser Zeit erwachte in ihm der Wunsch, Maler zu werden. Unter großen Opfern finanzierte ihm seine Mutter von 1840 bis 1842 einen Aufenthalt in München, um ihn zum Landschaftsmaler ausbilden zu lassen, doch wurde dort in erster Linie die Historienmalerei gepflegt. Keller lernte also nicht besonders viel und war nicht einmal an der Akademie eingeschrieben. Er wurde Bohemien, verarmte völlig, verlor seine Bleibe und kehrte niedergedrückt zur Mutter zurück. Aus dieser Lebensphase sind etliche überaus talentvolle Zeichnungen und Bilder erhalten, aber Keller fehlten zum Künstlerberuf ein Lehrmeister, das Geld, die Konzentration und der Optimismus.


  Seit 1843 widmete er sich kaum mehr dem Malen, sondern dem Schreiben, wozu er sich durch die Lektüre von Georg Herweghs »Gedichte eines Lebendigen« und Anastasius Grüns »Schutt« inspiriert fühlte. Deren Vormärz-Lyrik löste in ihm eine »klangvolle Störung« und die Hinwendung zum radikalen Liberalismus aus, wie er in seinem Tagebuch verzeichnete: »Ich werfe mich dem Kampfe für völlige Unabhängigkeit und Freiheit des Geistes und der religiösen Ansichten in die Arme.« Keller fand über seine volltönenden politischen Tendenzdichtungen Kontakte zu dem literarischen, liberalen Kreis deutscher Emigranten um August Follen, der für die Veröffentlichung einer beachtlichen Auswahl an Gedichten Kellers – »Lieder eines Autodidakten« (1845), »Gedichte« (1846) – und deren positive Würdigung in der Öffentlichkeit sorgte. Keller fühlte sich jetzt, wenn auch nur vorübergehend, zum Lyriker berufen. Liberale Gesinnungsgenossen vermittelten ihm 1848 ein Reisestipendium der Zürcher Regierung, das es ihm erleichterte, sein heimliches Liebesleid um Henriette Keller, Marie Melos und Luise Rieter zu verdrängen sowie ein eigenes politisches und geistiges Profil zu gewinnen. Er ging nach Heidelberg mit dem Vorsatz, historische Studien zu betreiben und Dramatiker zu werden.


  Das Erlebnis seiner nächsten unglücklichen Liebe, zu Johanna Kapp, bewog ihn, seine Lebensmisere mit einem Roman zu bewältigen. »Der grüne Heinrich« blieb zunächst aber Fragment, weil Keller vergeblich dem Drama zustrebte.


  DIE JAHRE DER DEPRESSION


  Von 1850 bis 1855 ging Keller zum Studium der Geschichte, Literatur und Philosophie in die Theatermetropole Berlin, das er als »Bußort und Korrektionsanstalt« empfand, obwohl er dort höchst produktiv arbeitete und auch einen Verleger fand. Es erschienen nicht nur Gedichte, Keller erarbeitete sich in Berlin den Grundstock seiner Prosa. Er schrieb die erste Fassung des »Apothekers von Chamonix«, des »Grünen Heinrich«, des ersten Bandes der »Leute von Seldwyla« und skizzierte das »Sinngedicht«. Sein geplantes Trauerspiel blieb jedoch – wie jeder weitere Dramenversuch auch – infolge fehlenden Talents unvollendet. Seine Dramentheorie stellte er seinem Freund Hermann Hettner zur Verfügung, der sie 1852 unter seinem eigenen Namen und dem Titel »Das moderne Drama« veröffentlichte.


  Keller litt in Berlin an Einsamkeit, Heimweh, Depressionen und vor allem an dem Missverhältnis seines Selbstbildes zu seiner Selbsterwartung. Er fühlte sich im Salon Fanny Lewalds ebenso unwohl wie bei Varnhagen von Ense und dessen Nichte, obwohl er bei ihnen oft verkehrte. Er schämte sich seiner anhaltenden Finanznöte, verliebte sich 1854/55 heftig und hoffnungslos in Betty Tendering, die Schwägerin des Verlegers Franz Duncker, und sublimierte seine Frustrationen durch Alkohol, Prügeleien und die Arbeit. Den »Grünen Heinrich« habe er »unter den größten Leiden aller Art« geschrieben, das letzte Kapitel »buchstäblich unter Tränen geschmiert«, und doch befreite sich Keller mit seinem autobiografisch gefärbten Roman und fand zu seinen künstlerischen Möglichkeiten.


  GOTTFRIED KELLER UND LUDWIG FEUERBACH


  
    Da Keller vormittags grundsätzlich nicht studierte, konnte er keine historischen Kollegs besuchen. Dafür absolvierte er Nachmittagsveranstaltungen in allen möglichen Fächern, darunter sogar Physik und Anthropologie. Den größten Einfluss auf ihn gewann der seines Lehramtes enthobene atheistische Philosoph Ludwig Feuerbach:


    »Ich werde Tabula rasa machen … mit allen meinen bisherigen religiösen Vorstellungen, bis ich auf dem Feuerbach’schen Niveau bin. Die Welt ist eine Republik, sagt er, und erträgt weder einen absoluten noch einen konstitutionellen Gott. … Mein Gott war längst nur eine Art von Präsident oder erstem Konsul, … ich musste ihn absetzen.«

  


  Vor seiner endgültigen Rückkehr nach Zürich musste die Mutter aus der Verkaufssumme des Vaterhauses seine Schulden begleichen, die er nach eigener Aussage »in einem halben Jahre leicht verdient haben [würde] mit den angefangenen und bereits verakkordierten Arbeiten«. Keller sehnte sich nach einer bürgerlichen Existenz in häuslicher Atmosphäre, weil ihm »das Leben bei fremden Leuten und in den Wirtshäusern … zum Sterben verleidet« sei. Tatsächlich aber erlag er in Zürich einer siebenjährigen Depression. Seine Arbeiten wurden nicht fertig, von dem geringen Honorar konnte er nicht leben und die finanzielle Abhängigkeit von Mutter und Schwester blieb. Die Hoffnung auf eine Veränderung war verschwunden, der Wille und der Mut, eine solche zu bewirken, etwa indem er das Angebot, am Polytechnikum zu lehren, angenommen hätte, fehlten. Während der ersten Zeit ließ Keller seine Berliner Freunde noch an eine freudenvolle Existenz glauben und knüpfte neue und mühsam gepflegte Kontakte, so zu dem Ästhetiker Friedrich Theodor Vischer, dem Architekten Gottfried Semper, dem Kunsthistoriker Jacob Burckhardt, dem Schriftsteller Paul Heyse, der Kaufmannsfamilie Wesendonk und Richard Wagner. In dem Publizisten und Romanschriftsteller Berthold Auerbach hatte er seinen Entdecker gefunden, dessen Lob er allerdings mit dem Bonmot kommentierte, er sei nicht nur »Auerbachs Keller«. Dennoch erfreute sich Kellers Werk keiner nennenswerten Nachfrage, erst 30 Jahre nach ihrem Erscheinen war die erste Auflage von 1000 Exemplaren verkauft.


  DIE VERDIENSTE DER REALISTEN


  
    Die großen Erzähler des deutschen Realismus waren zu ihrer Zeit weit weniger bekannt und finanziell weniger erfolgreich als heute vergessene Autoren. Die 1000 Exemplare der ersten Auflage von Gottfried Kellers »Grünem Heinrich« waren erst nach 30 Jahren verkauft, Keller selbst kaufte im Winter 1879/80 120 Exemplare der ersten Auflage vom Verleger zurück, um damit zu heizen. Kellers deutscher Schriftstellerkollege Wilhelm Raabe musste für die Veröffentlichung seines Werkes »Die Chronik der Sperlingsgasse« 50 Taler Druckkostenzuschuss zahlen, als Honorar erhielt er 50 Freiexemplare von insgesamt 1100 gedruckten.


    Für die Sicherung der Existenzgrundlage der heute bedeutenden Realisten sorgten Veröffentlichungen in auflagenstarken Familienzeitschriften wie »Die Gartenlaube« und »Westermanns Monatshefte«, oder wie im Fall Kellers, die Anstellung in einem den Lebensunterhalt sichernden »Brotberuf«.


    Die Abbildung zeigt die Titelseite der Erstausgabe von Kellers »Der grüne Heinrich« von 1854.

  


  KELLER UND DIE POLITIK


  1861 rang sich Keller schließlich dazu durch, sich um den Posten des Ersten Staatsschreibers des Kantons Zürich zu bewerben, den er trotz Vorbehalten gegen seine private Lebensführung und seine politische Gesinnung dank einflussreicher Fürsprecher erhielt und bis 1876 ebenso verantwortungsvoll wie engagiert ausfüllte. Sein Amt ließ ihm die ersten drei Jahre keine Zeit zum Dichten, danach aber entstanden die »Sieben Legenden«, der Schlussband der »Leute von Seldwyla« und die »Züricher Novellen«, und er fand auch die Zeit, frühere Entwürfe zu überarbeiten.


  
    ›Man ist immer froh, kleine Mängel an geliebten Personen zu finden, um sie nur ohne Verzug verzeihen und sogar mitteilen zu können.‹


    Gottfried Keller

  


  Keller war jetzt eine Person des öffentlichen Lebens und begann in seiner neuen Situation, seine alte, betont liberale Gesinnung, aus der heraus er noch vor kurzem die herrschende Friedenspartei kritisiert und zum Kampf gegen die Annexionspolitik Napoleons III. aufgerufen hatte, zu überdenken. Er hatte sich schon 1847 von »einem vagen Revolutionär und Freischärler … zu einem bewussten und besonnenen Menschen herangebildet« und arbeitete jetzt der Umwandlung der repräsentativen in eine plebiszitäre Demokratie entgegen. Den Grund für diesen scheinbaren Sinneswandel sieht man weniger in einem plötzlichen Opportunismus als in seiner Überzeugung, dass eine Revision der Verfassung oder eine gewaltsame Revolution Zürich, dessen damaligen liberalen Bürgermeister er schätzte, nur schaden könne. Keller beobachtete die Versuche gewaltsamer und planloser Systemveränderungen in den Nachbarländern skeptisch, weil er den Staat als sich organisch entwickelndes Gebilde sah. Unter der Voraussetzung, dass die repräsentative Demokratie von integren Persönlichkeiten getragen würde, die ihrer Volksgemeinschaft genauso aufopfernd wie ihrer Familiengemeinschaft vorstehen, bedürfe es keiner verfassungsrechtlichen Knebelungen der Gemeinschaft. Man könne von einem aufgestülpten Demokratismus keine politischen und sozialen Verbesserungen erwarten, weil dieser auch dann seine Herrschaft behaupte, wenn keine ethischen Anforderungen an die Regierenden bestünden, selbstlos, mündig, kompetent und umsichtig zu entscheiden. Die Gemeinschaft und jeder Einzelne müssten im eigenen Interesse alles daran setzen, jeden Bürger zu einem uneigennützigen, überparteilichen Menschen zu erziehen, um das Gemeinwohl auf Dauer zu sichern. Hier, nicht in der Propaganda, sieht Keller die Aufgabe des Dichters und des Politikers. Kellers Liberalismus fußt mehr auf realpolitischer Praxis und dem klassischen Humanitätsideal als auf politischer Theorie und dem Vertrauen auf Institutionen. Kapitalismus und Sozialismus, die Verwirtschaftlichung von Politik, die Einmischung der Kirchen in dieselbe und die Entfremdung von Mensch und Natur, Individuum und Staat waren ihm zuwider.


  Seine politischen Gegner ließen Keller nicht ungeschoren. Nachdem seine Mutter 1864 gestorben war und Luise Scheidegger sich nach langem Zögern mit Keller 1866 verlobt hatte, nahm sich seine Braut das Leben – sie hatte zufällig Schmähartikel gegen Keller gelesen, die auf den rauf- und trinklustigen Staatsschreiber anspielten, aber bereits 1865 erschienen waren. Doch wurden trotz allem Kellers patriotische Gesinnung und seine politische Lyrik von den Zürchern durchaus gewürdigt. Man verlieh ihm zu seinem 50. Geburtstag die Ehrendoktorwürde. 1876 trat Keller von seinem Amt zurück, um sich dem Schreiben zu widmen.


  DIE PRODUKTIVEN JAHRE


  Die Jahre 1871 bis 1788 gestalteten sich trotz vieler Tiefschläge zu den produktivsten und schönsten in Kellers Leben. Er pflegte die Freundschaft mit dem Juristen Adolf Exner und dessen Schwester Maria und reiste mit ihnen 1873 an den Mondsee – der erste Urlaub seit seiner Amtszeit. 1874 besuchte er sie sogar in Wien. Keller wurde wegen seiner Dickleibigkeit bei einer Körpergröße von gerade 1,50 Metern immer unbeweglicher und verließ seine große Wohnung am Bürgli, in der er seit 1875 lebte, nur, um ins Wirtshaus zu gehen. Schließlich musste er, sehr zu seinem Verdruss, wegen des langen Siechtums seiner Schwester, die am 6. Oktober 1888 starb, ausziehen. Er befreundete sich mit dem Archäologen Karl Dilthey, seinem ersten Biografen Jakob Baechtold, mit dem Dramatiker Adolf Frey und, seit 1884, mit dem Maler Arnold Böcklin. Mit Paul Heyse, den allein Keller als ebenbürtig empfand, und Theodor Storm verband ihn eine Korrespondenz, doch wurde der persönliche Umgang mit ihm immer schwieriger. Er vereinsamte aus eigener Schuld immer mehr. Keller überarbeitete seine Gedichte, den »Grünen Heinrich« und seine Novellenzyklen, außerdem schuf er den Roman »Martin Salander« und die »Sinngedichte« neu. 1890 wurde Keller, dessen Geist trotz aller körperlicher Gebrechen hellwach geblieben war, endgültig bettlägerig. Ein halbes Jahr später starb er am 15. Juli 1890.


  »DER GRÜNE HEINRICH«


  Obwohl häufig als bedeutendster Bildungsroman neben Goethes »Wilhelm Meister« und Adalbert Stifters »Nachsommer« bezeichnet, lässt sich der »Grüne Heinrich« nur mit Vorbehalt in diese Tradition stellen; er beschreibt eben nicht den Heranbildungsprozess eines Künstlers, sondern den Desillusionierungsprozess eines Staatsdieners, der sich in seiner Jugend als Künstler sah und von diesem Selbstbild schmerzhaft Abschied nehmen muss. Das Scheitern des Helden Heinrich Lee an der Wirklichkeit trägt vielfach autobiografische Züge. Schon als Knabe stützt er sich eher auf die Fiktion als auf die Realität, etwa wenn er mittels einer erlogenen Geschichte erreicht, dass Mitschüler bestraft werden. Heinrich verkennt hinter seinem realpoetischen Wahrnehmen die Wirklichkeit, was zum Quell fortgesetzten Leidens wird. Er lernt von Goethe, die Dinge als organisch gewordene zu erkennen und lässt sich bei einem strengen Meister zum Maler ausbilden. In seiner Doppelliebe zur vergeistigten Anna und zur sinnlichen Judith begeht er wieder den Fehler, sich für die Idee – das Andenken an die inzwischen verstorbene Anna – und nicht für die Wahrheit des Seins – die lebende Judith – zu entscheiden. Aufgrund seiner Neigung, »eine künstliche, allegorische Welt aus der Erfindungskraft« zu fingieren, kann er kein guter Maler werden. Auf dem Rückweg zu seiner Mutter steigt er bei einem Grafen ab, verliebt sich in dessen Nichte und lernt über sie den Atheismus Feuerbachs näher kennen. Heinrich entscheidet sich gegen den Künstlerberuf und dafür, seinen sozialen Beitrag im öffentlichen Dienst zu leisten.


  GOTTFRIED KELLER UND FRIEDRICH NIETZSCHE


  
    Friedrich Nietzsche, der Kellers Werke sehr schätzte – die »Leute von Seldwyla« hielt er für eines »der wenigen Werke der deutschen Literatur, die Bestand« haben würden – sandte Keller 1882 und 1883 zwei seiner Werke.


    Keller, der Nietzsches Werke dagegen nicht unbedingt schätzte – Nietzsches »Geburt der Tragödie« betrachtete er als ein »knäbisches Pamphlet«, dessen »monotoner Schimpfstil ohne alle positiven Leistungen« ihn daran hinderte, es zu Ende zu lesen –, bedankte sich höflich für die zugesandten Werke und lud Nietzsche nach Zürich ein.


    Der 1884 tatsächlich erfolgte Besuch Nietzsches löste bei beiden unterschiedliche Reaktionen aus: Während Nietzsche sich erschrocken zeigte von Kellers »entsetzlichem Deutsch«, meinte Keller im Gegenzug: »Ich glaube, dä Kerl ischt verruckt.«

  


  In der Erstfassung geht Heinrich an Schuldgefühlen und der Einsicht in seinen unverantwortlichen Glauben an seine Einbildungskraft zugrunde, dem er nicht weniger als das Leben seiner im Gram gestorbenen Mutter geopfert hat. Keller überarbeitete diesen Schluss, indem er die Mutter bei Heinrichs Rückkehr erst im Sterben liegen lässt und somit Heinrichs Schuld mindert. Seinen Frieden erlangt Heinrich als Staatsdiener und nach der Rückkehr Judiths. In der Endfassung sind viele Szenen, Subjektivismen, Kommentare und Reflexionen des Erzählers getilgt oder umgeschrieben, auch etliche neue Episoden sind hinzugekommen. Den stärksten Eingriff in die Erstfassung bildet jedoch die durchgehende Ich-Form, die vorgibt, der Held würde Wahres berichten und somit Kellers realpoetisches Kunstmittel für seinen autobiografischen Roman darstellt.


  NOVELLEN


  Auch die 1856 erschienene und 1874 erweiterte Novellensammlung »Die Leute von Seldwyla« sind mit ihren teils humoristisch, teils sachlich distanzierten Beschreibungen sozialer Wirklichkeit, in der sich nonkonforme, oft komisch verzeichnete oder zum Widerstand entschlossene Individuen zurechtfinden müssen, Musterstücke des poetischen Realismus. Seldwyla ist eine Schweizer Stadt, in der sich Zeiterscheinungen, wie liberalistische und kapitalistische Ideen, biedermeierlicher Müßiggang und daraus resultierende menschliche Fehler und Unzulänglichkeiten aller Art eingeschlichen haben. Das Eindringen gesellschaftlicher und wirtschaftlicher Wirklichkeit in die Biografie und in die Selbstwahrnehmung der Helden der einzelnen Novellen, poetisch vermittelt durch einen Erzähler, der dem Leser die Beschaffenheit des Zeitgeistes und der mit ihm konfrontierten Helden aus sozialdidaktischen Gründen humorvoll entfremdet, verbindet die Novellen miteinander. Die »Züricher Novellen« nehmen ebenso wie das »Sinngedicht« Kellers politische und weltanschauliche Einsichten auf, wobei auch hier die geschichtliche Realität als zerstörerisch dargestellt wird und das individuelle Ringen um eine sozial verantwortliche Existenz nicht über die damit verbundenen Ideale, sondern über deren reale Vergänglichkeit poetische und ethische Qualität erhält.


  Auf seine Berliner Zeit gehen die Entwürfe zu den »Sieben Legenden« zurück, deren 1857 entstandene erste Fassung von Keller 1871 überarbeitet wurde. Inspirieren ließ sich Keller von den 1804 veröffentlichten, sentimentalen »Legenden« des Pfarrers Ludwig Theobul Kosegarten, deren Frömmlerei er als Anhänger Feuerbachs nicht ertragen konnte und deshalb parodierte. Die sieben mehr oder minder frommen Bekenner des Christentums erfahren durch göttliche Hilfe die Erfüllung irdischen Glücks, bekehren sich willig zur Welt und deren Sinnlichkeiten in Gott und beginnen gerade so ein gottgefälliges Leben. Vorgetragen werden die formvollendeten, in Spätantike und Mittelalter spielenden Geschichten im Märchenton und mit variantenreicher Ironie. Keller löste sich mit diesen Erzählungen, die vielleicht ausgerechnet deshalb sein erster Publikumserfolg beim unpolitischen Gründerzeitbürgertum wurden, von der »Despotie des Zeitgemäßen in der Wahl des Stoffes«.


  »MARTIN SALANDER«


  »Martin Salander«, erschienen 1886, bildet Kellers literarisches Vermächtnis. Es handelt sich um einen zeitkritischen Roman, der sein politisches Bekenntnis zu einer demokratischen Ordnung, getragen von politisch und ethisch mündigen Bürgern, formuliert und gleichzeitig Kellers sozialpädagogisches Anliegen als Dichter vorbringt: Der um sich greifende Kapitalismus, den der Zeitgeist geboren hat, verschärft die Klassengegensätze, verdirbt gesellschaftsübergreifend Ethos und Moral, zerstört die demokratische Kultur und opfert das Gemeinwohl einigen Einzelkarrieren. Dabei fällt – wohl aus didaktischen Gründen – die Schilderung der stets tugendhaft gebliebenen Familie Salander, die mehrmals durch Betrug um ihr Vermögen gebracht wird, ebenso unrealistisch aus wie die ihrer zu Karikaturen des Zeitgeistes entstellten Gegenspieler. Kellers Schilderung des zeitgenössischen Ist-Zustands ist resignativ, skeptisch und lässt eine böse Zukunft erahnen. Den geplanten Fortsetzungsroman »Arnold Salander« konnte Keller nicht mehr schreiben.


  KELLERS HAUPTWERKE


  
    
      
      

      
        	1846

        	Gedichte
      


      
        	1854

        	Der Grüne Heinrich; zweite, veränderte Fassung 1879
      


      
        	1856

        	Die Leute von Seldwyla; Novellen, erweitert 1874
      


      
        	1872

        	Die sieben Legenden
      


      
        	1878

        	Züricher Novellen
      


      
        	1882

        	Das Sinngedicht; Novellen
      


      
        	1886

        	Martin Salander; Roman
      

    

  


  THEODOR FONTANE


  


  WEGBEREITER DER LITERARISCHEN MODERNE


  Fontane war nach dem Urteil Heinrich Manns nichts weniger als der Begründer und Vollender des modernen deutschen Romans. Die moderne Forschung, die Fontanes umfangreiches, außer den Romanen auch Gedichte, Essays, Rezensionen, Reisefeuilletons, historische Sachliteratur und Briefe umfassendes Werk untersucht, hat dieses positive Urteil bestätigt.


  
    30. 12. 1819


    Geburt in Neuruppin


    1836–1840


    Apothekerlehrling in Berlin


    1852


    Korrespondent in London


    1860–1870


    Redakteur bei der »Kreuzzeitung« in Berlin


    1870–1889


    Redakteur bei der »Vossischen Zeitung«


    20. 9. 1898


    Tod in Berlin

  


  Am 30. Dezember 1819 im brandenburgischen Neuruppin als ältestes Kind des Apothekers Louis Henri Fontane und Emilie Fontane (geb. Labry) geboren, war Henri Théodore Fontane ein »in der Wolle gefärbter Preuße«. Über die hugenottischen Vorfahren beider Eltern stand er aber noch in einer anderen zweiten kulturellen Tradition: der »französischen Kolonie« in Berlin, der Mitglieder beider Familien schon früh als erfolgreiche Handwerker, Kunsthandwerker und Kaufleute angehört hatten und die durch das Potsdamer Edikt Kurfürst Friedrich Wilhelms von Brandenburg im Jahr 1685 entstanden war. Einen ersten Einschnitt im Leben Fontanes markieren die Jahre 1826 und 1827, als er eingeschult wurde und der verschuldete Vater seine Apotheke verkaufte, was einen Wohnungswechsel und den Verlust der familiären Existenzgrundlage bedeutete. Das Traumatische dieser Veränderung spricht noch aus den wenigen negativen und angstbesetzten Erinnerungsbildern des alten Fontane an diese Zeit. Sie endete Mitte 1827 mit der geschäftlichen Neuetablierung des Vaters und dem Umzug der mittlerweile sechsköpfigen Familie vom brandenburg-preußischen Neuruppin in die pommersche Seestadt Swinemünde. Fontane wertete rückblickend die dort verbrachte Lebensphase nicht nur als glückliche, weil wenig durch Regeln eingeschränkte und doch behütete Kindheit, sondern auch als wichtiges Bildungserlebnis im Sinne einer ersten bewussten kulturellen Fremderfahrung: »befremdlich« und faszinierend anders, fantasieanregend und den kritischen Blick schulend für den bisherigen Lebenskreis. Die negative Kehrseite des Lebens- und Erziehungsstils im Elternhaus Fontanes waren mangelhafte Schulbildung und ein zurückgebliebener Wissenserwerb. Sie machten Fontane zum Autodidakten. Als er zwölfjährig Swinemünde und den Familienverband verlassen musste, um in Neuruppin das Gymnasium zu besuchen, verfügte er nur über ein bruchstückhaftes, unsystematisches Wissen. Eineinhalb Jahre Gymnasialunterricht und der anschließende Wechsel des Schultyps, der Fontane im Herbst 1833 nach Berlin auf die Friedrichswerdersche Gewerbeschule brachte, behoben die großen Defizite in seiner Ausbildung nicht. Stattdessen erfuhr der junge Fontane – ein bis dahin sehr selbstbewusstes Kind, wie aus der Kindheitsautobiografie zu entnehmen ist – in der Konfrontation mit der strengen preußischen Schuldisziplin nun auch persönliche Frustrationen. Sie aktivierten schon früh seine kritische Wahrnehmung autoritärer Strukturen und Systeme. In Berlin gestaltete sich das geregelte Lernen »bis zum Lachen traurig«: Untergebracht im Haushalt des unkonventionellen Onkels August Fontane, den Theodor als groteske Wiederholung der zwischen Zu- und Abneigung schwankenden Vaterfigur erlebte, war er unmittelbar einbezogen in das Durcheinander, das dem geschäftlichen Ruin des gescheiterten Malers, einstigen Schauspielers und Kaufmanns vorausging. Die letzten Monate vor Ende seiner Schulzeit, Ostern 1836, erlebte Fontane auf frühen »Wanderungen« in Berliner Caféhäusern und mit der Lektüre beliebter Journale wie dem »Berliner Figaro«.


  DIE JAHRE ALS APOTHEKER


  In der Tradition des väterlichen Berufs und mit der Aussicht auf das väterliche Geschäft begann Fontane in Berlin mit einer Apothekerlehre. Als Lehrling, Gehilfe und 1847 amtlich zugelassener Apotheker stand er die folgenden zwölf Jahre in verschiedenen Anstellungsverhältnissen bei verschiedenen Unternehmen. Über Stationen in Burg bei Magdeburg, Leipzig, Dresden und Letschin, wo mittlerweile der Vater seine Apotheke hatte, kehrte Fontane 1843/44 nach Berlin zurück, um dort, nach einjähriger Unterbrechung im Militärdienst beim Gardegrenadierregiment »Kaiser Franz« und nach Ablegung des Apothekerexamens, seinen Beruf wieder aufzunehmen. Nach Ablauf einer Stelle als pharmakologischer Ausbilder im Diakonissenkrankenhaus »Bethanien« und vergeblichen Versuchen, die nötigen finanziellen Mittel für ein eigenes Unternehmen zu beschaffen, wagte Fontane, der seit 1844 als Mitglied dem literarischen Kreis »Tunnel über der Spree« angehörte, den entscheidenden Schritt: Er entschloss sich zu einer Existenz als freier Journalist und Schriftsteller und vollzog damit zumindest teilweise einen Wechsel in seiner sozialen Identität mit dem vollen Risiko mangelnder finanzieller Sicherheit und der Gefahr des sozialen Abstiegs. Riskant war die Entscheidung auch wegen eines seit 1845 bestehenden Verlöbnisses mit Emilie Rouanet-Kummer. Die 1850 geschlossene Ehe, aus der vier Kinder hervorgingen, litt unter dem wiederholt ausbrechenden Konflikt bürgerlicher Lebens- und Familienideale und realer, finanziell bedingter Existenzkrisen und -ängste, die das Paar als wiederkehrende »Nervenkrisen« und Krankheitsphasen erlebte. Mit Emilie, die ihn wegen ihres Vornamens, ihrer hugenottischen Abstammung und auch in Charakter und Verhalten sehr an die Mutter erinnerte, »wählte« Fontane das elterliche Beziehungsmuster.


  FONTANES HUGENOTTISCHE VORFAHREN


  
    Das Potsdamer Edikt vom 8. 11. 1685 erlaubte den unter Ludwig XIV. diskriminierten und verfolgten Hugenotten die Ansiedlung im bevölkerungsarmen Preußen. Fontane sah die Aufnahme dieser durch hohen kulturellen und technologischen Standard ausgewiesenen sozialen Gruppe und die so entstandene Multikulturalität als einen zentralen Vorgang für die politische und soziale Herausbildung des preußischen Staates. Diese durchaus kulturkritisch gemeinte These Fontanes von der multikulturellen Struktur Preußens findet ihre Parallele in seinem Selbstverständnis.


    In seinen beiden Autobiografien »Meine Kinderjahre« (1894) und »Von Zwanzig bis Dreißig« (1898) sah er sich selbst am Ende einer langen, in ihrer deutsch-französischen Doppelidentität erfolgreichen Generationskette. Selbst in der französischen Linie betonte er die kulturellen und mentalen Differenzen: der Vater, ein »typischer« Gascogner, fantasiebetont, humorvoll, sprachtalentierter Geschichtenerzähler, aber seelisch labil. Die Mutter, »ein Kind der Cevennen«, leidenschaftlich und energisch, dabei stärker »preußisch« assimiliert: realitäts- und statusorientiert, sozial ambitioniert und pflichtbewusst. Auf die ökonomisch und psychisch konfliktreiche Familiensituation, die 1847 zur Trennung vom Ehemann führte, reagierte sie zunehmend mit »Nervenzuständen«. Die Erfahrung der elterlichen Beziehung begründete bei Fontane ein biografisch und literarisch wichtiges Motiv- und Deutungsmuster.

  


  ANFÄNGE ALS SCHRIFTSTELLER UND POLITISCHE AMBITIONEN


  Der markante Einschnitt in Fontanes Leben betraf nun aber gerade einen entscheidenden Aspekt in seiner bisheriger Identität nicht: die Schriftstellerei. Im Jahr 1849 war die bisherige literarische Produktion Fontanes umfangreich genug, um es mit der Verwandlung der »Berufung« in Berufstätigkeit zu probieren. Dabei hatte der bisherige Beruf ihm nicht nur genügend Freiraum zum literarischen Selbststudium, dem Herstellen literarischer Kontakte und dem Schreiben gelassen. Er verschaffte ihm auch Kenntnisse und Erfahrungen im politisch-sozialen Milieu der Berliner Vormärz-Zeit, die für das Verständnis des sozialkritischen Potenzials seiner Romane grundlegend sind: Dazu zählen zum Beispiel in Berlin die Begegnung mit dem später karikierten Typ des Bourgeois oder hautnahe menschliche Kontakte mit der »sozialen Frage« ebenso wie die Erfahrungen Leipzig und Dresden. Diese alten Kulturzentren schärften Fontanes Blick für das Besondere der brandenburg-preußischen Realität und sie öffneten seinen Blick für die Probleme einer deutschen kulturellen und nationalen Identität. Im Berlin der 1830er-Jahre lebte Fontane in einem politisch-sozialen Umfeld des Stillstands, der von der repressiven und autoritären, die Emanzipationswünsche des Bürgertums provozierenden Restaurationspolitik Friedrich Wilhelms III. geprägt war. Als nach dem Regierungswechsel 1840 Friedrich Wilhelm IV. selbst noch unter dem Druck der schweren Wirtschafts- und Agrarkrise die geforderte Demokratisierung verweigerte, brachen unter dem Eindruck der französischen Februarrevolution im März auch in Berlin die Kampfhandlungen aus. Fontane war, obwohl er seine Beteiligung rückblickend als gering einstufte, in das revolutionäre Geschehen als Berichterstatter, Barrikadenkämpfer und Wahlmann unmittelbar einbezogen. Und auch die Entscheidung für die Revolution, die von Fontanes radikalliberaler politischer Überzeugung getragen wurde, war das Ergebnis einer längeren biografischen Entwicklung, genauer, seiner literarischen Sozialisation im »Jungen Deutschland« und im »Vormärz«. Nimmt man als Auswahlkriterium die Veröffentlichung, gehen seine schriftstellerischen Anfänge nämlich zurück bis ins Jahr 1839, als im »Berliner Figaro« seine Novelle »Geschwisterliebe« erschien.


  IN LITERARISCHEN KREISEN


  Desgleichen veröffentlichte er erste Balladen und Gedichte im spätromantischen Stil. Wenn der alte Fontane ihnen rückblickend auch keinen literarischen Wert zuschrieb – »in fast jedem meiner damaligen Gedichte schien der Mond unentwegt« –, wusste er doch um ihre Schlüsselfunktion bei seiner literarischen Karriere: Seine romantische Lyrik (»Gedichte«, 1851) öffnete ihm in Berlin den Lenau-Verein und den Platen-Klub; seine gleichzeitige Produktion politischer Lyrik à la Heine, Herwegh und Freiligrath verschaffte ihm Zutritt zum Leipziger Herwegh-Klub. Fontane schuf sich dadurch nicht nur wichtige Foren literarischer und intellektueller Diskussion, sondern er legte hier bereits die Grundlage für ein lebenslänglich, auch brieflich gepflegtes Netz sozialer Kontakte. Als Mitglied des »Tunnels über der Spree«, in den Fontane, nachdem er aus Leipzig zurückgekehrt war, 1844 auf Vermittlung seines Freundes Bernhard von Lepel kam, lernte er als literarisch dilettierende Klubkameraden nicht nur spätere Reichsminister, hochrangige Offiziere und Beamte, Wissenschaftler, Redakteure – etwa vom satirischen »Kladderadatsch« – und den Maler Adolf Menzel kennen, sondern auch erfolgreiche Schriftsteller: Felix Dahn, Emanuel Geibel, Paul Heyse. Der Dialog mit ihnen sowie die von da an beginnende Rezeption antiker, russischer und englischer Autoren wie Livius, Horaz, Gogol, Lermontov, Shakespeare, Scott, Percy und John Prince erweiterten seinen bisherigen engen romantischen und jungdeutschen literarischen Horizont. Die allmähliche Ersetzung alter Vorbilder – besonders Gutzkows – war Teil eines ästhetisch und politisch einschneidenden Orientierungswechsels, den er als Mitglied des »Tunnels« und seiner Ableger »Rütli« und »Ellora« vollziehen musste. Im »Tunnel«, wo der Dialog zwischen den sozial und ideologisch sehr heterogenen Mitgliedern durch ein kompliziertes Regelwerk gesichert wurde, stieß nämlich Fontanes radikaldemokratische Lyrik (»Gedichte«) auf massive Ablehnung. Während seiner langjährigen aktiven Mitgliedschaft verzichtete er zwar nicht ganz auf gelegentliche protokollarisch dokumentierte Provokationen im Vormärz-Ton, doch mit seinen rasch populär gewordenen »Balladen« (1861) tendierte er eher zu einer Schreibweise, deren formale Perfektion und ideologisch neutrale oder konservative Themen aus der preußischen und schottisch-englischen Geschichte ihm souveräne Erfolge in der Gruppe einbrachten. Sie bewirkten aber auch einen zunehmenden Widerspruch zu seiner liberaldemokratischen Grundüberzeugung, wie er sie bei den 1848er-Ereignissen brieflich und publizistisch noch nachdrücklich vertrat, wie mit seinem Artikel »Preußens Zukunft« in der »Berliner Zeitungshalle«. Komplizierte der »Tunnel« so eher seinen Weg in eine klare politische und literarische Identität, sah Fontane ihn für seine persönliche Entwicklung, für den Gewinn an Selbstbewusstsein und sozialer Kompetenz, positiv. Und letztlich waren es »Tunnel«-Freunde, deren Kontakte ihm während des Berufswechsels in der Zeit von 1849 bis 1851 halfen.


  DER VORMÄRZ


  
    »Vormärz« bezeichnet die Periode der deutschen Geschichte zwischen 1830 und 1848 sowie die nationalen und liberalen Kräfte, die schließlich die Revolution von 1848 herbeiführten. Übertragen wird der Begriff auf die Literatur dieser Zeit angewendet (»Junges Deutschland«). Der Vormärz ist gekennzeichnet durch äußeren Frieden und gewaltsam erzwungene innere Ruhe, durch Zersplitterung Deutschlands in zeitweise 39 Einzelstaaten, durch eine reaktionäre Knebelung aller nationalen und liberalen Bewegungen im »metternichschen System«, durch zögernd einsetzende Industrialisierung und ein wachsendes Massenelend. Die Forderungen des Vormärz nach Schwurgerichten, Pressefreiheit, Bauernbefreiung und Reform frühkonstitutioneller Verfassungen blieben weitgehend unerfüllt. Das aus Revolutionsfurcht und Reformunfähigkeit resultierende Abbremsen des Prozesses einer politischen Emanzipation des Bildungs- und Besitzbürgertums führte in die Märzrevolution von 1848. In Preußen, wo nach Straßen- und Barrikadenkämpfen am 29. 3. 1848 von König Friedrich Wilhelm IV. ein liberales Kabinett unter Ludolf von Camphausen berufen worden war, hatte sich am 22. 5. noch eine verfassunggebende Versammlung konstituiert und eine Verfassung beraten. Doch bereits im Frühsommer vereinigte das später so genannte »Junkerparlament« die schärfsten Gegner der Märzrevolution und besiegte sie ab 9. 11. schließlich mithilfe der preußischen Armee.

  


  JOURNALIST, DICHTER UND ROMANAUTOR


  Seinen Start in die neue berufliche Identität betrieb Fontane zunächst zweigleisig, als Dichter und als Journalist. Er veröffentlichte mit politisch merklicher Selbstzensur seine bisherigen Arbeiten in drei Büchern – 1850 erschien der Romanzenzyklus »Von der schönen Rosamunde«, 1851 erschienen »Männer und Helden« und die »Gedichte« – und war als Berliner Korrespondent für die antipreußische, radikaldemokratische »Dresdner Zeitung« tätig. Fünf Monate lang analysierte und kommentierte Fontane aus deren Blickwinkel das Scheitern der Revolution und den Sieg der preußischen Reaktion, um im Sommer 1850, nach der Einsicht in die Unabänderlichkeit der historischen Ereignisse und unter massivem ökonomischem Druck, bei eben diesem preußischen Staat in Dienst zu gehen.


  »TUNNEL ÜBER DER SPREE«


  
    Der Literarische Sonntagsverein »Tunnel über der Spree«, dem Theodor Fontane seit 1844 angehörte, wurde am 9. 12. 1827 auf Initiative des Journalisten Moritz Gottlieb Saphir (* 1795, † 1858) hin gegründet.


    Zweck des Vereins waren der Vortrag, die Diskussion und die Kritik der künstlerischen Arbeit seiner Mitglieder. Vorgelegt wurden in erster Linie literarische Werke, daneben wurden aber auch Werke aus der Musik und der bildenden Kunst diskutiert und beurteilt. Die Mitglieder des »Tunnels« waren also weniger Literaten, sondern vielmehr Liebhaber der Literatur und der bildenden Kunst.

  


  Mit Unterbrechungen arbeitete er von nun an für die Regierungspresse (»Adler-Zeitung«) sowie für die »Centralstelle für Presseangelegenheiten«, die dem berüchtigten Innenminister Manteuffel direkt unterstellt war und als Kontrollorgan für die »freie« Presse fungierte. Die Krise war perfekt. Vor dem Hintergrund familiärer Verantwortung und Sorgen reagierte Fontane auf die Zumutungen dieser ideologisch widersprüchlichen und finanziell nach wie vor brisanten Lage zunehmend mit Depressionen und Erkrankungen. In dieser Situation wurde er 1852 für ein halbes Jahr als Korrespondent nach London geschickt. Im Nachhinein und im Zusammenhang mit einem weiteren mehrjährigen Englandaufenthalt von 1855 bis 1859 war dies der entscheidende Moment für die persönliche und berufliche Stabilisierung, auch im Sinne einer politischen und ästhetischen Neukonzeption: Die kulturkritischen Reisefeuilletons etwa, die Fontane 1854 und 1860 zu drei selbstständigen Veröffentlichungen zusammenfasste, dokumentieren seinen kritischen Distanzierungsprozess von seiner Englandliebe, die er in bester deutscher bürgerlich-liberaler Tradition noch 1844, während eines Kurzaufenthalts in England, hegte. Er kritisierte an England nun vor allem – ein Vorgriff auf seine spätere radikale Kritik an vergleichbaren Prozessen in Deutschland wie am englischen Kolonialismus – den Materialismus in Kultur und Mentalität, einen Effekt der weit fortgeschrittenen Kapitalisierung der Wirtschaft. Selbst in der demokratischen Bewertung der englischen Staatsverfassung zeigte er sich desillusioniert. In Bezug auf die Heimat Preußen änderte der einmal mehr ermöglichte interkulturelle Blick zwar nichts an Fontanes prinzipieller Opposition zur preußischen Reaktion; doch der für historische Entwicklungsprozesse offene Traditionalismus und der Pragmatismus, die Fontane als wichtigste kulturelle Merkmale an England bewundern lernte, verhalfen ihm zu einer positiven Interpretation der preußischen Gegenwart und der preußisch-deutschen Frage. Verbunden mit der parallel geleisteten Rezeption Thackerays und Dickens‘ waren sie auch grundlegend für die Entwicklung eines ästhetisch und politisch gleichermaßen tragfähigen Realismuskonzepts, wie er es erstmals 1853 in dem Essay »Unsere lyrische und epische Poesie seit 1848« formulierte. Als doppeldeutig verstehbare Wende von der »Poesie« zur »Prosa« lieferte es den Anschluss an die internationale realistische Erzählliteratur wie auch an Bismarcks »Revolution von oben« und den sich formierenden politischen Nationalliberalismus. Seine publizistisch produktiven Jahre als preußischer Pressekorrespondent und -agent in London endeten mit dem Sturz des Ministeriums Manteuffel im Dezember 1858. Nach eineinhalb Jahren erneuter beruflicher Misere bot die altkonservative »Kreuz-Zeitung« dem ausgewiesenen Englandspezialisten die ideologisch zwar wieder konfliktträchtige, aber materiell gesicherte Stellung als Redakteur ihres englischen Ressorts an. Dort erlebte er, bis zu seinem Wechsel zur liberalen »Vossischen Zeitung« im Jahr 1870, die wichtigsten politischen Ereignisse auf dem Weg zur Reichsgründung: die innenpolitische Krise 1862 mit dem Ende der liberalen »Neuen Ära« und der Berufung Bismarcks zum preußischen Ministerpräsidenten, dessen innenpolitische Gewalt- und außenpolitische Konfrontationspolitik, die Gründung des »Norddeutschen Bundes«, die Einigungskriege. Und diese Position erlaubte ihm, auf der schriftstellerischen Erfahrungsgrundlage der englisch-schottischen Reisefeuilletons ein Projekt zu starten, das er bis an sein Lebensende immer weiterführte: die »Wanderungen durch die Mark Brandenburg«.


  WANDERUNGEN DURCH DIE MARK BRANDENBURG


  
    Ausgiebige Reisen und Studien lieferten Fontane das unterschiedliche Material für eine umfassende historische Betrachtung auf die politische, soziale und kulturelle Identität Preußens, der »Speerspitze« der deutschen Nationalstaatsgründung. Die in vier Teilen erschienenen Reisebeschreibungen und historischen Aufsätze zeigen, dass scheinbar langweilige Stoffe durchaus spannend dargestellt werden können. Die Tatsache, dass Fontane mit der Grafschaft Ruppin begann, verweist darüber hinaus auch auf die persönliche Dimension. Und letztlich fand er, über die Länge des Projektes mit unterschiedlichen Schreibweisen experimentierend, an ihnen auch zu seinem ganz eigenen Ton. Inhaltlich bilden die »Wanderungen« auch eine Brücke zum Romanwerk, wie die bereits 1863/64 begonnene Arbeit an dem Roman aus den preußischen Befreiungskriegen, »Vor dem Sturm«, zeigt.

  


  HAUPTWERKE


  
    Wanderungen durch die Mark Brandenburg (1862–1884)


    Kriegsgefangen (1871)


    Vor dem Sturm (1878)


    Grete Minde (1879)


    Ellernklipp (1881)


    L’Adultera (1882)


    Schach von Wuthenow (1883)


    Unterm Birnbaum (1885)


    Cécile (1887)


    Irrungen, Wirrungen (1888)


    Stine (1890)


    Unwiederbringlich (1892)


    Frau Jenny Treibel (1892)


    Effi Briest (1895)


    Die Poggenpohls (1896)


    Der Stechlin (posthum 1899)

  


  Diese wurde allerdings schon bald für zehn Jahre unterbrochen wegen der Tätigkeit Fontanes als halboffizieller Berichterstatter für die »Kreuz-Zeitung« in den Kriegen gegen Dänemark (1864), Österreich (1866) und Frankreich (1870/71). Die fünf zum Teil umfangreichen Bände aus den Jahren von 1865 bis 1876, die sich neben hoher Faktizität um ästhetische Qualität und ideologische Mäßigung bemühten und dabei »offizielles« Material mit Frontbriefen und Lazarettberichten vermischten, stellten für die zunehmend nationalistische Öffentlichkeit keine geringe Provokation dar. Insbesondere gilt dies für Fontanes frankophiles autobiografisches Buch über seine zweimonatige Kriegsgefangenschaft »Kriegsgefangen« von 1871, in die er als mutmaßlicher Spion im Oktober 1870 geraten war, als er sich für einen Besuch des Denkmals der Jeanne d’Arc zwischen die Frontlinien begeben hatte. Freigekommen durch Bismarcks persönliche Intervention und zurück in Berlin, arbeitete Fontane in den folgenden 20 Jahren als Theaterreferent für die liberale »Vossische Zeitung«. Dies war mehr als eine neue Tätigkeit. Es bedeutete den nun konsequenten und kritischen Aneignungsprozess der dramatischen Tradition von Shakespeare über Lessing, Goethe, Schiller, Kleist, Tieck bis Hauptmann. Begleitet wurde er von einer ebenso intensiven Auseinandersetzung mit dem deutschen und europäischen Roman, vertreten beispielsweise von Scott, Balzac, Flaubert, Zola, Goethe, Alexis, Keller, Storm, Freytag oder Spielhagen. Vor der Folie dieser literarischen Tradition einerseits und vor dem Hintergrund der gesellschaftlichen und politischen Entwicklung des Kaiserreichs andererseits wurde Fontane nun endlich Romanautor: Im Jahr 1876, als sich unter dem Eindruck der Wirtschaftskrise eine konservative Wende in der Politik abzuzeichnen begann, verzichtete er nach nur kurzer Dienstzeit auf die aussichtsreiche Prestigestelle als Erster Sekretär der Akademie der Künste und nahm die Arbeit an seinem historischen Roman »Vor dem Sturm« wieder auf. Seine auch gesellschaftlich immer stärker reduzierte Berliner »Mauselochexistenz« unterbrach er nur noch für regelmäßige, gesundheitlich nötige Sommerreisen und verfasste in den folgenden 22 Jahren neben seiner Alterslyrik, weiteren Wanderungsbänden und den Autobiografien insgesamt 17 Romane und Novellen, darunter »L’Adultera« (1882), »Schach von Wuthenow« (1883), »Cécile« (1887), »Irrungen, Wirrungen« (1888), »Unwiederbringlich« (1892) und »Der Stechlin« (posthum 1899). Mit ihrer illusionslosen Diagnose der modernen Realität waren Fontanes Romane »moralisch« und ästhetisch provokant genug, um, ausgenommen »Frau Jenny Treibel« (1892) und »Effi Briest« (1895), beim breiten Publikum erfolglos zu bleiben.


  
    ›Im Grunde habe ich nun alles Irdische erreicht: geliebt, geheiratet, Nachkommenschaft erzielt, zwei Orden gekriegt und in den Brockhaus gekommen. Es fehlt nur noch zweierlei: Geheimer Rat und Tod. Des einen bin ich mir sicher, auf den andern verzicht ich allenfalls.‹


    Fontane

  


  Zur Ikone Preußendeutschlands gemacht, starb Fontane, Ehrendoktor der Berliner Universität, Schillerpreisträger und Ritterkreuzträger des Hohenzollernhausordens, am 20. September 1898 in Berlin.


  FJODOR MICHAILOWITSCH DOSTOJEWSKIJ


  


  MYSTISCH-BESESSENER VISIONÄR


  Fjodor Michailowitsch Dostojewskij verschrieb sein Leben der Literatur und gilt als einer der größten russischen Schriftsteller. Doch der geniale Literat hatte oft mit finanzieller Not und den Zwängen seiner Zeit zu kämpfen. Erst kurz vor seinem Tod erlangte er schließlich öffentliche Anerkennung für sein Wirken.


  
    11. 11. 1821


    Geburt in Moskau


    ab 1844


    Freier Schriftsteller und Revolutionär


    1849


    Todesurteil; Begnadigung zu einer Zuchthausstrafe in Sibirien


    1859


    Rückkehr nach Sankt Petersburg


    seit 1860


    zweite Schaffensphase


    9. 2. 1881


    Tod in Sankt Petersburg

  


  Fjodor Michailowitsch Dostojewskij wurde am 11. November 1821 (30. Oktober 1821 nach dem julianischen Kalender) als zweiter Sohn des Arztes Michail Dostojewskij in Moskau geboren. Er wuchs in wirtschaftlich bescheidenen, aber kultivierten Verhältnissen auf und erhielt eine sorgfältige Erziehung, die von orthodox-kirchlicher, aber nicht engherziger Frömmigkeit geprägt war. Dostojewskij lernte Französisch, Deutsch und Latein und interessierte sich von früh auf für die russische Literatur, die damals, in den 1820er- und 30er-Jahren in den Werken Wassilij A. Schukowskijs und Aleksandr S. Puschkins zu ihrer ersten hohen Blüte gelangte. Durch die Übersetzungen Schukowskijs lernte er die klassische deutsche Literatur kennen (Goethe, Schiller, später E. T. A. Hoffmann); die Schule vermittelte ihm Kenntnisse der antiken und der klassischen französischen Literatur.


  Im Mai 1837 kam Dostojewskij zusammen mit seinem um ein Jahr älteren Bruder nach Sankt Petersburg, wo er gemäß dem Willen des Vaters die Militäringenieurschule besuchte. Die meisten Fächer, die hier gelehrt wurden, interessierten ihn nicht, der militärische Drill stieß ihn ab. Trotzdem schloss er die Ausbildung im Jahre 1843 ab und wurde als Unterleutnant in den aktiven Militärdienst übernommen.


  Schon während der Ausbildungs- und Dienstzeit galt Dostojewskijs Hauptinteresse der Literatur. Besonders zogen ihn die deutsche und die französische Gegenwartsliteratur an, vor allem E.T.A. Hoffmann, George Sand, Honoré de Balzac, Eugène Sue. Um sich ganz der literarischen Arbeit widmen zu können, gab er schon nach einem Jahr den Militärdienst, der ihm eine sichere Existenzgrundlage gegeben hätte, auf und wurde zu einem (wie er selbst sagte) »literarischen Proletarier«, der von dem Erlös seiner schriftstellerischen Arbeiten leben musste und fast sein ganzes Leben lang unter manchmal katastrophaler Geldnot leiden sollte.


  Noch vor seiner Entlassung aus dem Militärdienst hatte er einen Roman geschrieben, den er noch drei Mal umarbeitete, ehe er im Mai 1845 das Manuskript aus der Hand gab. Dieses Erstlingswerk des 23-Jährigen, die »Armen Leute«, wurde zu einem durchschlagenden Erfolg. Das Thema des Romans wird – wie schon im Titel ausgesprochen – eines der Hauptthemen Dostojewskijs, das der »Erniedrigten und Beleidigten«.


  POLITISCHE AKTIVITÄT, ZUCHTHAUS UND MILITÄRDIENST


  In rascher Folge erschienen nun weitere Erzählungen Dostojewskijs. Ihr Hauptthema ist der Mensch, der unter den gegenwärtigen Bedingungen des Lebens in einer inhumanen Stadt und einer streng hierarchisch geordneten, bürokratisch reglementierten Gesellschaftsstruktur in seinem Menschsein gefährdet ist. Das Bewusstsein, dass die gegenwärtige Situation des Menschen nicht so ist, wie sie sein sollte und wohl auch sein könnte, führte Dostojewskij in radikal aufklärerische Kreise, wo soziale Reformen und bald auch die soziale Revolution gefordert und vorbereitet wurden. Insbesondere gehörte der Schriftsteller zu dem Zirkel um den russischen Intellektuellen Michail W. Petraschewskij, der in einer Tischrede ausgerufen haben soll: »Wir verurteilen die bestehende Ordnung zum Tode!«. Dostojewskij war wohl auch bereit, an der Vollstreckung dieses Todesurteils teilzuhaben. Doch dazu kam es nicht. Denn wie alle übrigen Angehörigen dieses Kreises wurde der Dichter am Morgen des 5. Juni 1849 (23. April 1849) verhaftet und am 31. Dezember (19. Dezember) zu acht Jahren Zwangsarbeit verurteilt.


  STRAFVERBÜSSUNG IN SIBIRIEN


  
    Seit der Errichtung des ersten Lagers unter Zar Alexej 1649 diente Sibirien den russischen Herrschern als Gefängnis für Zwangsarbeiter und als Verbannungsort. Die ersten Deportierten kamen zu Fuß, unter Peitschenhieben berittener Kosaken. Viele starben noch auf dem Weg ins Lager und nur wenige Gefangene überlebten ihre Strafe überhaupt.


    Fjodor Dostojewskij leistete jahrelang Zwangsarbeit in Sibirien und verarbeitete seine Erlebnisse in seinen »Aufzeichnungen aus einem Totenhaus«.


    Neben der Zwangsarbeit war die Verbannung eine weitere Art der Bestrafung, bei der den Sträflingen ein Wohnort zugewiesen wurde, an dem sie arbeiten und mit ihren Ehefrauen leben durften.

  


  Zar Nikolaus I. milderte das Urteil auf vier Jahre, verfügte aber, dass Dostojewskij im Anschluss an die Verbüßung der Zuchthausstrafe als einfacher Soldat in die Armee einzureihen und vor Antritt der Strafe zusammen mit zwölf anderen Angeklagten zum Schein zur Hinrichtung zu führen sei. In der Frühe des 3. Januar 1850 (22. Dezember 1849) wurde diese grausame Komödie auf dem Semjonowskij-Platz in Sankt Petersburg aufgeführt. Eine Dreiviertelstunde lang lebte Dostojewskij in sicherer Erwartung des unmittelbar bevorstehenden Todes. Eine Woge des Glücks schlug über ihm zusammen, als ihm das Leben neu geschenkt wurde.


  In der Weihnachtsnacht 1849 wurde Dostojewskij dann mit zwei Schicksalsgefährten aus Sankt Petersburg abtransportiert. Der Transport nach Sibirien dauerte länger als einen Monat. Im Februar 1850 wurden sie ins Zuchthaus in Omsk eingeliefert. Hier verbrachte Dostojewskij vier überaus schwere Jahre. Obwohl er in diesen Jahren nichts hat aufzeichnen dürfen, hat er in seinem Gedächtnis ein einzigartiges Material gesammelt, das er später in seiner literarischen Schilderung dieser Zeit (»Aufzeichnungen aus einem Totenhaus«) und in seinen großen Romanen verwertet hat. In die Zuchthauszeit fallen die ersten sicher bezeugten Anfälle von Epilepsie. Im Zuchthaus erfährt er eine Wandlung, die er später in dem Roman »Schuld und Sühne« seinen Helden Raskolnikow erleben lässt. Er beschreibt sie mit den Worten: »An die Stelle der Dialektik war das Leben getreten.«


  Die »Dialektik« hatte in den Debattierklubs und revolutionären Zirkeln Sankt Petersburgs geherrscht, in denen dem Verstand ein überragender Stellenwert eingeräumt wurde. Dieser Verstand hatte die bestehende Ordnung des Staates, des Volkes, der Familie leichtsinnig »zum Tode verurteilt«, soziale Programme entwickelt und beschlossen, sie um jeden Preis durchzusetzen. Auf dem Schafott hatte Dostojewskij in einzigartiger Schärfe erlebt, dass nicht der Verstand allein über die Frage nach Sinn und Wert des Lebens entscheidet, sondern dass das Herz ein tieferes, sehr wahres Urteil darüber abgeben kann. Von hier aus stellte sich ihm dann auch von neuem die Frage nach den tragenden und treibenden Kräften des Lebens des einzelnen Menschen, der Völker, der Menschheit: Leben sie aus den Theorien des Verstandes, die in den Schlagworten von Freiheit, Gleichheit, Brüderlichkeit, vom Glück der meisten, vom berechenbaren Nutzen und anderen Begriffen dieser Art Ausdruck finden? Oder leben sie wesentlich aus anderen Kräften – vielleicht aus der Kraft des »Volksgeistes«, der Kraft ihrer »Idee« aus ihrer Religion oder aus den dunklen Kräften des Unterbewusstseins?


  Bald nach der Entlassung aus dem Zuchthaus musste Dostojewskij seinen Dienst als einfacher Soldat bei der Garnison in Semipalatinsk antreten, einer kleinen sibirischen Stadt mit halb orientalischem Charakter, noch einmal um einige Hundert Kilometer weiter von Europa entfernt als Omsk. Obwohl gesundheitlich labil, fand er Zeit und Kraft, seine geistige und literarische Tätigkeit wieder aufzunehmen. Die höhere Gesellschaft der sibirischen Kleinstadt öffnete sich für den jetzt verbannten, aber nicht vergessenen, einst berühmten Schriftsteller. Dostojewskij lernte hier auch seine erste Frau, Marja Issajewa, kennen, mit der er vom 14. Februar 1857 (2. Februar 1857) bis zu ihrem Tod 1864 recht unglücklich verheiratet war. Im Zuge einer gewissen Liberalisierung des russischen Lebens nach dem Krimkrieg und dem Tod des Zaren Nikolaus I. (1855) wurde Dostojewskij 1857 durch einen Gnadenerlass des Zaren Alexander II. wieder in seine früheren Rechte (des erblichen Adels) eingesetzt. Im gleichen Jahr durfte zum ersten Mal wieder etwas von ihm Geschriebenes gedruckt werden; 1859 wurde er aufgrund eines ärztlichen Attestes über seine Epilepsie aus dem Militärdienst entlassen und kehrte am 1. Januar 1860 (20. Dezember 1859) nach Sankt Petersburg zurück.


  WIEDER IN FREIHEIT


  Schon unmittelbar nach seiner Entlassung aus dem Zuchthaus hatte Dostojewskij wieder begonnen zu schreiben. Es drängte ihn, die einzigartigen Erlebnisse »aus dem Totenhause« literarisch zu gestalten. Aber an eine Veröffentlichung eines solchen Werkes von ihm, dem politischen Sträfling, war vorerst nicht zu denken. So schrieb er in dieser für ihn besonders schweren Zeit seine humorvollsten Werke: die Farce von »Onkelchens Traum« und die Geschichte »Das Dorf Stepantschikowo und seine Bewohner«.


  
    ›Unter anderem war dieser Gekreuzigte ein ganz großer Humorist.‹


    Thomas Mann über Fjodor Dostojewskij

  


  Verschiedene Gründe könnten Dostojewskij veranlasst haben, seine Ideen und Überzeugungen nur zurückhaltend zu äußern. Einerseits hatte er wohl selbst den Eindruck, dass diese Ideen erst reifen, sich behaupten und zu einem Ganzen formen müssten, ehe sie in erdichteten Gestalten und Ereignissen auftreten könnten. Andererseits musste er, der als »Politischer« verurteilt worden war, mit politischen und weltanschaulichen Bekenntnissen zurückhaltend sein: Die staatliche Zensur blieb misstrauisch und konnte selbst hinter freundlichen Worten feindlichen Hintersinn entdecken. Als er 1860 dann wieder vollberechtigt im bürgerlichen Leben stand, konnte er es wagen, seine »Aufzeichnungen aus einem Totenhaus« niederzuschreiben und zu veröffentlichen. Dieses Buch gibt die Erlebnisse Dostojewskijs im Zuchthaus ziemlich getreu wieder. Das Leiden unter den entsetzlichen äußeren Bedingungen, der Hass der Mitgefangenen gegen die Adligen, die Not, niemals allein sein, nichts schreiben, fast nichts lesen zu können, aber auch die Fülle eigenartiger, kraftvoller, manchmal sogar sympathischer Gestalten. Die Psychologie des Verbrechens und des Verbrechers, das Problem von Schuld und Sühne, vom Sinn der Strafe, vom unüberwindlichen Verlangen des Menschen nach Freiheit – all dies wird in ergreifender Weise dargestellt. Das Buch wurde 1862 veröffentlicht.


  Von 1861 an trat Dostojewskij mit seinen neuen Anschauungen und Überzeugungen offen hervor. Es ist das Jahr der Bauernbefreiung, das Ende einer historischen Epoche. Der erste schüchterne Schritt des riesigen, aber rückständigen und darum innerlich und auch äußerlich schwachen Russlands in eine ungewisse Zukunft. Die Bedeutung des historischen Augenblicks wurde von allen anerkannt. Aber die sozialen und politischen Probleme waren damit noch nicht gelöst, die sozialen Gegensätze hatten sich eher verschärft. Der Geisteskampf um den zukünftigen Weg Russlands war in voller Schärfe entbrannt. Dostojewskij glaubte, er habe in diesem Kampf ein eigenes Wort zu sagen. Er wollte eine geistige, kulturelle und soziale Entwicklung, die aus den geistigen Prinzipien Russlands, aus seinem Nationalcharakter, aus den eigenen Wurzeln, dem eigenen »Boden« (russisch potschwa) entspringt. Diese Richtung wurde deshalb die »Bodenständigen« (russisch Potschwenniki) genannt und als Sprachrohr dieser Richtung gründete Dostojewskij gemeinsam mit seinem Bruder die Zeitschrift, »Wremja« (Die Zeit), die mit ihrer weltanschaulichen Einstellung und mit ihrem hohen literarischen Niveau ein breites Echo in der russischen Gesellschaft fand und Dostojewskij eine verhältnismäßig sichere Existenzgrundlage bot. Diese erlaubte ihm auch seine erste Auslandsreise im Jahre 1862.


  »SCHULD UND SÜHNE«


  
    Der erste der fünf großen philosophischen Romane Fjodor Dostojewskijs, 1866 erschienen, vereint eine packende kriminalistische Geschichte mit subtiler psychologischer Analyse und der Diskussion und Kritik der Idee vom auserwählten Übermenschen. Zugleich gestaltet Dostojewskij – neben Lew Tolstoj der überragende Erzählkünstler des russischen Realismus – die Probleme seiner Gedankenwelt, die sich seit der Lagerhaft in Sibirien herausgebildet hatte. Der verarmte Student Raskolnikow führt die isolierte Existenz eines Außenseiters in Sankt Petersburg. Besessen von der Idee des »großen Menschen«, den er selbst zu verkörpern meint, erscheint es ihm legitim, eine alte Pfandleiherin zu töten und zu berauben, um sein Studium zu finanzieren. Ihn ekelt vor der Tat, aber der »euklidische Verstand« rechtfertigt in seinen Augen das Verbrechen. Nach dem Mord bricht Raskolnikow zusammen; seine Geliebte und ein Untersuchungsbeamter machen ihm klar, dass nur Geständnis und Strafe einen Weg zur Rettung weisen können. Und so versucht Raskolnikow, seine verlorene Menschlichkeit wiederzuerlangen.

  


  Mit großen Erwartungen fuhr Dostojewskij nach Westeuropa. Aus den sozialkritischen Schriften der französischen Sozialisten und den europakritischen Äußerungen russischer Schriftsteller, die über dem »Land der heiligen Wunder« die Sonne bereits untergehen sahen, wusste er auch schon im Voraus um die negativen Seiten der westlichen Zivilisation. Und er fühlte sich nun durch seine Erfahrungen bestätigt. In Deutschland fand er statt des hohen Idealismus der klassischen Literatur und Philosophie geistige Enge und nationale Überheblichkeit; das hochkapitalistische London erweckte in ihm apokalyptische Erwartungen und in Frankreich erlebte er den Kleinbürger als den Nutznießer der großen Revolution. In seiner Zeitschrift »Wremja« veröffentlichte er im Februar und März 1863 seinen kulturkritischen Reisebericht unter dem Titel »Winterliche Aufzeichnungen über sommerliche Eindrücke«.


  Die gut gehende Zeitschrift wurde jedoch im Mai desselben Jahres wegen eines Artikels über die polnische Frage verboten. Dieses Verbot bedeutete den Zusammenbruch der wirtschaftlichen Existenzgrundlage Dostojewskijs. Auch sein persönliches Leben gestaltete sich außerordentlich schwierig. Während seine schwindsüchtige Frau dem Tode nahe war, ging er zu der jungen, intelligenten, zu radikalen Anschauungen und extravaganten Lebensgewohnheiten neigenden Studentin Polina Suslowa ins Ausland. Zu der unseligen Leidenschaft, in der Liebe und Hass nahe beieinander lagen, kam eine andere Leidenschaft hinzu: die zum Glücksspiel. Seelisch gequält und finanziell ruiniert kehrte Dostojewskij im November 1863 zu seiner todkranken Frau zurück.


  Anfang 1864 gelang es dem Bruder Dostojewskijs, die Erlaubnis für die Herausgabe einer neuen Zeitschrift, der »Epocha«, zu erwirken. Wieder stürzte sich der Dichter in die redaktionelle und schriftstellerische Arbeit für die Zeitschrift. Es gelang ihm, eine Reihe angesehener Schriftsteller, Dichter und Kritiker für die Mitarbeit zu gewinnen, unter anderen Iwan S. Turgenjew und Nikolai S. Leskow. Trotzdem ging die Zeitschrift nach einem Jahr ein.


  DIE GROSSEN ROMANE


  Am 27. April 1864 (15. April 1864) starb Dostojewskijs Frau, wenige Monate später sein Bruder. Dieser hinterließ eine unversorgte Familie und – wegen des Misserfolgs der »Epocha« – einen Berg von Schulden. Dostojewskij übernahm die finanziellen Verpflichtungen des verstorbenen Bruders, dazu auch die Sorge für den Sohn seiner verstorbenen Frau aus deren erster Ehe. Aber die Erfüllung der übernommenen Verpflichtungen überstieg seine Kräfte. Im Juli 1865 reiste er fluchtartig ins Ausland, traf sich in Wiesbaden wieder mit Polina Suslowa. Diese verließ ihn und ging nach Paris. Dostojewskij verspielte daraufhin sein letztes Geld, sandte unfrankierte Briefe in alle Welt mit der Bitte um Geld. Das waren die äußeren Umstände, unter denen Dostojewskij die erste Fassung seines berühmtesten Romans, »Schuld und Sühne«, zu Papier brachte.


  Nach seiner Rückkehr nach Sankt Petersburg im Oktober 1865 verschlimmerte sich Dostojewskijs gesundheitliche und finanzielle Situation: Er musste der Familie des Bruders helfen; dazu erlitt er häufig epileptische Anfälle, die ihn am Arbeiten hinderten. Mitte Dezember verbrannte er alles, was er von der Erzählung bisher geschrieben hatte, und begann völlig von neuem. Geplagt von Krankheit und Gläubigern schrieb er Tag und Nacht, wenn es der Gesundheitszustand erlaubte, an dem Roman, der dann von Januar bis Dezember 1866 in Fortsetzungen in einer Zeitschrift erschien.


  Im Oktober 1866 musste Dostojewskij die Arbeit an dem großen Roman für einige Wochen unterbrechen. Er hatte einem Verleger gegen einen Vorschuss von 3000 Rubeln versprochen, bis zum 13. November (1. November) einen neuen Roman mit 160 Seiten Umfang zu liefern. Die doppelte Leidenschaft zu einer exzentrischen Frau und zum Glücksspiel, die ihn in den Jahren zuvor so tief erschüttert hatte, wollte er literarisch-künstlerisch verarbeiten. Mithilfe einer jungen Stenografin schuf er diesen Roman, »Der Spieler«, in der Zeit vom 16. Oktober bis 12. November (4. bis 31. Oktober). Neun Tage nach dem Abschluss der Arbeit machte er der Stenografin, Anna Grigorjewna Snitkina, einen Heiratsantrag.


  Im Februar 1867 heirateten sie. Er war 45, sie 20 Jahre alt. Dostojewskij hat in ihr keine kongeniale, aber eine überaus tüchtige, verständige, liebende Frau gefunden, die die ersten, sehr schweren Jahre der Ehe im Ausland in äußerster finanzieller Bedrängnis mit ihrem Mann tapfer durchstand und die Schwierigkeiten seines Charakters allmählich zu überwinden half. Sie war ihm eine treue Gehilfin bei seiner schriftstellerischen Arbeit. Sie gebar vier Kinder, von denen zwei jedoch früh starben. Dass Dostojewskij im letzten Jahrzehnt seines Lebens in einigermaßen geordneten finanziellen Verhältnissen leben und seine Hauptkraft seiner schriftstellerischen Arbeit widmen konnte, ist weitgehend seiner zweiten Frau zu verdanken.


  EIN ROMAN ALS SELBSTPORTRÄT


  
    Als Fjodor Dostojewskij sich 1865 in Wiesbaden aufhielt, zog das Kasino der Stadt den russischen Romancier unwiderstehlich an. Schnell war ein beträchtliches Honorar seines Verlegers verloren. Diese Episode wäre jedoch nicht weiter bemerkenswert, hätte Dostojewskijs Verleger nicht die Zahlung an einen 1866 zu liefernden weiteren Roman geknüpft. So weit der Hintergrund der Entstehung des innerhalb von nur vier Wochen geschriebenen Romans »Der Spieler« (1867), in dem der Schriftsteller sich, seine Spielleidenschaft und deren Auswirkungen auf einen labilen Charakter porträtiert und seine Erlebnisse in »Roulettenburg« – unter diesem Namen erscheint Wiesbaden in dem Roman – verarbeitet.


    Auch im »Spieler« wird Dostojewskijs Bemühen um psychologisierende Charakteristik seiner Figuren deutlich, indem er den »vielseitigen, aber unfertigen Charakter« des Ich-Erzählers Alexej Iwanowitsch zu durchdringen sucht und etwa zeigt, wie es diesen am Roulettetisch nach »neuen, immer stärkeren Empfindungen« bis hin »zur vollständigen Erschöpfung« verlangt. In ausgereifter Meisterschaft erscheint Dostojewskijs Beherrschung tiefenpsychologischer Analyse in seinen epochalen Romanen »Schuld und Sühne« und »Die Brüder Karamasow«.

  


  Der große Erfolg des Romans »Schuld und Sühne« veranlasste die Gläubiger Dostojewskijs, von neuem die Erfüllung ihrer Forderungen zu verlangen. Dostojewskij war zwei Monate nach der Trauung, im April 1867, genötigt, Russland wieder zu verlassen. Es folgten vier Jahre erzwungenen Auslandsaufenthaltes, in denen Dostojewskij unter bedrückenden finanziellen, gesundheitlichen und seelischen Verhältnissen in Dresden, Baden-Baden, Basel, Genf, Vevey, Mailand und Florenz lebte. In dieser schwierigen Zeit entstanden zwei große Romane.


  Als Dostojewskij seinen Roman »Der Idiot« vollendet hatte, traf ihn im November 1869 eine Nachricht aus Russland, die ihn tief erschütterte. In Moskau hatte ein revolutionärer Zirkel auf Befehl ihres Führers eines seiner Mitglieder ermordet – angeblich, weil dieses die Gruppe hatte verraten wollen. In Wirklichkeit war das Hauptmotiv für den Führer der Gruppe aber, dass er diese durch das Verbrechen zusammenschweißen und unbedingten Gehorsam erzwingen wollte. Dostojewskij spürte mit Entsetzen, dass hier Wege zu Ende gegangen wurden, die er früher einmal selbst beschritten hatte. Indem er den Fall aus der politischen Kriminalistik der unmittelbaren Gegenwart in einen großen geschichtlichen und philosophischen Deutungszusammenhang stellte, schuf er in dem Roman »Die Dämonen« ein Werk, das Albert Camus später zu den fünf größten der Weltliteratur zählen würde.


  Nach mehr als vierjährigem Auslandsaufenthalt kehrte Dostojewskij am 20. Juli 1871 (8. Juli 1871) nach Russland zurück. Dank seiner unermüdlichen schriftstellerischen Energie und seiner Frau verlief das folgende Jahrzehnt, äußerlich gesehen, in ruhigeren Bahnen. Er bezahlte allmählich seine Schulden ab. Durch seine publizistische Tätigkeit, gesammelt unter dem Titel »Tagebuch eines Schriftstellers«, hatte er keine großartigen, aber doch regelmäßige Einnahmen. Es folgten noch zwei große Romane: »Der Jüngling«, veröffentlicht 1875, und »Die Brüder Karamasow«, ausgearbeitet in den Jahren 1878 bis 1880. »Der Jüngling«, eine Art Erziehungsroman, wurde in Russland nicht mit solchem Interesse und solcher Zustimmung aufgenommen wie die anderen vier Romane Dostojewskijs. Dagegen fand sein letzter Roman, »Die Brüder Karamasow«, von Anfang an lebhaftestes Interesse und bis heute höchste Anerkennung als einer der großartigsten Romane der Weltliteratur.


  »Die Brüder Karamasow« sind das letzte Wort Dostojewskijs – sein letztes, zusammenfassendes Wort über die großen Themen seines Lebens: über den Menschen, was er ist, wie er sein soll und wie er nicht sein soll; über die Versuchung des Verstandes, wenn er nicht gebunden ist an die Mächte, von denen Herz und Gewissen zeugen; über die Schuld, in die wir alle verstrickt sind, und die Möglichkeit, sie zu überwinden; über die Notwendigkeit und ebenso über die Grenzen irdischer Justiz; über die besondere Gefährdung des Menschen in dieser Zeit und im Besonderen in seiner Heimat Russland; über die Zukunft der Menschheit: über die Frage, ob der Geist Christi in ihr leben oder der Geist des Großinquisitors über sie herrschen wird; über die Frage, die Dostojewskij sein Leben lang gequält hat – die Frage nach der Existenz Gottes, nach Tod und Unsterblichkeit.


  DOSTOJEWSKIJ UND DIE »REVOLUZZER«


  
    Zu Dostojewskijs Lebzeiten erlebten revolutionäre Strömungen in Russland eine Blüte. Zu ihnen zählten die »Nihilisten«, ein Begriff, der 1862 durch Iwan Turgenjews Werk »Väter und Söhne« bekannt wurde.


    Als Nihilisten bezeichnet Turgenjew eine zentrale Romanfigur, den Literaturkritiker Basarow, der sowohl dem Glauben als auch der Autorität gegenüber feindselig eingestellt ist und deshalb Staat, Gesellschaft und Familie zerstören will. Der Philosoph Dmitrij Pissarew verwendete den Begriff häufig in seinen Schriften und wurde so zu einem der wichtigsten Verfechter nihilistischer Ideen. Seine revolutionären Anhänger traten gegen Religion, Kunst und Philosophie ein und waren sogar bereit, bei Attentaten ihr Leben zu opfern. Bei einem dieser Anschläge starb Zar Alexander II. Die Nihilisten wurden mit der Zeit immer radikaler und bezeichneten die totale Zerstörung als ihr Ideal. Um die Menschheit zu befreien, forderten sie die Verarmung des Einzelnen. In »Die Dämonen« und »Die Brüder Karamasow« machte sich Dostojewskij über die intoleranten, fanatischen und intellektuellen Revoluzzer lustig, die ihren »Gott« in der Verneinung von allem sahen.

  


  DOSTOJEWSKIJS HAUPTWERKE


  
    • Romane:


    Arme Leute (1845)


    Das Dorf Stepantschikowo und seine Bewohner (1859)


    Aufzeichnungen aus einem Totenhaus (1860–62)


    Erniedrigte und Beleidigte (1861)


    Schuld und Sühne (1866)


    Der Spieler (1867)


    Der Idiot (1868)


    Die Dämonen (1871/72)


    Der Jüngling (1875)


    Die Brüder Karamasow (1878/80)


    Tagebuch eines Schriftstellers (1873–81)


    • Erzählungen:


    Der Doppelgänger (1846)


    Weiße Nächte (1848)


    Onkelchens Traum (1859)

  


  ÖFFENTLICHE ANERKENNUNG UND TOD


  Kurz bevor Dostojewskij die »Brüder Karamasow« beendete, erlebte er eine einzigartige Anerkennung seines öffentlichen Wirkens. Am 20. Juni 1880 (8. Juni 1880) durfte er bei den Feierlichkeiten zur Enthüllung eines Puschkin-Denkmals in Moskau eine Rede über Puschkin halten, den Nationalhelden Russlands schlechthin. Ein solches Ereignis galt als außerordentliche Ehrung des Redners. Dostojewskij endete damit, dass er ausrief, Aufgabe des russischen Geistes sei es, die europäischen Widersprüche zu versöhnen und »schließlich vielleicht das endgültige Wort der großen, allgemeinen Harmonie, der endgültigen brüderlichen Vereinigung aller Völker nach dem evangelischen Gesetz Christi auszusprechen«.


  Fünf Monate nach diesem Höhepunkt seiner öffentlichen Wirksamkeit vollendete Dostojewskij seinen letzten großen Roman am 20. November 1880 (8. November 1880). Seit langem litt er außer an Epilepsie an einem schweren Lungenemphysem. Am 9. Februar 1881 (28. Januar 1881) erlag er diesem Leiden, noch keine 60 Jahre alt, in seiner Sankt Petersburger Wohnung in der Nähe der Wladimirskaja-Kirche. Die Beerdigung Dostojewskijs wurde zu einer neuen, letzten Huldigung. Ein mehr als zwei Kilometer langer Trauerzug geleitete den Toten von seiner Wohnung den vier Kilometer langen Weg zum Alexander-Newskij-Kloster.


  Auf Dostojewskijs Grabstein setzte man folgende Worte aus dem Johannesevangelium (12, 24), die der Schriftsteller auch als Motto über seinen letzten Roman gesetzt hatte: »Wahrlich, wahrlich, ich sage euch: Es sei denn, dass das Weizenkorn in die Erde falle und ersterbe, so bleibet’s allein; wo es aber erstirbet, so bringet’s viel Früchte.«


  GUSTAVE FLAUBERT


  


  MEISTER DES REALISMUS


  Mit der Veröffentlichung von Gustave Flauberts »Madame Bovary« entstand in Frankreich ein neuer Realismus, der jedoch nichts mit dem kritisch-realistischen Roman oder dem sozialistischen Populärroman gemein hatte. Flaubert wollte sein Werk nicht als eine Form kritischen politischen Eingreifens verstanden wissen, zumal ihm die ästhetische Rechtfertigung der Welt als einzig denkbare erschien. Als Künstler schrieb Flaubert nur um des Schreibens willen.


  
    12. 12. 1821


    Geburt in Rouen


    1842–1844


    Jurastudium in Paris


    seit 1844


    Rückzug nach Croisset, Schriftstellerdasein


    1849–1851


    Reisen nach Ägypten, Griechenland, Italien und den Vorderen Orient


    1858


    Reise nach Tunesien


    8. 5. 1880


    Tod in Croisset (bei Rouen)

  


  Gustave Flaubert wurde am 12. Dezember 1821 im normannischen Rouen als Sohn von Achille Cléophas und Justine-Caroline Flaubert geboren. Sein Vater war ein hervorragender Chirurg aus Nogent-sur-Seine in der Champagne, der nach seinem Medizinstudium in Paris die Chefarztstelle im Krankenhaus von Rouen übernommen hatte. Flauberts Mutter, die der Medizinerfamilie Fleuriot entstammte, wuchs als Waise in einem Nonnenkloster auf, bevor sie zu der mit ihr verwandten Familie Laumonier kam. Hier lernte die 19-Jährige den jungen Chirurgen Achille Flaubert kennen, den sie schließlich – mit einem einträglichen Bauerngut in der Landschaft Auge als Mitgift – heiratete. An dem Freidenkertum ihres Mannes störte sie sich nicht, zumal sie sich während ihres Aufenthaltes in der aufgeklärten Familie Laumonier wohl selbst vom Glauben abgewandt hatte. Ihre Kinder wurden zwar getauft, gingen aber sicher nicht zur Erstkommunion. Justine-Caroline Flaubert war eine freundliche, vornehme und zurückhaltende Frau, die von ihrem Sohn Gustave über alles geliebt wurde. Von seinen fünf Geschwistern blieben nur zwei am Leben; der ältere Bruder Achille, der das Lieblingskind der Eltern war, übernahm nach dem Tod des 61-jährigen Vaters dessen Stelle im Krankenhaus von Rouen.


  Gustave stand im Schatten dieses Bruders und litt vermutlich auch darunter. Seine Vorliebe für die Literatur stieß bei seinem Vater, der Schriftsteller für Faulpelze und Nichtsnutze hielt, auf Unverständnis. Seine um drei Jahre jüngere Schwester Caroline war hingegen vom Talent ihres Bruders überzeugt und unterstützte ihn bei seiner Arbeit, wo sie nur konnte. Die Briefe, die Flaubert ihr schrieb, zeigen ihre enge Verbundenheit und offenbaren zugleich wesentliche Charakterzüge des Schriftstellers – neben seiner Reizbarkeit und Angriffslustigkeit auch Einfältigkeit, Empfindsamkeit und tiefe Liebe. Flauberts Schwester starb bereits 1846, drei Tage nach der Geburt einer Tochter; seine Zuneigung übertrug sich nach ihrem Tod auf die Nichte.


  EIN EMPFINDSAMES GEMÜT


  Die Familie wohnte – wie es damals üblich war – in einer an das Krankenhaus angrenzenden Dienstwohnung, sodass die Kinder bereits früh das Leiden der Patienten, den Schmerz und Tod miterlebten. Der Vater arbeitete bis zur Erschöpfung und gönnte sich keine Schonung. Flaubert und seine Schwester kletterten häufig an dem Krankenhausgitter hinauf zu den Fenstern und sahen von ihrem Versteck aus zu, wie ihr Vater Autopsien durchführte. Diese Erlebnisse hinterließen einen prägenden Eindruck in Flauberts düsterem Charakter. Dennoch war seine Kindheit fröhlicher, als man annehmen möchte. Er liebte es, sich Geschichten erzählen zu lassen, wobei er den Erzähler mit seinen großen blauen Augen unbeweglich anschaute. Danach war er stundenlang ruhig, verträumt und, mit einem Finger im Mund, ganz in Gedanken versunken. Die Haushälterin, die 52 Jahre lang in der Familie diente und ihm mancherlei Geschichte erzählte, verewigte er später als Charakterbild in »Ein einfaches Herz«, einer der 1877 veröffentlichten drei Erzählungen. Flaubert erfand in dieser Zeit auch eigene Theaterstücke, die er in der elterlichen Wohnung aufführte.


  
    ›Schreiben ist eine köstliche Sache; nicht mehr länger man selbst zu sein, sich aber in einem Universum zu bewegen, das man selbst erschaffen hat.‹


    Gustave Flaubert

  


  Seine anfänglichen Schwierigkeiten mit dem Lesen und Schreiben wurden von der Familie als Dummheit angesehen. Zu seinem Glück konnte er das Internat von Rouen als Externer besuchen, zumal er das Leben dort wegen seiner Überempfindlichkeit wohl nicht lange ertragen hätte. Mit elf Jahren, erheblich verspätet also, trat er in die Sexta ein, wo ihn zum ersten Mal ein Gefühl der Minderwertigkeit, gleichzeitig aber auch der Überlegenheit erfasste. Er fühlte sich schikaniert, missverstanden, und zugleich getragen von seiner Größe, der Weite seines Geistes, über die anderen erhoben durch seine Ironie. Seine spätere Schüchternheit und sein früher Ekel vor dem Leben können zum Teil auf diese Zeit zurückgeführt werden. In der Kunst und den durch sie vermittelten Werten sah er die einzige Möglichkeit, um sich aus dem Alltag zurückzuziehen – dabei hing er den bereits überholten Idealen der Romantik nach, von denen er sich erst nach seiner Abschlussprüfung 1840 löste.


  REALISMUS ALS EPOCHENBEGRIFF


  
    Als Epochenbegriff bezeichnet der Realismus in nahezu allen europäischen Literaturen die Zeit zwischen 1830 und 1880, die Periode zwischen dem Ende des spätromantischen Idealismus und der Radikalisierung der Kunstauffassung im Naturalismus.


    Ihm liegt ein Verständnis von Wirklichkeit und den Aufgaben der Kunst zugrunde, das von der klassisch-humanistischen und der romantischen Weltsicht völlig verschieden ist: Kunst soll ein wahres Bild des menschlichen Lebens bieten, das auf genauer Beobachtung der Lebensformen aufbaut. Formale Kennzeichen sind Beschreibungen mit realistischer Genauigkeit, exakte Milieuschilderungen und psychologisch exakt gezeichnete Personen.


    Grundlegend in Theorie und Praxis war der französische Realismus, der durch gesellschaftskritische Themen und eine zum Teil desillusionierende Haltung geprägt war. Flaubert verzichtete in »Madame Bovary« auf einen individuell vermittelnden Erzähler und gehörte – auch wenn er dieser Richtung nicht zugeschrieben werden wollte – zu den wichtigsten literarischen Realisten Frankreichs.

  


  
    ›Die Form der Kunst ergibt sich aus dem Inhalt, wie die Wärme aus dem Feuer.‹


    Gustave Flaubert

  


  Von Kindheit an konnte Flaubert in seiner Nähe niemanden herumlaufen oder beschäftigt sehen, ohne in Wut zu geraten – »man kann nur im Sitzen denken und schreiben«, sagte er. Die von dem sensiblen Knaben als grausam empfundene Schulzeit prägte ihn nachhaltig. Er lebte fortan zurückgezogen nur noch für sich allein, und je tiefer er in diese Isolation geriet, desto stärker versank er in einer selbst geschaffenen Fantasiewelt. Schon früh entstand sein Hass auf die verlogene Bourgeoisie der Restaurationszeit, wenngleich er selbst den vornehmen, snobistischen Lebensstil schätzte, den er sich nur als reicher Bürgersohn leisten konnte. Er war stets teuer und extravagant gekleidet und gab auf seinen Reisen viel Geld aus.


  In seinen jungen Jahren schrieb Flaubert – meist romantische – Geschichtsdramen, etwa »Der Tod von Marguerite von Burgund«, die Novelle »Zwei Hände auf der Krone« und sein erstes Schauspiel »Louis XI.«; zudem übersetzte er Stücke aus dem Lateinischen. Die zwei interessantesten Werke dieser Zeit waren die »Erinnerungen eines Verrückten« und der Roman »November«, die jedoch erst nach seinem Tod veröffentlicht wurden. Seine »Erinnerungen eines Verrückten« (»Mémoires d’un fou«) widmete er als 15-Jähriger Alfred Le Poittevin, der in der Schule sein Lehrmeister, Herzensbruder und Freund gewesen und dessen Familie mit der Flauberts eng verbunden war. Le Poittevin starb bereits früh, im Alter von 31 Jahren, an einem Herzleiden.


  Mit Bekannten bereiste Flaubert nach dem Schulabschluss die Pyrenäen und Korsika. Nur ungern war er auf Reisen gegangen, doch letztlich brachten sie ihm Wohlbefinden und Erleichterung. 1841 entging er dem Militärdienst, indem er die richtige Nummer in einem Losverfahren zog. Auf Drängen des Vaters nahm er ein Jahr später in Paris das Jurastudium auf, folgte aber gleichzeitig seinen literarischen Neigungen. Seine seit der Kindheit bestehende Überempfindlichkeit verstärkte sich mehr und mehr und führte 1844 nach dem ersten nervösen Anfall – einer Art epileptischer Bewusstlosigkeit – dazu, dass er das nur sehr widerwillig aufgenommene Studium aufgab. Seitdem lebte er in ständiger Angst vor dem nächsten Anfall und isolierte sich noch mehr von seiner Umgebung. Dieses sein Leben bestimmende Geschehnis formulierte Flaubert drei Jahre später folgendermaßen: »Mein leidenschaftliches bewegtes, von plötzlichen, widersinnigen Sprüngen und vielfältigen Empfindungen erfülltes Leben ging mit zweiundzwanzig zu Ende.«


  MAXIME DUCAMP


  (* 1822, † 1894)


  
    Bereits im Alter von 22 Jahren unternahm der in Paris geborene Maxime Ducamp Reisen nach Griechenland, in die Türkei und nach Algerien. 1849 reiste er erneut – diesmal im Auftrag der Regierung – nach Nordafrika, Nubien, Palästina und Syrien, teilweise begleitet von seinem Freund Flaubert. Dessen Roman »Madame Bovary« veröffentlichte Ducamp 1856 in verkürzter Form in der »Revue de Paris«, die er seit 1851 mit herausgab.


    Neben seinen bekannt gewordenen Reisebeschreibungen schrieb er zumeist autobiografische Romane und sozialpolitische Arbeiten, etwa über die Geschichte der Stadt Paris, die Februarrevolution 1848 und die Pariser Kommune. In seiner Lyrik verherrlichte er – als entschiedener Gegner einer zweckfreien Dichtung – Themen des modernen Lebens aus der Naturwissenschaft und Technik, wie etwa die Elektrizität, die Lokomotive oder Industrieprodukte. Seinen Zeitgenossen Baudelaire, Flaubert, Gautier und Nerval setzte Ducamp in seinen Erinnerungen ein literarisches Denkmal.

  


  FREUNDSCHAFTEN


  Flaubert bezog das 1844 von seinem Vater gekaufte Landhaus in Croisset, das eine Meile von Rouen entfernt am rechten Seineufer lag. Dort sollte er sein weiteres, dem Schriftstellerdasein gewidmetes Leben verbringen, das aus einer – nur von wenigen Reisen und Besuchen von Freunden unterbrochenen – Kette von meist 14- bis 16-stündigen Arbeitstagen bestand. 1843 lernte Flaubert Maxime Ducamp kennen, den Flauberts Umgebung als ziemlich dubios beschrieb. Dieser besaß jedoch einen großen Horizont, eine rasche Auffassungsgabe und ein bemerkenswertes Gefühl für Formen. Der Mann, der von Flaubert schrieb: »Sein Geist verfügte irgendwie über ein System von Linsen, das alle Dinge vergrößerte …«, war eigentlich kein schwatzhafter Hohlkopf. Unglücklicherweise machte er jedoch Flauberts Leiden in der Öffentlichkeit bekannt, indem er einen Zusammenhang zwischen Flauberts Künstlertum und der Epilepsie herstellte und das eine durch das andere erklärt wissen wollte. Nach dem Tod seines Vaters und dem Abbruch des Jurastudiums kümmerte sich die Mutter um Flaubert und ihre Enkelin, die Tochter Carolines. Mehrere Monate verbrachte er auf dem Land in blühenden Gärten, ohne auch nur einmal den Park mit seinem kleinen Stück Flussufer zu verlassen. Er wollte der demütigenden Neugierde entgehen. Sein tägliches Leben war schwer beeinträchtigt; an eine Ehe war nicht zu denken. Die ständige Bedrohung durch einen neuen Anfall nahm ihm den Mut zu vielen Unternehmungen und hemmte ihn wohl auch in seinem Umgang mit Frauen.


  Doch dann machte er mit 25 Jahren die Bekanntschaft der 38-jährigen berühmten, aber verheirateten Schriftstellerin Louise Colet, bei der er auf Verständnis traf. Der bis 1855 aufrechterhaltene ausführliche Briefwechsel zwischen ihnen zeigte zum ersten Mal das wahre Genie Flauberts, der sich hier offen mitteilen konnte: »Ich habe auf dem Papier eine Fähigkeit zur Leidenschaft …« Der Mann von Louise Colet, Professor für Musik am Pariser Konservatorium, ertrug die Launen und Liebschaften seiner Frau geduldig, eingeschüchtert von deren Dominanz. Madame Colet verdankte ihre Prominenz und gesellschaftliche Stellung im Wesentlichen ihrer Schwatzhaftigkeit und besonders ihren zahlreichen Liebhabern. Flaubert hoffte, dass ihr rein erotisches Verhältnis durch eine geistige Freundschaft bereichert würde, aber es blieb bei der einseitigen Befriedigung. Während ihres neun Jahre dauernden Verhältnisses trafen sie sich in Paris oder in Nantes, nicht jedoch in Croisset, wo Flauberts Mutter lebte. Er konnte es stets vermeiden, seiner Mutter die Mätresse vorzuführen, so nachsichtig und großzügig die alte Dame auch war. Louise Colet verübelte es ihm, dass sie aus diesem Teil seines Lebens ausgeschlossen blieb; es kam zum Bruch. Die Liebschaften, die Flaubert von da an pflegte, waren dezenter und weniger intensiv.


  DIE SEHNSUCHT NACH DER FERNE


  Im Frühjahr 1847 starteten Flaubert und Ducamp zu einer dreimonatigen Wanderung durch die Tourraine, die Bretagne und die Normandie. Eine weitere, aber längere Reise begannen sie im Herbst 1849 bis nach Kairo, vornehmlich auch, um Flaubert von seinen Gedanken über eine neue Stiltheorie abzulenken. Auf der Reise konnte er sich weder für Bilder, Skulpturen oder die Architektur noch für andere Sehenswürdigkeiten leidenschaftlich begeistern. Eigentlich hatte er keine Beziehung zur Musik, und auch für die Kunst hatte er kaum einen Sinn – sein Haus in Croisset war mit den geschmacklosesten Reproduktionen bestückt. Auch auf der zweiten Reise in den Orient kam bei ihm keine sonderliche Begeisterung auf. Im Orient sehnte er sich in die Normandie, in der Normandie sehnte er sich nach dem Orient zurück. Sie fuhren den Nil aufwärts nach Alexandria und setzten sich der Wüstensonne aus, besuchten Syrien, den Libanon und Galiläa. Im November hielten sie sich einen Monat in Konstantinopel auf, bevor sie im nächsten Jahr über Griechenland nach Neapel reisten und schließlich noch einen Monat in Rom verbrachten. Flaubert wollte keine Landschaften betrachten, sondern das Gefühl der Weite, der Fremde sowie der Ferne erleben. Erst wenn er wieder zu Hause in Croisset war, tauchten die Eindrücke und Erlebnisse der Reisen mit intensiver Schärfe aus seinem Gedächtnis auf und wurden zu Papier gebracht.


  »MADAME BOVARY«


  Während einer dieser Reisen entstand das 1800 Seiten starke Manuskript zu seinem Meisterwerk »Madame Bovary«, das in stark verkürzter Form ab dem 1. Oktober 1856 in sechs aufeinander folgenden Heften der »Revue de Paris« erschien. Der Roman erzählt die Geschichte der jungen Dorfarztfrau Emma Bovary, die unzufrieden mit ihrem Mann und ihrem Leben ist. Nach dem Vorbild von Romanen und Frauenzeitschriften erträumt sie sich ein Leben in Leidenschaft und Luxus. Mittels zweier Liebesverhältnisse gelingt es ihr zumindest ansatzweise, diesen Traum zu realisieren. Aber immer wieder wird sie von der Trivialität und Enge ihrer häuslichen Verhältnisse eingeholt, bis sie schließlich – von Schulden erdrückt – Selbstmord begeht: das Scheitern einer romantischen Idealistin an einer materialistischen Welt.


  Flaubert handelte sich – noch ehe die Buchausgabe im April 1857 erschien – bereits einen Prozess wegen »Verstoßes gegen die öffentliche Moral, die guten Sitten und die Religion« ein. Die Anklage warf Flaubert die Verherrlichung des Ehebruchs vor. Er verteidigte sich im Prozess mit dem Argument, man müsse hier nicht ihn, sondern die Gesellschaft anklagen, da die Religion durch den Devotionalienkult verharmlost und die jungen Mädchen nicht zur Religion, sondern zum Kitsch erzogen würden. Dieser kann denn auch im Roman als gemeinsamer Nenner von Emmas religiösen und amourösen Fantastereien betrachtet werden. Die Verteidigung konnte die Vorwürfe entkräften, sodass Flaubert am 7. Februar 1857 freigesprochen wurde. Das Erscheinen von »Madame Bovary« war eine Revolution in der Literatur.


  1858 begab sich Flaubert auf eine lange Reise nach Tunesien, um Material für den historischen Roman »Salammbô«, den er ursprünglich »Karthago« nennen wollte, zu sammeln. Diese Darstellung des Aufstands eines karthagischen Söldnerheers nach dem Ersten Punischen Krieg basiert auf sorgfältiger historischer, kunstgeschichtlicher und archäologischer Recherche – trotz der heroisch-pathetischen Handlung und exotischen Bilderfülle. Aus der punischen Zeit waren zu diesem Zeitpunkt noch weniger Zeugnisse zu sehen als heute, doch hatte Flaubert auch keine exakte historische Rekonstruktion im Sinn, obgleich er mit Besessenheit studierte. Es ging ihm um eine zeitunabhängige Darstellung, die neben dem Söldnerkrieg der Karthager eine versteckte Auseinandersetzung mit der von ihm verachteten eigenen Epoche und den Grundmustern von Mythos und Religion beinhaltete. »Salammbô« ist eine Auseinandersetzung Flauberts mit der Februarrevolution 1848 in Paris. Flaubert hatte miterlebt, wie die französische Regierung die Nationalwerkstätten auflöste, weswegen Zehntausende enttäuschter, zorniger, weil arbeitsloser Männer plötzlich auf der Straße standen. 1300 wurden nach Algerien, in ein für sie fremdes, unheimliches Land zwangsumgesiedelt. Die Erstauflage von »Salammbô«, bestehend aus 2000 Exemplaren, war im November 1862 innerhalb weniger Tage verkauft; bald verbreiteten sich auch Parodien und Karikaturen.


  Weniger erfolgreich, aber noch einflussreicher auf die Entwicklung des europäischen Romans war Flaubert mit dem Roman »Lehrjahre des Gefühls«, »L’éducation sentimentale«, das in seiner endgültigen Fassung 1869 erschien. In der »Versuchung des heiligen Antonius« (1874; »La tentation de Saint Antoine« erschienen) entwarf Flaubert die Figur des Heiligen Antonius als Sinnbild des in Bildern und Visionen lebenden Künstlers, der sich letztendlich in den Vorstellungswelten seiner Eingebung verstrickt – womit auch der Autor zunehmend zu kämpfen hatte.


  LEHRJAHRE DES GEFÜHLS – »L’ÉDUCATION SENTIMENTALE«


  
    Das im Deutschen unter den Titeln »Die Erziehung des Herzens« und »Lehrjahre des Gefühls« erschienene »L’éducation sentimentale« (1869) schildert die innere Geschichte einer Generation und die Zerstörung privater Illusionen, verbunden mit dem Verlust politischer Ideale nach dem Scheitern der Revolution von 1848.


    Der junge Provinzler Frédéric Moreau geht nach Paris, wo er sich eine große Zukunft erhofft. Die sich ihm bietenden realen Chancen verpasst er jedoch bei seinem Streben nach irrealen, idealen Zielen, da er, ebenso wie Emma Bovary, seine Idealvorstellungen aus der Literatur bezieht.


    Flauberts besondere Leistung bei diesem Roman besteht darin, dass er die Geschichte des privaten Scheiterns der von 1843 bis 1845 entstandenen ersten, unpublizierten Fassung 20 Jahre später zu den Ereignissen von 1848 in Beziehung setzte: Der Wunsch Moreaus nach individueller Unabhängigkeit wird letztlich durch die äußeren Umstände verhindert.

  


  DIE LETZTEN LEBENSJAHRE


  Der Begriff des Realismus wurde in der Mitte des 19. Jahrhunderts viel diskutiert. Im realistischen Trivialroman der Zeit begegneten die sozialistische Tendenz und die Sentimentalität dem Wirklichkeitsbegriff. Flaubert schlug einen anderen Weg ein. Der noch ganz romantisch getönte Pessimismus seiner Schülerjahre wurde zum rationalen, philosophischen, stark an die Psychologie angelehnten Determinismus. Sein Grundsatz, dass der Künstler in der Wahl seiner Gegenstände unfrei sei, prägte mit den Jahren immer stärker auch den Kompositions- und Sprachstil seiner Romane.


  ROMANE UND ERZÄHLUNGEN FLAUBERTS


  
    Madame Bovary (1857)


    Salammbô (1862)


    Lehrjahre des Gefühls (1869)


    Die Versuchung des heiligen Antonius (1874)


    Drei Erzählungen (1877)


    Bouvard und Pecuchet (Romanfragment 1881, posthum)


    Erinnerungen eines Verrückten (1901, posthum)


    November (1910, posthum)


    Dictionnaire des idées reçues (1913, posthum)


    Tagebücher (1919, posthum)

  


  Trotz seines zurückgezogenen Lebens war er nicht einsam. Er reiste häufig nach Paris und besuchte auch andernorts seine Freunde. In bestimmten Abständen organisierte er sogar Feste, die er mit großer Sorgfalt gestaltete. Fast noch wichtiger waren jedoch die Briefwechsel, durch die er am Leben teilnehmen konnte. Selbst wenn er in der Arbeit seiner Romane nicht oder nur beschwerlich vorankam, fiel ihm das Schreiben von Briefen leicht. Auch mit George Sand, die er 1863 auf diesem Wege kennen gelernt hatte, unterhielt Flaubert einen langjährigen Briefwechsel. Der Umfang von Flauberts Korrespondenz hat vielfach Bewunderung erregt. Einen großen Teil seiner Briefe schrieb er nach der Arbeit an seinen Werken, vielfach in der Nacht.


  In den 1870er-Jahren starben viele seine engsten Vertrauten, unter ihnen auch George Sand 1876 und bereits 1872 seine Mutter. Einen letzten entscheidenden Einschnitt in Flauberts Leben brachte ihm seine Nichte ein, deren Mann ein Handelsgeschäft mit skandinavischem Holz unterhielt, dem 1875/76 der Bankrott drohte. Flaubert verkaufte schließlich seinen Besitz in Deauville, um seine Lieblingsnichte vor dem Ruin zu bewahren; damit war er ein armer Mann. Vor der Vereinsamung bewahrten ihn junge Schriftsteller, die ihn als Meister des Wortes verehrten. Seine letzten Werke waren die 1877 fertig gestellten »Drei Erzählungen« (»Trois contes«) sowie der unvollendet gebliebene Roman »Bouvard und Pecuchet«. Gustave Flaubert erlitt am 8. Mai 1880 in Croisset an seinem Schreibtisch einen tödlichen Schlaganfall. Der große Romancier des 19. Jahrhunderts erhielt in Rouen seine letzte Ruhestätte.


  HENRIK IBSEN


  


  EIN »ZEITLOS TRAGISCHER DICHTER«


  Wie vielleicht kein zweiter Dichter des 19. Jahrhunderts hat Henrik Ibsen die literarischen Möglichkeiten seiner Zeit ausgelotet, ohne sich dem nur Zeitbedingten hinzugeben: Den »zeitlos tragischen Dichter« nannte ihn folgerichtig 1910 Rainer Maria Rilke. Von national-romantischen Anfängen verfolgte Ibsen seinen Weg zum kritisch-realistischen Gegenwartsdrama, in dem er, lange vor Sigmund Freud, die Hauptpersonen einer Art Psychoanalyse unterzog.


  
    20. 3. 1828


    Geburt in Skien


    1844–1850


    Apothekerlehre in Grimstad


    1851–1862


    Theaterdichter und -leiter in Bergen und Kristiania


    1864–1891


    Aufenthalt im Ausland (unter anderem in Rom, Dresden, München)


    23. 5. 1906


    Tod in Kristiania (heute Oslo)

  


  Henrik Ibsen wurde am 20. März 1828 in Skien geboren, einer Handelsstadt an der norwegischen Südküste mit rund 3000 Einwohnern. Er selbst schrieb 1881 in einer Fragment gebliebenen Autobiografie über den Ort seiner frühesten Kindheit: »Ich bin … in einem Haus am Markt geboren … Dieses Gebäude war der Hauptfront der Kirche mit ihrer hohen Treppe und ihrem stattlichen Turm gerade zugekehrt. Rechts von der Kirche stand der Pranger des Ortes, und links lag das Rathaus mit dem Gefängnis und dem Tollhaus. Die vierte Seite des Marktes nahmen Lateinschule und Bürgerschule ein. … Diese Szenerie war also der erste Ausblick in die Welt, der sich meinen Augen darbot. … In dem Anwesen am Markt unten blieben wir übrigens nicht lange wohnen. Mein Vater kaufte ein größeres Haus, das wir bezogen, als ich etwa vier Jahre alt gewesen sein mag.«


  Der Vater Knud Ibsen zählte als Kaufmann zu den angesehenen Bürgern der Stadt. 1835 musste er jedoch Konkurs anmelden. Nach der Zwangsversteigerung des Geschäfts und des Hauses zog die sechsköpfige Familie auf den außerhalb Skiens gelegenen Hof Venstøp – ein gesellschaftlicher Abstieg, den Ibsen zeit seines Lebens als Makel empfand. Die Mutter Marichen Ibsen, geborene Altenburg, entfremdete sich jetzt ihrem Mann und verfiel zunehmend in religiöse Sektiererei. Jahrelang kämpfte ihr Gatte noch um seine materielle Existenz. Erst versuchte er es als Schiffsmakler, zog sich dann aber, völlig verarmt, aus dem Berufsleben zurück.


  Henriks Verschlossenheit resultierte gewiss aus diesen Kindheitserfahrungen. In Venstøp zog sich der Junge gern in einen Verschlag neben der Küche zurück und las, vor allem die Bibel, die er auch später regelmäßig zur Hand nahm. Er liebte es, seinen jüngeren Geschwistern Zauberkunststücke vorzuführen oder ein Puppentheater, dessen Figuren er selbst hergestellt und bemalt hatte. Er zeichnete Landschaftsbilder und Karikaturen und träumte davon, Maler zu werden.


  Ibsen ging ein paar Jahre auf die Bürgerschule in Skien. Da für die dortige Lateinschule das Geld nicht reichte, musste er später jeden Tag einen Schulweg von zwölf Kilometern bewältigen, um eine kleine Privatschule zu besuchen. Im Herbst 1843 zogen die Ibsens noch einmal in ein gemietetes Haus nach Skien. Doch lange konnte Henrik nicht bleiben.


  DER RUF ANS THEATER


  Am 3. Januar 1844 trat Ibsen, noch keine 16 Jahre alt, eine Apothekerlehre im 800-Einwohner-Ort Grimstad an. Wenn ein Kunde nachts nach Medizin klingelte, musste der Lehrling durch das Schlafzimmer der Dienstmädchen zur Tür gehen. Auf diesem im wörtlichen Sinne aufschlussreichen Wege kam es zu einem Liebesverhältnis zwischen dem knapp 18-Jährigen und einer zehn Jahre älteren Angestellten, das nicht ohne Folgen blieb: Das Ergebnis dieses erotischen Abenteuers war ein Kind, für das Ibsen über 14 Jahre lang Unterhalt zahlte.


  Ärmlich und eng war sein Leben in Grimstad. In den Nächten versuchte Ibsen sich den Lehrstoff für ein Medizinstudium anzueignen. Zusätzlich las er Romane; seine besondere Vorliebe soll dem französischen Schriftsteller und Philosophen Voltaire gegolten haben sowie dem dänischen Theologen und Philosophen Sören Kierkegaard. Ibsen schrieb in den Nachtstunden bis 1849 das Schauspiel »Catilina«. Das 1850 veröffentlichte Jugenddrama bildet das Echo auf das europäische Revolutionsjahr 1848 und die Freiheitsbegeisterung, die dieses bei Ibsen weckte. Im Vorwort zur 25 Jahre später herausgegebenen Neuauflage erinnerte er sich: »Das Stück erregte in Studentenkreisen Aufsehen und Interesse; die Kritik aber verweilte hauptsächlich bei den fehlerhaften Versen und erklärte das Buch … für unreif.«


  1850 zog Ibsen nach Oslo, nach Kristiania, wie die norwegische Hauptstadt damals hieß. Er kam mit der dortigen Arbeiterbewegung in Kontakt, an deren Zeitschrift er sich mit einigen Artikeln beteiligte. Ein wirklich politischer Mensch aber war Ibsen weder damals noch später. Das Jahr 1850 bescherte ihm nicht nur das Abitur, es brachte ihm auch die ersten wirklichen literarischen Erfolge und verhalf dem jungen Dichter schließlich zu einer Berufung als Theaterdichter und Dramaturg an das norwegische Nationaltheater in Bergen.


  IMMER NOCH KEIN DURCHBRUCH


  Die sechs Jahre, die Ibsen in Bergen verlebte, waren eine arbeits- und sorgenreiche, aber auch eine für seine Karriere fruchtbare Zeit, die ihn mit allen Gebieten des Theaterwesens vertraut machte. Die erworbenen Bühnenkenntnisse flossen in den formalen Aufbau seiner Stücke ein. Im Februar 1852 gewährte ihm die Theaterverwaltung ein Stipendium, damit er die Aufführungspraxis europäischer Häuser studieren konnte. Über Kopenhagen kam Ibsen am 9. Juni nach Dresden. Dort verschaffte ihm der bekannte norwegische Maler Johan Christian Clausen Dahl, ein ehemaliger Freund des Romantikers Caspar David Friedrich, Zutritt hinter die Kulissen, wo Ibsen dem Schauspieler Emil Devrient begegnete. Und er las das in diesem Jahr erschienene Buch »Das moderne Drama« von Hermann Hettner, das ihm zum Schlüsselerlebnis werden sollte.


  IBSENS HAUPTWERKE


  
    1850 Catilina


    1855 Frau Inger auf Östrot, Das Fest auf Solhaug


    1858 Die Helden auf Helgeland


    1864 Die Kronprätendenten


    1866 Brand


    1867 Peer Gynt


    1868 Kaiser und Galiläer


    1877 Stützen der Gesellschaft


    1879 Nora oder Ein Puppenheim


    1881 Gespenster


    1882 Ein Volksfeind


    1884 Die Wildente


    1886 Rosmersholm


    1888 Die Frau vom Meer


    1890 Hedda Gabler


    1892 Baumeister Solness


    1896 Johan Gabriel Borkman


    1899 Wenn wir Toten erwachen

  


  Im September 1852 nahm Ibsen wieder seine Arbeit in Bergen auf. Unter den Stücken, die er laut Vertrag regelmäßig zu schreiben hatte, ist »Frau Inger auf Östrot« das vielleicht beste. Am 2. Januar 1855 uraufgeführt, spiegelt es den nationalromantischen und historischen Charakter, der in jener Zeit gefragt war. Beim Publikum hatte es weniger Erfolg, im Gegensatz zu »Das Fest auf Solhaug«, einer Art dramatisierter Zauberballade. Der erhoffte künstlerische Durchbruch stellte sich nicht ein. Ibsens Theaterarbeit in Bergen blieb ohne nennenswertes Echo und traf bei der Kritik auf eisiges Schweigen. Konnte es in der Hauptstadt besser werden?


  EIN LICHT AM HORIZONT


  Im Sommer 1857 übernahm Ibsen als künstlerischer Direktor die Leitung des Norwegischen Theaters in Kristiania. Das Gehalt hatte er dringend nötig, hatte er doch im Januar 1856 Suzannah kennen gelernt, die 19-jährige Tochter des Pastors Thoresen. Am 18. Juni 1858 fand in Bergen die Hochzeit statt, am 23. Dezember 1859 wurde der einzige Sohn Sigurd geboren – mehr Kinder wollte Suzannah nicht. Ob diese Weigerung ihren Mann belastete, ist nicht bekannt.


  Dass das Theater, dem Ibsen nun vorstand, nicht das führende Haus in der Hauptstadt war, zeigt sich allein schon dadurch, dass der Dichter sein 1858 abgeschlossenes Stück »Die Helden auf Helgeland«, unter dem Titel »Nordische Meerfahrt« bekannt geworden, dem Kristiania- und nicht dem Norwegischen Theater anbot. Diese Adaption des Nibelungenstoffes stieß zunächst auf Gleichgültigkeit, entwickelte sich dann aber im Lauf der nächsten Jahrzehnte zu dem in der Hauptstadt am häufigsten aufgeführten Ibsen-Stück. Vorher jedoch, in den Jahren einer künstlerischen Identitätskrise, nahm Ibsens finanzielle Situation schlimmste Formen an: Das Norwegische Theater musste in der Saison 1862/63 Konkurs anmelden; er selbst fiel Kredithaien in die Hände.


  
    ›Wer sich ein Heim geschaffen hat in den vielen Ländern draußen, der fühlt sich in der Tiefe seines Innern nirgends zu Hause – vielleicht nicht einmal im eigenen Vaterland.‹


    Henrik Ibsen

  


  Umso willkommener war der schmale Lichtstreif, der sich plötzlich am Horizont abzeichnete, denn Ibsen erhielt ein Universitätsstipendium für eine Studienreise, um Sagen, Märchen und Volkstraditionen aufzuzeichnen. Auf ausgedehnten Fußwanderungen lernte er Landschaften und ihre Mythen kennen, die bald seinem eigenen Schaffen thematische Impulse vermitteln sollten. Die enormen materiellen Sorgen konnte indes auch das besagte Stipendium nicht beheben. Wenigstens erfuhr Ibsen nach einer langen Durststrecke wieder eine künstlerische Anerkennung: Bei einem Sängerfest in Bergen, das als große nationale Kundgebung veranstaltet war, huldigte ihm die Menge. Der Gefeierte schöpfte Mut. Ein zweites Universitätsstipendium nahm er deshalb nicht mehr für eine geplante Nordlandreise, sondern für die Arbeit an einem Stück mit dem Titel »Die Kronprätendenten«, einem historischen Schauspiel; es gilt allgemein als das überzeugendste geschichtliche Drama aus seiner Hand, das bei der Aufführung 1864 auch große Anerkennung beim Publikum fand.


  GRIEGS MUSIKALISCHE UNTERMALUNG DES DRAMAS »PEER GYNT«


  
    Anfang des Jahres 1874 bat Ibsen seinen Landsmann, den Komponisten Edvard Grieg, um eine Bühnenmusik zu seinem Drama »Peer Gynt«. Bereits 1875 war die aus 22 in die Handlung integrierten Einzelstücken bestehende Komposition beendet (hier das von Edvard Munch gestaltete Plakat für die Aufführung in Paris 1896) und schon bald so geschätzt, dass der Komponist 1888 und 1892 daraus zwei Orchestersuiten zusammenstellte. Diese enthalten vorwiegend die lyrischen und tänzerischen Teile der Schauspielmusik wie »Morgenstimmung«, »Ases Tod«, »Anitras Tanz«, »Peer Gynts Heimkehr« und »Solveigs Lied«; die (melo)dramatischen Teile mit Solo- oder Chorgesang – etwa die wild-lüsterne Szene mit den drei Säterinnen oder die schaurige Verfolgung Peer Gynts durch die Trolle – blieben hier allerdings ausgeklammert. Gerade diese aber enthüllen die dämonische Wucht des Dramas und charakterisieren das Schicksal des ruhelos durch die Welt ziehenden Antihelden, der erst am Ende zur treu liebenden Solveig zurückfindet.

  


  IM GELOBTEN LAND ITALIEN


  Im April 1864 verließ Ibsen Norwegen. Auch politische Gründe dürften bei diesem Entschluss mitgewirkt haben: Zwischen Dänemark und Preußen war Krieg ausgebrochen und Norwegen verweigerte dem Nachbarn die Hilfe. Der von der Einheit Skandinaviens träumende Dichter war bitter enttäuscht. Da Kollegen für ihn inzwischen eine größere Geldsumme gesammelt hatten, ergriff er die Chance, nach Italien zu reisen. Abgesehen von kurzen Aufenthalten, blieb er von da an für 27 Jahre der Heimat fern.


  In Italien zeigte er sich überwältigt von der Kunst, vor allem vom Mailänder Dom und den Werken Michelangelos und Berninis. Von Rom aus zogen er und seine Familie mit skandinavischen Freunden in das kleine Bergdorf Genzano. Damals gewann Ibsens episches Gedicht »Brand« erste Konturen. Die endgültige Fassung entstand in einem wahren Schaffensrausch innerhalb von drei Monaten im Spätsommer 1865 in dem kleinen Ort und Künstlertreffpunkt Ariccia. »Brand« avancierte zu Ibsens erstem Meisterwerk. Der kompromisslose, in moralischen Dingen unerbittliche Titelheld scheitert letztendlich und findet unter einer Lawine den Tod – ein bezeichnendes Ende eines dem Extrem geweihten Lebens. Mit diesem zunächst als Lesedrama geschriebenen Stück schaffte Ibsen den Durchbruch, in Dänemark und Norwegen wurde es leidenschaftlich diskutiert. Es war das erste Werk Ibsens, das ins Deutsche übersetzt wurde. Später folgten in Kristiania und anderswo zahlreiche Bühneninszenierungen. Für den Autor aber bedeutete »Brand« das Ende aller finanziellen Sorgen. Das norwegische Parlament bewilligte ihm zudem 1866 eine jährliche Dichtergage.


  PEER GYNT


  Der Erfolg von »Brand« verwandelte die Persönlichkeit Ibsens vom Bohemien zum selbstbewussten Nationaldichter, der sich den Bart abrasierte und üppige Koteletten wachsen ließ, die allgemein den Blick auf sich zogen. Seit 1867 war »Peer Gynt« in Arbeit, basierend auf jenen Sagenstoffen, die Ibsen während der erwähnten Studienreise gesammelt hatte. Im Schicksal Peer Gynts und in seinen Fluchten in Traumwelten verarbeitete er ein modernes Thema: den Übergang einer bäuerlichen Gesellschaft zur Industrialisierung. Das Stück ist kompliziert, halb Märchenspiel, halb Charaktertragödie, und nimmt Elemente des expressionistischen und absurden Theaters vorweg. Ibsen war lange Zeit überzeugt, »Peer Gynt« sei nicht auf die Bühne zu bringen. Erst als sich der Komponist Edvard Grieg bereit erklärte, eine Bühnenmusik zu schreiben, freundete er sich mit dem Gedanken an. Griegs Vertonung hat das Stück letztlich zwar bekannt und beliebt gemacht, es gleichzeitig aber in eine allzu romantische Ecke gedrängt.


  STATIONEN DES RUHMS


  1868 zog Ibsen nach Dresden. Er schrieb »Kaiser und Galiläer«, ein »weltgeschichtliches Schauspiel in zwei Teilen«, das er damals als sein Hauptwerk beurteilte. Die internationalen Ehrungen häuften sich. 1869 erhielt Ibsen vom schwedischen König seinen ersten Orden, im selben Jahr repräsentierte er Norwegen als Ehrengast bei der Eröffnung des Suezkanals. 1871 schloss er in Dresden Freundschaft mit dem bedeutenden dänischen Literaturkritiker Georg Brandes.


  1874 hielt sich Ibsen erstmals wieder in seiner Heimat auf, allerdings nur für kurze Zeit. Im Anschluss daran bereitete er seinen Umzug nach München vor. In den ersten beiden Münchner Jahren nahm ein Stück Gestalt an, das zu den besten Leistungen Ibsens zählt: »Die Stützen der Gesellschaft«. Die radikale gesellschaftskritische Handlung spielt in einer kleinen norwegischen Küstenstadt. Das Stück brachte Ibsen den Durchbruch auf dem deutschen Theater. Auch frühere Werke von ihm kamen nun zur Aufführung. Dabei tat sich die fortschrittliche Theatergruppe hervor, die Herzog Georg II. von Meiningen gegründet hatte. Die Erfolgsgeschichte fand ihren Höhepunkt, als »Stützen der Gesellschaft« im Februar 1878 gleichzeitig an fünf Berliner Theatern zur Aufführung kam.


  GEORG BRANDES


  (* 1842, † 1927)


  
    Ibsen lernte den dänischen Schriftsteller und Literaturhistoriker Georg Brandes 1871 in Dresden kennen. Nach Deutschland, wo er sich von 1877 bis 1883, meist in Berlin, aufhielt, war Brandes gegangen, weil sein öffentliches Eintreten für Meinungsfreiheit und Freiheit der Forschung in Dänemark dazu geführt hatte, dass ihm die regierenden Konservativen die erhoffte Professur vorenthielten.


    Seine Lehre von der Verknüpfung von Gesellschaft, Leben und Literatur gab den Anstoß für die Blütezeit der skandinavischen Literatur, darunter auch Ibsens Dramen. Brandes’ in Kopenhagen gehaltene und viel beachtete Vorlesungen »Die Hauptströmungen der europäischen Literatur des 19. Jahrhunderts« (1872-1890) machten ihn zum Vorkämpfer des Realismus und Naturalismus und öffneten in Skandinavien den Blick für die europäische Literatur, unter anderem auch für Friedrich Nietzsche, über den Brandes 1888 als Erster in einer Universitätsvorlesung vor einem größeren Publikum bewundernd sprach.

  


  1878 zog Ibsen erneut nach Rom. Die Familie quartierte sich in einer schönen Eckwohnung an der Via Due Macelli ein. Dort und in Amalfi, südlich von Neapel, entstand die Gegenwartstragödie »Ein Puppenheim«, die im deutschen Sprachraum unter dem Titel »Nora« berühmt wurde. Bald in alle Kultursprachen übersetzt, begründete das Stück Ibsens Weltruhm, die gefeiertsten Schauspielerinnen rissen sich um die Titelrolle, darunter auch Eleanora Duse.


  München, Berchtesgaden und dann wieder Rom waren die nächsten Stationen eines zunehmend in den Blick der Weltöffentlichkeit gerückten Künstlerlebens. 1881 konzipierte Ibsen ein neues Drama: »Gespenster«, ein analytisches und enorm verdichtetes Stück, das zunächst zum Skandal und zum absoluten Misserfolg wurde. Bezeichnenderweise fand die früheste Aufführung nicht in Europa, sondern 1882 in Chicago statt, durch eine Laiengruppe. Erst ein paar Jahre später erkannte die Welt, dass Ibsen mit den »Gespenstern« die Tür zu einer neuen Kunst, dem Drama des Symbolismus, aufgestoßen hatte. Wieder einmal eine verspätete Genugtuung.


  Die Jahre 1880 bis 1885 verbrachte Ibsen in Rom, die nächsten drei Jahre in Gossensass, einem Bergdorf am Südhang des Brennerpasses. Vorher schon, 1884, hatte er das Manuskript eines neuen Meisterwerks abgeschlossen: »Die Wildente«. Auch dessen Qualität wurde zunächst kaum erkannt. Erst in den 1890er-Jahren stellte sich der Erfolg ein.


  DER NATURALISMUS


  
    Ziel der sich seit 1870 in ganz Europa durchsetzenden literarischen Strömung des Naturalismus war die möglichst naturgetreue Abbildung der Wirklichkeit. Neue Themen wie die Lebensumstände der sozial Schwachen und bis dahin tabuisierte Themen wie Prostitution und Alkoholismus bestimmten nun die Literatur, die damit auch auf die neuen Arbeitsbedingungen durch die Industrialisierung und auf die wissenschaftlichen Errungenschaften wie Darwins Evolutionstheorie reagierte. Bedeutenden Einfluss hatten dabei die Dramen Ibsens, deren Schilderungen schonungslos die doppelzüngige Moral der bürgerlichen Gesellschaft und die Schwächen der Menschen offen legten.


    Unter den deutschen Dichtern des Naturalismus war Gerhard Hauptmann deutlich von Ibsens Stücken geprägt, sowohl Ibsens analytische Dramenstruktur als auch thematische Einflüsse (so das Thema der Erbkrankheit in Ibsens »Gespenstern« und Hauptmanns »Vor Sonnenaufgang«) lassen sich nachweisen.

  


  Immer rascher aufeinander folgende Ereignisse bestimmten nun Ibsens Leben: die Dramen »Rosmersholm« und »Die Frau vom Meer«; Anerkennung in Deutschland, auch in England und Frankreich sowie in Russland; zahlreiche Reisen; 1889 begeisterter Empfang des inzwischen international berühmten Dichters von den Dorfbewohnern in Gossensass. Dort kam es auch zum Zusammentreffen mit einer 18-jährigen Bewunderin aus Wien, Emilie Bardach, das bei dem alternden Dichter tiefe Spuren hinterließ. Emilie sowie die junge Malerin Helene Raff, die Ibsen ebenfalls im Sommer 1889 in München kennen lernte, mögen Anregungen gegeben haben zur Titelheldin in »Hedda Gabler«, jenem skandalträchtigen Stück, das die biedere Maskierung des Bürgertums sozialpsychologisch durchbricht.


  KNUT HAMSUN


  (* 1859, † 1952)


  
    Der norwegische Schriftsteller Knut Hamsun versuchte sich nach einem 1868 begonnenen ruhelosen Wanderleben als Ladenjunge, Hilfslehrer und Arbeiter zwischen 1883 und 1888 in Nordamerika niederzulassen, kehrte aber wieder nach Norwegen zurück. 1891 warf Hamsun dem anwesenden Ibsen in einem öffentlichen Vortrag mangelndes psychologisches Einfühlungsvermögen in seine Figuren jenseits der Darstellung sozialer Probleme vor, worauf Ibsen mit seinem Drama »Baumeister Solness« antwortete, der Schilderung eines seelischen Konflikts.


    Hamsun schrieb bedeutende Romane wie sein autobiografisches Erstlingswerk »Hunger« (1890) und die folgenden psychologisch ausgerichteten, impressionistischen Romane »Mysterien« (1892) und »Pan« (1894). Skeptisch betrachtete er den Übergang der bäuerlichen Gesellschaft in die moderne Zivilisation in dem Familienroman »Die Stadt Segelfoss« (1915). Einen utopischen Gegenentwurf des Landlebens lieferte er mit »Segen der Erde« (1917), für den er 1920 den Nobelpreis für Literatur erhielt. Während des Zweiten Weltkriegs äußerte Hamsun Sympathien für den Nationalsozialismus und wurde deshalb 1948 als Landesverräter zu einer hohen Geldstrafe verurteilt.

  


  IN DER HEIMAT


  27 Jahre hatte Ibsen im Ausland gelebt; 1891 kehrte er nach Norwegen zurück. Er mietete eine Wohnung in Kristiania. Aus München ließ er sich die Möbel und die in Italien gesammelten Gemälde nachschicken. Er verfasste jetzt das Drama »Baumeister Solness«, das mehr als alle vorherigen Stücke einem Selbstbekenntnis gleicht und in dem sich auch die Bitterkeit niederschlägt, die Ibsen über die Angriffe von Seiten einer jungen Dichtergeneration, vor allem durch Knut Hamsun, empfand. Zunehmend fühlte sich Ibsen einsamer. Doch noch einmal gelang ihm mit »Johan Gabriel Borkman« ein Meisterwerk, für dessen Aufführung in Paris der norwegische Maler Edvard Munch im Jahr 1897 suggestive Bühnenbilder schuf.


  1895 musste Ibsen die Strapazen eines Umzugs, des letzten, auf sich nehmen. 1898 stand er anlässlich seines 70. Geburtstages im Mittelpunkt glanzvoller Feierlichkeiten. Wieder einmal erhielt seine Schaffenskraft einen mächtigen Auftrieb: 1899 brachte er mit »Wenn wir Toten erwachen« die Auseinandersetzung mit sich selbst zu Ende. Zwei Jahre später zeigten sich ernste Symptome körperlichen Verfalls; 1901 erlitt Ibsen einen schweren Schlaganfall. Er erholte sich wieder, bis 1903 ein weiterer Schlaganfall und dann ein langes Dahinsiechen folgten. Am 23. Mai 1906 starb Ibsen in Kristiania.


  LEW TOLSTOJ


  


  LITERARISCHER ABGOTT EINER NATION


  Seit den Tagen Voltaires und Goethes, seit dem 18. Jahrhundert, hat es nach Überzeugung vieler Kritiker keinen Autor seines Ranges gegeben. Seine belletristischen Arbeiten behaupten fast ausnahmslos einen Platz im Olymp der Meisterwerke. Seine Persönlichkeit geriet, schon zu Lebzeiten, zum Mythos. Und als Denker in sozialen und religiösen Fragen war Tolstoj stets darum bemüht, allgemeingültige Lebenswahrheiten aufzudecken.


  
    9. 9. 1828


    Geburt in Jasnaja Poljana (Tula)


    1844–1447


    Studium orientalischer Sprachen und der Rechtswissenschaften, ohne Abschluss


    1851–1856


    kämpft als Soldat im Kaukasus und auf der Krim


    September 1862


    Heirat


    1881


    übersiedelt für ein Jahr nach Moskau


    20. 11. 1910


    Tod in Astopowo

  


  Die Tolstojs waren ein altes Adelsgeschlecht, das schon im Moskowitischen Reich eine Rolle gespielt hatte. Den erblichen Grafentitel erhielt Pjotr Andrejewitsch Tolstoj, ein enger Vertrauter Zar Peters I., des Großen, 1718, weil er den flüchtigen Zarensohn aus Neapel nach Russland zurückgelockt hatte, wo er liquidiert wurde. Lews Großvater Ilja ruinierte das Familienvermögen durch seine Verschwendungssucht, Lews Vater Nikolaj Iljitsch Tolstoj baute das Vermögen wieder auf, nicht zuletzt dadurch, dass er die einzige Tochter des reichen Fürsten Wolkonskij heiratete. Sie brachte das Herrenhaus und Gut Jasnaja Poljana in die Ehe, wo am 9. September 1828 Lew (Leo) Nikolajewitsch Tolstoj als das zweitjüngste von fünf Kindern zur Welt kam. Maria, die Mutter, war tief religiös, außergewöhnlich gebildet und sprach fünf Fremdsprachen. Sie starb 1830, etwa sieben Jahre später auch ihr Mann. Lew hielt es für möglich, dass er von einem leibeigenen Diener vergiftet wurde – heute glaubt man nicht mehr daran. Die Kinder wuchsen nach dem Tod ihrer Eltern bei Verwandten auf.


  1841 starb der gesetzliche Vormund der Tolstoj-Kinder, die Gräfin Alexandra Osten-Saken, woraufhin eine andere Tante, Pelageja Juschkowa, zum neuen Vormund ernannt wurde. Sie nahm die Kinder in ihr Haus in Kasan, einer ehemals tatarischen Stadt an der mittleren Wolga, auf. Dort bereitete sich Lew auf den Eintritt in die Universität vor, doch er fiel 1844 durch die Aufnahmeprüfung. Im Herbst desselben Jahres wiederholte er die Prüfung erfolgreich. Von den orientalischen Sprachen wechselte er zur Juristerei, doch in beiden Fächern versagte er kläglich. 1847 gab er das Studium ganz auf und kehrte nach Jasnaja Poljana zurück, das nach der Teilung des Familienbesitzes samt Leibeigenen zu seinem persönlichen Eigentum geworden war.


  EIN UNRUHIGES LEBEN


  In Kasan war Tolstoj darauf bedacht, sich in das gesellschaftliche Leben der Stadt einzufügen. In dieser Zeit hatte er bereits begonnen, über den Sinn des Lebens und den Tod nachzugrübeln. All diese Gedanken hielt er in Tagebüchern fest. Moralische Vervollkommnung des Menschen und Verwirklichung ewiger sittlicher Wahrheiten bestimmten seine Weltanschauung und die Zielsetzung seines künftigen literarischen Schaffens. Dem Moralisten stand freilich der »lasterhafte«, der sinnlich exzessive Tolstoj gegenüber. Schon bei seinen ersten Liebesabenteuern in Kasan hatte er sich 1847 eine Geschlechtskrankheit, eine Gonorrhöe, zugezogen, die in der Klinik behandelt wurde. Vom Temperament her war er impulsiv und aufbrausend und ließ sich schnell zu extremen Gefühlsausbrüchen hinreißen. Seinen eigenen Worten zufolge war er stark »mit menschlichen Leidenschaften begabt«, darunter nicht zuletzt mit erotischen. Dementsprechend wechselte seine moralische Buchführung permanent zwischen edlen Vorsätzen und quälenden Selbstvorwürfen. Als er das Studium aufgab, tat er dies auch deswegen, um in Jasnaja Poljana ein neues, das hieß nützliches Leben zu beginnen, ein menschenfreundliches in dem Sinne, wie es auch das Idol seiner Jünglingszeit, der französische Aufklärer Jean-Jacques Rousseau, propagiert hatte.


  Als der 19-jährige Tolstoj sein Landhaus bezog, gehörte es zu seinen Vorsätzen, sich nicht nur in der Landwirtschaft, in Naturwissenschaften, Musik oder Sprachen weiterzubilden, sondern auch seinen Leibeigenen zu helfen, für deren beklagenswertes Schicksal er sich mitverantwortlich fühlte. Doch die blieben seinen philanthropischen Anstrengungen gegenüber misstrauisch. Enttäuscht ging Tolstoj nach Moskau und Sankt Petersburg, wo er viel Geld verspielte, Schulden machte und sich mit Frauen einließ. Unruhe hatte ihn gepackt. Er tat mal dies, mal das – und er versuchte sich als Schriftsteller. Im Januar 1851 hatte er vor, eine Geschichte seiner Kindheit zu verfassen. Stattdessen aber schrieb er vom 18. bis zum 28. März die »Geschichte des gestrigen Tages« (1926 veröffentlicht), ein erstaunliches Erstlingswerk weniger wegen seiner literarischen Qualität, sondern vielmehr wegen der darin zum Ausdruck kommenden Beobachtungsgabe, der Leidenschaft für die Wahrheit und der Selbstanalyse.


  Im Mai 1851 entschloss sich Tolstoj, seinen Bruder Nikolaj zu begleiten, der als Offizier in den Kaukasus versetzt wurde. Dazu trat er selbst als Kadett ins Militär ein. Er tat sich hervor beim Trinken, Kartenspielen und bei der Jagd nach Frauen. Daneben beschäftigte er sich ernsthaft mit literarischen Projekten. Am 4. Juli 1852 beendete er den autobiografischen Roman »Kindheit«, in dem die Besonderheiten der tolstojschen Schreibweise schon deutlich werden: die Sondierung von Bewegungen, Gesichtsausdrücken, Stimmungen, die schonungslose Demaskierung alles Falschen, Unaufrichtigen im Menschen, die Neigung zu Abschweifungen und Kommentaren, ohne dabei das Grundanliegen jemals aus dem Blick zu verlieren.


  Im Frühjahr 1853 reichte Tolstoj sein Abschiedsgesuch ein, das aber nicht angenommen wurde, weil Russland gerade jetzt einen Krieg mit der Türkei begann. Tolstoj beantragte deshalb die Versetzung zur Fronttruppe, um dem langweiligen Garnisonsdienst zu entfliehen. Die Wartezeit füllte er mit einer Reihe von Erzählungen aus, darunter als eine der bekanntesten »Die Kosaken«, die freilich erst zehn Jahre später vollendet und publiziert wurde. Sein Ansehen in literarisch interessierten Kreisen wuchs zusehends. Im Januar 1854 erfolgte die lang ersehnte Versetzung, zunächst zur Donau-Armee, damals in Bukarest stationiert, und bald darauf auf die Krim, wo der Krieg mittlerweile in vollem Gange war. Tolstoj nahm an der Verteidigung der Festung Sewastopol teil, und beendete 1856 seine bekannten drei Sewastopoler Erzählungen, eine erschütternde Auseinandersetzung mit der vielschichtigen Rolle des Menschen im Krieg. Bereits in der ersten Erzählung verkündete der Autor seinen Lesern: »Sie werden schreckliche und traurige, großartige und amüsante, aber immer erstaunliche, die Seele erhebende Bilder zu sehen bekommen.« Nach dem Erscheinen der Erzählungen war Tolstoj einer der berühmtesten Schriftsteller, wenigstens in Russland. Von jetzt an sah er in der Literatur seine Lebensaufgabe.


  DER KAMPF ZWISCHEN GUT UND BÖSE


  Schreiben – das war ab 1855 die vordringliche Maxime Tolstojs, und damit verbunden: »Mit Überlegung zur Einigung der Menschen durch Religion beizutragen, ist der Grundgedanke, der mich, wie ich hoffe, beherrschen wird.« Dieser Gedanke beherrschte ihn wirklich, verhinderte aber nicht, dass jene Widersprüchlichkeit, die Tolstojs ganzes Leben charakterisierte, ebenfalls zu ihrem Recht kam. 1855 musste er, um seine Spielschulden zu bezahlen, den Haupttrakt des Herrenhauses Jasnaja Poljana verkaufen. Es wurde abgerissen und in etwa 30 Kilometer Entfernung wieder aufgebaut. An seiner Stelle wurde ein kleineres Gebäude errichtet, das heute noch steht. Tolstoj steckte, wie solche Ereignisse zeigen, voller Inkonsequenzen. Die Meinungen über seine Person fielen entsprechend unterschiedlich aus. Maksim Gorkij sagte einmal: »In Lew Nikolajewitsch ist etwas, was zeitweilig in mir Hassgefühl erweckt … Seine über alle Maße hinausgewachsene Persönlichkeit ist eine monströse Erscheinung, beinahe abstoßend hässlich …«


  Der junge Zar Alexander II. schaffte 1861 die Leibeigenschaft ab. Doch könnte die Reform nicht auch dazu führen, das »gesunde, einfache Volk« zu entwurzeln? Tolstoj nahm darin lange Zeit eine schwankende Haltung ein, ehe er sich innerlich für die Bauernbefreiung entschied. Der Gutsherr, 1856 aus der Armee ausgetreten, machte ein Jahr später Walerja Arsenewa, der Tochter eines benachbarten Gutsbesitzers, den Hof. In Petersburg stand er im Mittelpunkt des literarischen Lebens, eingeführt von Iwan Turgenjew – den Tolstoj bald als literarischen Rivalen betrachtete und mit recht unfeinen Mitteln bekämpfte – und Nikolaj Nekrassow. Er war ständiger Mitarbeiter der führenden, von Nekrassow herausgegebenen literarischen Zeitschrift »Sowremennik« (Zeitgenosse). Eine glänzende Karriere schien vorprogrammiert. Aber zuerst einmal, das stand jetzt im Vordergrund, wollte er die Welt sehen.


  IWAN TURGENJEW – RUSSISCHER REALIST


  (* 1818, † 1883)


  
    Iwan Turgenjew wurde am 9. 11. 1818 auf Gut Spasskoje in der Nähe von Orel geboren. Er entstammte einer Adelsfamilie, studierte in Moskau, Sankt Petersburg und in Berlin.


    Seit 1855 lebte er vorwiegend im Ausland, vor allem in Frankreich und Deutschland. Turgenjew begann sein literarisches Schaffen mit Versdichtungen, Erzählungen und Dramen. Weite Anerkennung fanden die »Aufzeichnungen eines Jägers« (1852), eine Sammlung von Erzählungen, die durch die Darstellung der elenden Lebensumstände der russischen Bauern als Protest gegen die Leibeigenschaft aufgefasst wurden. Es folgten Romane und Novellen, die sich auch thematisch deutlich unterscheiden. »Ein Adelsnest« (1859), aufgrund der sprachlichen Meisterschaft und der poetischen Natur- und Landschaftsbeschreibungen vielfach als sein Hauptwerk eingeschätzt, schildert den Verfall des russischen Landadels. Turgenjew zeigt sich als Meister in der Erfassung von Zeitströmungen, der Darstellung passiver Menschen, versagender Fortschrittler und von Intellektuellen, denen der Antrieb zum Handeln fehlt, so in den Romanen »Am Vorabend« (1860), »Väter und Söhne« (1862) und »Rauch« (1867). Sein Alterswerk ist von düsterer und tragischer Weltsicht geprägt. Am 3. 9. 1883 starb er in Bougival bei Paris.

  


  REISEN, PÄDAGOGIK UND SCHREIBEN


  Tolstojs erste Auslandsreise von Januar bis August 1857, nach Frankreich, in die Schweiz und nach Deutschland, gab ihm die Möglichkeit, sich in jenen Ländern umzusehen, die als Zentren der modernen Zivilisation galten. Mit eigenen Augen wollte er sich überzeugen, wie es um den Fortschritt bestellt war. Paris beeindruckte ihn – übrigens besonders die Damen des horizontalen Gewerbes. Vor seiner Abreise wollte er noch einer Hinrichtung durch die Guillotine beiwohnen. Das Erlebnis schockierte ihn zutiefst, sodass er froh war, schnell weiterreisen zu können. In Baden-Baden erwachte seine alte Spielleidenschaft – er verlor seine gesamte Barschaft beim Roulette. Über Dresden, Berlin und Stettin reiste er mit geliehenem Geld schnell in die Heimat zurück. Europa hatte ihn enttäuscht. Die Desillusionierung bestärkte ihn in dem Entschluss, ernsthaft die Verwirklichung seiner neuen Religion, zumindest einiger ihrer Grundprinzipien anzugehen. Da diese Religion zeitgemäß und praktisch orientiert sein sollte, galt es zuerst, sich zu einem »normalen und vernünftigen Leben« zu zwingen; Tolstoj kümmerte sich um sein Gut, entwickelte Ideen für eine Reform der russischen Forstwirtschaft und entwarf didaktische Programme. Im Herbst 1859 eröffnete er auf seinem Gut eine Schule für Bauernkinder, in der er alle gebräuchlichen und auf Zwang basierenden Lehrmethoden abschaffte.


  NIKOLAJ NEKRASSOW


  (* 1821, † 1878)


  
    Nikolaj Nekrassow wurde in Nemirow im Gebiet Winniza geboren. Er gilt als bedeutendster Vertreter der politisch engagierten Poesie vor der Revolution und als Repräsentant der natürlichen Schule.


    In seinen Versdichtungen verband er in Themenwahl, Motivik und sprachlicher Gestaltung realistische Tendenzen mit der folkloristisch-liedhaften und der pathetisch-anklagenden Tradition.


    In Verserzählungen (»Frost Rotnase«, 1863; »Russische Frauen«, 1872/73) und dem unvollendeten Versroman »Wer lebt glücklich in Russland« (1868–81) entwirft er ein satirisches Panorama des Volkslebens und der Missstände in Russland. Nekrassows Dichtung fand auch bei den russischen Symbolisten Anerkennung. Bis zu seinem Tod lebte er in Sankt Petersburg.

  


  Zu jener Zeit verliebte er sich in Aksinja, eine mit einem Leibeigenen verheiratete Bäuerin, die ihm größere erotische Befriedigung verschaffte als irgendeine Frau bisher. Als sie ihm einen Sohn gebar, ließ er ihn als Dorfjungen aufwachsen, später wurde der Junge Kutscher bei einem von Tolstojs legitimen Söhnen. Um sich mit allen fortschrittlichen Erziehungsmethoden vertraut zu machen, bereiste der Schriftsteller 1860 erneut Westeuropa, vor allem Deutschland.


  Zwischendurch musste Tolstoj seine Reisen unterbrechen, um seinen Lieblingsbruder Nikolaj nach Hyères in Südfrankreich bringen, wo dessen Schwindsucht behandelt werden sollte – doch die Mühe war vergeblich. Der Todeskampf des Bruders machte einen so starken Eindruck auf ihn, dass man diesen Zeitpunkt als Wendemarke in Tolstojs Leben sehen darf. Jahre später schrieb er: »Ich kann jetzt nichts anderes sehen, als dass Tag um Tag, Nacht um Nacht vergehen und mich dem Tode näher bringen. Dies allein sehe ich, denn dies allein ist wahr. Alles andere ist unwahr.«


  
    ›Die allerwichtigste Sache ist: Gutes tun, weil nur dafür der Mensch lebt.‹


    Lew Tolstoj

  


  Auf seinen Reisen fuhr Tolstoj auch nach Belgien und besuchte den Sozialisten Pierre-Joseph Proudhon, dessen Ideen (»Eigentum ist Diebstahl«) ihn tief beeindruckten. Als er er wieder in Russland war, vollendete er etliche Erzählungen, darunter »Polikuschka« (1863), die überzeugend geschriebene Geschichte vom tragischen Schicksal eines Leibeigenen. Die Schriftstellerei hatte ihn wieder. Rasch wurde Tolstoj nun zur überragenden literarischen Autorität in Russland. Nur Fjodor Dostojewskij ist ihm ebenbürtig an die Seite zu stellen.


  »KRIEG UND FRIEDEN« UND »ANNA KARENINA«


  Tolstoj schrieb anfangs weiterhin Erzählungen. Dann, nach einer Krankheit und einer Kumys-, einer Pferdemilchkur, unternahm er einen Schritt, der sein Leben in einer Art prägte, die er sich nicht träumen ließ: 1862 besuchte er in Moskau einen alten Freund, den Arzt Andrej Bers. Von dessen drei Töchtern verliebte sich die älteste, Lisa, in den Dichter. Tolstoj aber glaubte, dass eine andere Tochter besser zu ihm passe – im September 1862 ging er die Ehe mit der hübschen, 18-jährigen Sofja Andrejewna Bers ein. Tolstoj ließ sie seine alten Tagebücher lesen, in denen seine sexuellen Abenteuer minutiös aufgeführt waren, und bereits auf der Reise von Moskau nach Jasnaja Poljana erfuhr die junge Frau die Liebesgier ihres Gatten am eigenen Leib. Sie, die der körperlichen Liebe eher verhalten gegenüberstand, ahnte Schlimmes. Doch sie fügte sich zunächst und tat alles, um ihren Mann nicht nur in libidinösen, sondern auch in praktischen Dingen zu entlasten. Tolstoj konnte sich auf seine größte Leistung konzentrieren, auf sein Meisterwerk »Krieg und Frieden«.


  TOLSTOJ UND DOSTOJEWSKIJ – ANTIPODEN IM RUSSISCHEN REALISMUS


  
    Lew Tolstoj und Fjodor Dostojewskij, die großen Erzähler des russischen Realismus sind stets als Antagonisten betrachtet worden, als Verkörperungen entgegengesetzter »Seinskonzepte«.


    Tolstoj ist der Psychologe der alltäglichen Situation, Dostojewskij der der Grenzsituationen. Tolstoj gestaltet die Psychologie des Charakters, Dostojewskij die der Idee. Bei Tolstoj entwickelt sich das Bewusstsein prozessual unter dem Einfluss der äußeren Situation und wechselnder Ideen. Bei Dostojewskij hat das Bewusstsein eine räumliche Struktur, in der widersprüchliche Regungen zugleich wirksam sind.


    Der amerikanische Autor George Steiner stellte 1959 den »Epiker« Tolstoj dem »Dramatiker« Dostojewskij gegenüber, den Rationalisten dem Visionär, den Heiden dem Christen. Schon 1900 hatte Dmitrij Mereschkowskij den »Seher der Seele« Dostojewskij mit dem »Seher des Fleisches« Tolstoj konfrontiert. Für den marxistischen Autor Wikentij Weressajew war Tolstoj die »Verkörperung lebendigen Lebens«, während Dostojewskij besessen vom Kranken und Sterbenden war.

  


  Das Konzept des monumentalen Romans, der zwischen 1856 und 1869 geschrieben wurde, ist äußerst verworren. Inhaltlich schildert das Epos den Sieg der russischen Armee und des russischen Volkes über Napoleon – ein vielfarbiger, gewaltiger Stoff, der Tolstoj die ideale Gelegenheit bot, alle Facetten seines genialen Talents zu entfalten. Mit dem historischen Teil verbindet sich eine Familienchronik. Die künstlerische Qualität dieses Romans erhebt Tolstoj in die höchsten Gefilde der Weltliteratur. Dies gilt ebenso für sein zweites Meisterwerk, das schon bald folgen sollte.


  Nach der immensen Arbeit an »Krieg und Frieden« stand es mit Tolstojs Gesundheit nicht zum Besten. Er unterzog sich deshalb im Sommer 1870 erneut einer Kumyskur in den Steppen von Samara, bei den Baschkiren-Nomaden. 1872 kaufte er sich in dieser Gegend sogar ein Gut, um Pferde zu züchten.


  »KRIEG UND FRIEDEN«


  
    Tolstoj schuf mit seinem Werk »Krieg und Frieden« (1868/69) ein breites Geschichts- und Gesellschaftspanorama vor dem Hintergrund der napoleonischen Kriege in den Jahren 1805 bis 1812.


    Im Zentrum stehen die Familien Rostow und Bolkonskij aus altem russischem Gutsadel sowie die Familie des Petersburger Höflings Kuragin. Die im Frieden angesiedelte Familienchronik zeichnet psychologisch genaue Charakterporträts, erzählt vom Leben der russischen Gesellschaft, von Gefühlen und Konflikten, von Geburt und Tod, von Reisen, Jagden, Feiern.


    Wie Tolstoj selbst sind seine Figuren auf der Suche nach Lebenssinn und sittlichen Idealen. Die Schilderungen aus dem Krieg bilden einen Kontrast zur Familienchronik. Tolstoj verbindet authentische Darstellungen der Schlachten von Austerlitz und Borodino, Gespräche in Unterständen und Feldquartieren, Berichte aus dem Partisanenkrieg mit einer weiten geschichtsphilosophischen Sicht. Durch die Gegenüberstellung der familiären und der militärischen Welt, den häufigen Wechsel von Schauplätzen und Stimmungen entsteht eine Spannung, die Tolstoj durch unterschiedliche Erzähltechniken virtuos variiert.

  


  Als er wieder nach Hause zurückgekehrt war, verfasste er eine Fibel und vier Lesebücher für Kinder. Dann machte er sich an einen neuen Roman: Die Geschichte einer ehebrecherischen Frau – »Anna Karenina«. Am 18./19. März 1873 begann er mit dem Schreiben. Den Anstoß dazu hatte offenbar die intensive Auseinandersetzung mit dem Werk Aleksandr Puschkins gegeben. In den Roman, der eine Chronik dreier Familien beinhaltet, flossen viele autobiografische Momente sowie eigene Eheprobleme ein. Das zu einem frühen Zeitpunkt gewählte biblische Titelblattmotto »Mein ist die Rache, ich will vergelten« begleitete alle Arbeitsetappen bis zur Schlussfassung von 1877. Dostojewskij schrieb im »Tagebuch eines Schriftstellers« (1877) eine enthusiastische Würdigung von »Anna Karenina« und schloss, dass »nichts in dieser Art in der europäischen Literatur damit verglichen werden könne«.


  DIE LEBENSKRISE


  Die von Tolstoj unaufhörlich gestellten Fragen nach dem Sinn des Lebens wuchsen sich in den 1880er-Jahren zu derartiger Wucht aus, dass sie zu einer tief greifenden Krise führten. Diese Zuspitzung war animiert durch den Pessimismus des deutschen Philosophen Arthur Schopenhauer, durch eine bedrückende Vision des eigenen nahenden Todes, die Tolstoj im Jahr 1884 in seinen »Notizen eines Wahnsinnigen« beschrieb, sowie durch seine aktuellen Lebensumstände.


  Wieder einmal gewann der Moralist die Oberhand in der widersprüchlichen Person Tolstoj. Er sah seine Existenz im Kontrast zu seinen Prinzipien, die sich vermehrt auf eine Verbrüderung mit den Armen richteten. Tolstoj trug sich mit dem Plan, eine neue, nur auf der Lehre Christi beruhende Religion zu schaffen, »gereinigt von Dogmen und Mystik«. Was daraus wurde, war weit eher die moralistische und gelegentlich auch anarchistische »Wahrheit« Tolstojs als die »Wahrheit« der Kirche: Privatbesitz sei ebenso abzuschaffen wie die unumschränkte Verfügungsgewalt des Staates, die Modernismen der Zivilisation seien durch die allgemeine Rückkehr zur Scholle zu kompensieren – Forderungen, deren Radikalität utopisch bleiben musste, hätte sie doch jede menschliche Gesellschaft zur Weltflucht verleitet.


  1881 übersiedelte die Familie Tolstoj nach Moskau. Dem Dichter wurde erstmals die erschreckende Armut in vielen Wohnvierteln der Hauptstadt bewusst. Umso mehr schämte er sich des eigenen Wohlstands. 1882 kehrte er nach Jasnaja Poljana zurück und überließ in Moskau seiner Frau, die gerade das achte Kind auf die Welt gebracht hatte, die Sorge für die Familie. Die Tragödie dieser Ehe spitzte sich jetzt immer dramatischer zu. Noch hatte sie allerdings ihren Gipfel nicht erreicht. Tolstoj konnte noch einmal Kraft sammeln für weitere literarische Glanzleistungen. Zwischen 1884 und 1886 schrieb er eine seiner gewaltigsten Erzählungen: »Der Tod des Iwan Iljitsch«. Das Hauptproblem dieser späten Schaffensphase scheint für Tolstoj aber nicht im Todesthema, sondern vielmehr in der Sexualität und ihrer Einwirkung auf den Menschen gelegen zu haben. Ihr sind vor allem zwei Erzählungen gewidmet, die grandiose »Kreutzersonate«, 1889/90 zu Papier gebracht – wie aus Angst vor Obsessionen die Asexualität in der Ehe predigend –, und die in etwa zeitgleiche Geschichte »Der Teufel«, die nun umgekehrt alle Phasen sexueller Besessenheit durchspielt. Zur selben Zeit begann Tolstoj auch mit seinem dritten großen Roman, »Auferstehung«. Nur langsam kam er mit ihm voran; erst 1899 brachte er ihn zum Abschluss. Alle existenziellen und sozialkritischen Themen, die ihn zeitlebens beschäftigt hatten, vereinigen sich hier zu einem gedankenschweren Panorama.


  WICHTIGE WERKE TOLSTOJS


  
    »Kindheit«, autobiografischer Roman (1852)


    »Der Überfall«, Erzählung (1852)


    »Knabenalter«, autobiografischer Roman (1854)


    »Sewastopol«, drei Erzählungen (1555–56)


    »Jugendzeit«, autobiografischer Roman (1857)


    »Die Kosaken«, Erzählung (1863)


    »Krieg und Frieden«, historischer Roman in 6 Bänden (1868/69)


    »Anna Karenina«, Eheroman in 3 Bänden (1878)


    »Meine Beichte«, Bekenntnisschrift (1884)


    »Der Tod des Iwan Iljitsch«, Erzählung (1886)


    »Die Macht der Finsternis«, Drama (1886)


    »Die Kreutzersonate«, Erzählung (1891)


    »Der Teufel«, Erzählung (1891)


    »Auferstehung«, Roman in 3 Bänden (1899)

  


  Seit 1890 hatte sich Tolstoj weltweiten Ruhm erworben. Seine erste Biografie und Würdigung in Buchform erschien 1892 in Deutschland. Überall verbreitete sich der Mythos von Tolstoj als eines reichen Aristokraten, der seinen Besitz aufgegeben habe, um das Leben eines Urchristen, eines Heiligen zu führen. Es entstanden – kurzlebige – landwirtschaftliche Siedlungen, die nach seinen Grundsätzen eingerichtet wurden.


  DER ALPTRAUM EINER EHE


  1901 erkrankte Tolstoj, der, nach dem Tod Turgenjews und Dostojewskijs, das alleinige literarische Idol Russlands war. Seine Rekonvaleszenz auf der Krim zog sich bis ins nächste Jahr hin. Gleichzeitig gestaltete sich seine Ehe zur Hölle. Der Dichter warf seiner Frau Frigidität vor, sie prangerte im Gegenzug seine sexuelle Gier an – 16-mal war sie schwanger, darunter drei Fehlgeburten –, sie beklagte seine moralische Verlogenheit, die er hinter äußerlichem Asketentum verstecke.


  Tolstoj dachte schon 1885 an Scheidung, blieb aber der Kinder wegen. Die hässlichen Szenen häuften sich. Sofja hatte nichts übrig für die dubiosen Jünger, die sich um ihren Mann scharten. Der schlimmste von ihnen war Wladimir Tschertkow, ein ehemaliger Gardeoffizier, der Tolstoj bald restlos umgarnte und alles tat, um Sofja auszuschalten. Er brachte den Dichter sogar dazu, auf das Urheberrecht an einem Teil seiner Bücher zu verzichten, was die Familie finanziell beträchtlich schädigte. Sofja wurde zum seelischen Wrack und rächte sich mit fürchterlichen Szenen.


  FLUCHT UND ENDE


  Als Tolstoj 1908 seinen 80. Geburtstag feierte, feierte die ganze gebildete Welt in Gedanken mit. Gleichzeitig gewann Tschertkow, der für fünf Jahre nach England verbannt worden und 1905 zurückgekommen war, wieder Gewalt über ihn. Unter seinem Einfluss veränderte sich Tolstoj Zug um Zug zum Sektierer. Die Konflikte zwischen den Eheleute steigerten sich wieder ins Unerträgliche, insbesondere im Jahr 1910. Eines Nachts stand Tolstoj, der all den Streit und die Hysterie nicht mehr aushielt, auf und verließ Jasnaja Poljana. Sofja unternahm daraufhin einen Selbstmordversuch. Tolstoj suchte fürs Erste, obwohl er mittlerweile exkommuniziert war, im Opta-Kloster Zuflucht, anschließend fuhr er mit der Eisenbahn einem unbestimmten Ziel entgegen – für ihn war nur entscheidend, so weit wie möglich von seiner Frau entfernt zu sein. Auf dieser Reise zog er sich eine Lungenentzündung zu. Er wurde im Haus des Bahnwärters in Astopowo gepflegt, Reporter, Fotografen, Kinofilmer, Schaulustige umlagerten sein Bett, an das inzwischen auch die Familienmitglieder und der unvermeidliche Tschertkow geeilt waren. Sofja gestattete man nicht, ihren Mann zu sehen, solange er noch bei Bewusstsein war. Bald fiel der Kranke ins Koma und starb am 20. November 1910. Sein Leichnam wurde nach Jasnaja Poljana überführt. Zwei Tage später begrub man ihn seinem Wunsch gemäß auf einem Waldgrundstück.


  MARK TWAIN


  


  HUMORIST UND GESELLSCHAFTSKRITIKER


  Der unter seinem Pseudonym »Mark Twain« bekannt gewordene geistige Vater von Huckleberry Finn und Tom Sawyer entwickelte sich zu einem der bedeutendsten Vertreter des amerikanischen Realismus. Durch Humor, Lokalkolorit, seine Neigung zu skurriler Übertreibung und die genaue Beobachtung sozialen Verhaltens setzte er im 19. Jahrhundert die überlieferte Erzähltradition außer Kraft und kritisierte die amerikanische Gesellschaft mit zunehmender Schärfe.


  
    30. 11. 1835


    Geburt in Florida (Missouri)


    ab 1849/50


    Ausbildung zum Setzer


    1857–1861


    Flusslotse auf dem Mississippi


    1867


    Beginn der schriftstellerischen Karriere


    ab 1880


    auf dem Weg zum Weltruhm


    21. 4. 1910


    Tod in Redding (Connecticut)

  


  Samuel Langhorne Clemens, bekannt als Mark Twain, wurde am 30. November 1835 als Sohn eines Lokalpolitikers, Rechtsanwalts und Händlers in der kleinen Ortschaft Florida in Missouri geboren, rund 200 Meilen von einem Indianerterritorium entfernt. Er war das sechste Kind der Eheleute John Marshall Clemens und Jane Lampton. Die Vorfahren beider Elternteile, die in Virginia wurzelten, waren typische Südstaatler. Die eigenartige Mischung einer ungeniert und skrupellos auf Sklavenarbeit basierenden Gesellschaft mit hoch kultivierter Südstaatentradition, durchsetzt zusätzlich mit einer abenteuerlichen »Grenzermentalität«, beeinflusste auch Twains spätere literarische Thematik. Der Vater erlebte nach dem großen Börsenkrach 1834 ein ständiges finanzielles Auf und Ab. Die Mutter war, den autobiografischen Schriften Mark Twains zufolge, eine physisch permanent hinfällige, zierliche, ihrem Charakter nach liebenswerte, teilnahmsvolle Frau. Twain vermerkt spöttisch, dass man sie in ihrer Gutmütigkeit sogar so weit hätte bringen können, für den Satan zu beten, zumal der dies doch eigentlich am nötigsten habe.


  Samuel war gerade erst vier Jahre alt, als die Familie 1839 in das kleine, rund 2000 Einwohner zählende Städtchen Hannibal am Mississippi zog. Diese Kleinstadt bildete die Vorlage für das fiktive »St. Petersburg in Missouri« in Twains Romanen »Die Abenteuer Tom Sawyers« (1876) und »Die Abenteuer Huckleberry Finns« (1884), die ihren Autor und seine Heimat in die Weltliteratur einführen und berühmt machen sollten. Der Vater stieg in Hannibal beruflich in die Position des Friedensrichters und zum Sekretär des Nachlassgerichts auf. Die Familie war finanziell abgesichert, bis sich John Marshall Clemens durch eine unüberlegte Bürgschaft und Geldverleih ruinierte.


  DER AMERIKANISCHE BÜRGERKRIEG


  
    Die Wahrung der nationalen Einheit, verbunden mit der Forderung nach bedingungsloser Kapitulation, bildete das primäre Kriegsziel der Union. Die Sklaverei war nur ein, wenn auch zunehmend wichtiger werdendes Motiv in der Auseinandersetzung zwischen dem industrialisierten Norden und dem agrarischen Süden, auf dessen Seite Mark Twain am Krieg beteiligt war.


    Die Wahl des Republikaners und Sklavereigegners Abraham Lincoln zum Präsidenten veranlasste 1860/61 elf Südstaaten unter Führung South Carolinas zum Austritt aus der Union. Im Februar 1861 schlossen sie sich zu den Konföderierten Staaten von Amerika zusammen. Die Unionsstaaten wollten diesen Austritt unter Berufung auf die Unauflöslichkeit der bundesstaatlichen Verfassung nicht anerkennen.


    Der 1861 von den Südstaaten durch einen Angriff auf ein Unionsfort ausgelöste Sezessionskrieg, der erste moderne Massenkrieg, dem allein rund 620 000 Soldaten zum Opfer fielen, endete 1865 mit der Kapitulation der Südstaaten. Mark Twain folgend entschied der Sieg des Nordens zugunsten der Singularität Amerikas und begründete somit die Einheit der Nation gegenüber der bisherigen Pluralität der Einzelstaaten.

  


  In Hannibal und auf den kleinen Farmen der Umgebung begegnete Twain einer Gesellschaftsordnung, die er später in seinen Büchern kritisch aufgriff und selbst folgendermaßen beschrieb: »… die Sklaverei in der Gegend um Hannibal gab keine Veranlassung, die schlummernden Instinkte der Menschlichkeit aufzustören. Es war die mildere Form, die Haltung von Haussklaven, nicht die brutale Plantagensklaverei. Grausamkeiten kamen sehr selten vor und waren vernünftigerweise äußerst unpopulär. Die Mitglieder einer Sklavenfamilie zu trennen und an verschiedene Herren zu verkaufen war bei der Bevölkerung nicht gern gesehen, deshalb kam es nicht oft vor, außer bei der Aufteilung von Gütern. Ich kann mich nicht erinnern, in unserem Städtchen jemals eine Sklavenauktion gesehen zu haben; aber ich habe den Verdacht, der Grund dafür könnte sein, dass es ein gewöhnliches und alltägliches Ereignis war und kein ungewöhnliches und darum eindrucksvolles Schauspiel. Ich weiß noch sehr deutlich, dass ich einmal ein Dutzend schwarze Männer und Frauen gesehen habe, die aneinander gekettet in einer Gruppe auf der Straße lagen und auf den Transport zum Sklavenmarkt im Süden warteten. Es waren die traurigsten Gesichter, die ich je gesehen habe.«


  Als Junge muss Samuel stark seinem späteren Romanhelden Tom Sawyer geglichen haben. Das kann man seinem eigenen Lebensrückblick entnehmen. Im zarten Alter von neun Jahren lernte er das Rauchen – und, vor allem, er verabscheute wie Tom Sawyer die schulischen Pflichten. Bereits mit viereinhalb Jahren schickte man ihn auf eine private, in einem kleinen Blockhaus untergebrachte Schule. Als der Vater starb, konnte sich die Familie dies nicht mehr leisten, sodass der nunmehr 13-Jährige eine Druckerlehre begann.


  GLÜCK BRINGENDER NEUER NAME


  Samuel erarbeitete sich die Anfangsgründe des Druckerhandwerks zuerst beim »Hannibal Courier«, wo ein gewisser Mr. Ament als Besitzer und Herausgeber der Zeitung waltete. Dann, 1849 oder 1850 – Samuel kann sich nicht mehr genau erinnern –, kam sein ältere Bruder Orion nach Hannibal zurück. Dieser hatte zuvor sein Geld als Druckergeselle in St. Louis verdient. Jetzt kaufte er für 500 Dollar in bar eine Wochenzeitung, das »Hannibal Journal«, samt Druckerei und Kundenkreis. Das Geld lieh er sich von einem alten Farmer. Liebenswert spöttisch heißt es in Twains Autobiografie dazu: »Dann senkte er den Abonnementspreis für die Zeitung von zwei auf einen Dollar. Den Annoncenpreis setzte er etwa im gleichen Verhältnis herab, und auf diese Weise schuf er eine absolute und unangreifbare Gewissheit, nämlich, dass sein Unternehmen ihm niemals einen einzigen Cent Gewinn einbringen werde. Er holte mich aus der Setzerei des ›Courier‹ und stellte mich in seinem eigenen Betrieb für dreieinhalb Dollar die Woche ein; das war ein übermäßig hoher Lohn, aber Orion war stets großzügig, stets freigebig gegenüber jedermann außer sich selbst. In meinem Fall kostete es ihn nichts, denn solange ich bei ihm war, konnte er mir nie auch nur einen Penny bezahlen.«


  Um sich seinen Lebensunterhalt verdienen zu können, verließ Samuel Juni 1853 Hannibal und suchte sich einen Job in St. Louis. Eine Zeit lang arbeitete er dort in der Setzerei der »Evening News«. Dann aber überkam ihn die Reise- und Abenteuerlust. Er zog an der Ostküste der USA zwischen New York, Philadelphia, Washington und Iowa hin und her, wobei er seinen Lebensunterhalt als Schriftsetzer und Journalist verdiente. Bereits als Kind hatte er den Wunsch, einmal den Mississippi zu befahren. 1857 ging er bei einem Mississippilotsen in die Lehre und erwarb bald darauf selber das Lotsenpatent. Bis zum Ausbruch des amerikanischen Bürgerkriegs 1861 schipperte er auf dem großen Strom, von einer Stadt zur anderen, von einem Landeplatz zum nächsten. Er fand es wunderbar. 1863 wählte er in Erinnerung an diese wohl glücklichste Zeit seines Lebens als Pseudonym den Namen »Mark Twain«, zu Deutsch »zwei Faden tief« (3,69 m) – ein Wasserstand, der für einen Mississippidampfer sichere Fahrt bedeutete.


  DIE FAMILIENGRÜNDUNG


  Mark Twain zog es, als der Krieg den Schiffsverkehr auf dem größten Fluss der Vereinigten Staaten zum Erliegen brachte, in den fernen Westen. Seine Erlebnisse als – erfolgloser – Goldgräber und Silbersucher beschrieb er einige Jahre später, 1872, in dem humoristischen Reisebericht »Roughing It« (»Im Gold- und Silberlande. Lehr- und Wanderjahre«, auch unter dem Titel »Durch dick und dünn« bekannt). Das Buch lebt von der anfangs geschickten Verknüpfung erzählerischer Schaustücke und Landschaftsbeschreibungen, verliert sich gegen Ende hin aber in einer gewissen Monotonie.


  Sein erstes Buch war jedoch bereits 1867 erschienen: Er veröffentlichte unter dem Titel »The celebrated jumping frog of Calaveras County« (Der berühmte Springfrosch der Provinz Calaveras) eine Sammlung von verschiedenen Erzählungen. Das zweite Buch, das Mark Twain 1869 herausgab, wurde ein großer Erfolg. Bereits innerhalb des ersten Jahres wurden über 70 000 Exemplare von »The innocents abroad« (Die Arglosen auf Reisen) verkauft, das bis an sein Lebensende das am meisten verkaufte Buch bleiben sollte. Es basiert auf Erlebnissen in Europa, die Mark Twain 1867 als Reisekorrespondent der »Alta California«, einer Zeitung in San Francisco, beschrieben hatte. Der Verleger Elisha Bliss hatte dann 1869 die Idee, diese Zeitungsberichte über die erste Europareise Twains in Buchform zu bringen. Vom Journalisten war Twain zum Schriftsteller geworden.


  In den folgenden Jahren schrieb Twain unzählige Artikel sowie Serien für diverse Zeitschriften in San Francisco, New York und Missouri. Am 2. Februar 1870 heiratete er Olivia Langdon, die Tochter eines reichen Unternehmers aus Elmira (New York). Noch im November desselben Jahres kam ihr erster Sohn, Langdon Clemens, zur Welt. Der Erfolg des Buches »The innocents abroad« führte zu einem Vertrag für ein neues Werk mit Elisha Bliss und der American Publishing Company. Nach dem Umzug der Familie nach Hartford (Connecticut), dem Sitz des Verlags, kam im März 1872 die erste Tochter, Susan Olivia, zur Welt. Die Familie schien einer glücklichen Zukunft entgegenzugehen. Doch kurz darauf starb der kleine Sohn; zudem hatte das Buch »Roughing It« lediglich mäßigen Erfolg. Das Vermögen von Olivia Langdon ermöglichte es der kleinen Familie, in der Farmington Avenue 351 ein Haus zu bauen, für das sie den Architekten Edward Tuckerman Potter engagierten. Kurz vor dem Einzug im Oktober 1874 wird die zweite Tochter, Clara, geboren.


  EIN AMERIKANER IN EUROPA


  1879 schrieb Twain das Reisebuch »A tramp abroad« (Bummel durch Europa). Es handelt sich um die Aneinanderreihung humoristischer Episoden und Reisebeobachtungen, mit einem besonders für den deutschen Leser amüsanten Anhang: »The Awful German Language« (»Die schreckliche deutsche Sprache«) – dem wohl klassischen Dokument des Kampfes eines Ausländers mit den Tücken der deutschen Sprache.


  1878 hatte sich Mark Twain entschlossen, Europa zu Fuß zu durchwandern, was ihn jedoch nicht abhielt, bereits die erste Etappe von Hamburg nach Frankfurt am Main mit der Eisenbahn zurückzulegen. So bummelte er dann weiter, um die Trink- und Schlagfreudigkeit Heidelberger Studenten zu schildern sowie die opernwütigen Mannheimer Musikfreunde und den absonderlichen Einfall des bayerischen Königs Ludwig II., Sängerinnen und Sänger während einer Wagner-Aufführung beinahe in den Fluten einer Theaterregenmaschine ertrinken zu lassen. In der Schweiz machte sich Twain über die grassierende Klettermanie lustig, während er den Montblanc amerikanisch-vernünftig bewältigte, nämlich mit dem Fernrohr. Auch Italien, das Land, in dem die Zitronen blühen, blieb von seinem weltmännisch gelassenen Spott nicht verschont. Schließlich wurde der amerikanische Globetrotter europamüde und er reiste über England in die Heimat zurück. Ein Weltenbummler blieb Twain jedoch bis ins hohe Alter hinein: Neben Europa besuchte er Australien, Neuseeland und Indien, teilweise von seiner Familie begleitet.


  EINE LITERARISCHE ERFOLGSSTORY


  1880 wurde Twains dritte Tochter, Jean, geboren. Der Autor trat jetzt in jene Lebensphase ein, die ihn zu einem allseits anerkannten Schriftsteller und damit auch zu einem erfolgreichen Geschäftsmann werden ließ. Seine Popularität wuchs enorm, bald erfreute er sich des Rufs eines genialen Satirikers. Mit »Life on the Mississippi« (Leben auf dem Mississippi) wandte sich Twain 1883 wieder den Orten seiner Kindheit und Jugend zu. Das Buch propagiert ein durch Erfahrung, nicht aus Büchern erworbenes Wissen um das Leben, eine Praxis, die der Autor selbst als Flusslotse vorexerziert hatte. Gleichzeitig knüpft Twains Rückerinnerung an die Kindheit als einer Quelle der Fantasie an den Roman »The Adventures of Tom Sawyer« (Die Abenteuer des Tom Sawyer) an, in dem Twain 1876 derartige Reminiszenzen zur Basis eines umfangreichen Buches gemacht hatte. Die liebenswürdig, humorvoll, dabei weitgehend realistisch geschilderten Erlebnisse des Titelhelden ließen das Werk rasch berühmt werden. Indem der gesunde Menschenverstand und eine ausgeprägte Realitätstüchtigkeit dem Handelnden in dieser Geschichte gleichsam angeboren scheinen, wurde mit ihnen gleichzeitig auch eine Art Idealbild des Amerikaners an sich geformt.


  DIE ABENTEUER DES HUCKLEBERRY FINN


  
    In den »Adventures of Huckleberry Finn« sah Ernest Hemingway den Beginn der neueren amerikanischen Literatur. Mark Twains 1884 erschienener Roman erzählt die Geschichte des etwa 14-jährigen Huckleberry Finn, der mit seinem Freund, dem Negersklaven Jim, auf einem Floß stromabwärts auf dem Mississippi dem Haushalt zweier Schwestern und damit der Zivilisation entflieht. Hucks Erzählweise, die eines Dialekt sprechenden Jungen und gesellschaftlichen Außenseiters, eröffnete der Literatur neue Dimensionen. Mark Twain schuf eine Literatur für alle Leserschichten, und der Roman wurde zum Vorbild zahlreicher aus der Perspektive jugendlicher Ich-Erzähler geschriebener Romane, die die Schwierigkeiten des Erwachsenwerdens schildern.

  


  AMERIKA BEGEGNET DEM MITTELALTERLICHEN EUROPA


  
    In seinem Roman »Ein Yankee am Hofe des Königs Artus« bringt Twain sein skeptisches Verhältnis gegenüber Europa zum Ausdruck. Er bedient sich dabei jener fabelhaften Gestalt des Königs Artus, der mit seinen Rittern der Tafelrunde zum zentralen Inhalt einer ausgedehnten Sagenwelt wurde und bis heute fasziniert.


    Manche sehen in Artus jenen historisch belegbaren britannischen Heerführer, der sein Volk um 500 gegen die vordringenden Angelsachsen verteidigte und 537 in der Schlacht am Camlann fiel.


    In der um 1135 entstandenen »Historia regnum Britanniae« erhebt der Verfasser Geoffrey von Monmouth, der sich auf bretonisches Sagengut stützt, König Artus vom keltischen Lokalhelden zum glorreichen Herrscher von welthistorischer Bedeutung. Es bildet den Auftakt zahlreicher nachfolgender Werke, in denen sich die mittelalterliche Dichtung König Artus, dem ethischen Vorbild des Rittertums, widmet.

  


  Der Erfolg des »Tom Sawyer« brachte Twain auf die Idee einer Fortsetzung, nachdem er 1881 noch »The prince and the pauper« (Prinz und Bettelknabe) geschrieben hatte. 1884 publizierte er »The Adventures of Huckleberry Finn« (Die Abenteuer des Huckleberry Finn). Im Mittelpunkt steht jetzt Tom Sawyers Spielkamerad Huck Finn, auf den ersten Blick ein jugendlicher Nichtsnutz jenseits jeder konventionellen und bürgerlich ehrbaren Erziehung, der sich, verwaist, ohne Religion, ohne Schule, dem Reiz des Abenteuers und ungebundenen Lebens hingibt. Twain macht im Fortgang der Geschichte, im locker gereihten Handlungsschema deutlich, dass »ungebildet« zu sein auch etwa Positives bedeuten kann, nämlich ein unverbildetes, nicht von gesellschaftlichen Normen und Zwängen vergewaltigtes Dasein. Da ihm jede Erziehung fehlt, muss sich Huck stets auf seinen gesunden Menschenverstand und seine »instinktive« Menschlichkeit verlassen – der Mangel an Zivilisiertheit wird zur »typisch« amerikanischen Eigenschaft naturgegebenen, spontanen Vernunftpotenzials, zum Maßstab echter, weil aus Herzlichkeit geborener zivilisatorischer Werte umgemünzt.


  Der Roman, dessen Fertigstellung sich aufgrund längerer Unterbrechungen über sieben Jahre hinzog, verbindet unterschiedlichste Elemente: Jugend- und Abenteuerbuch, Reiselektüre, sozialkritische Satire auf die Südstaaten und burlesk-triviale Momente. Alle jene Komponenten werden von Hucks Stimme zusammengehalten – diesen »Underdog« zum Erzähler zu machen stellt einen für die damalige Zeit kühnen Bruch mit sozialen Hierarchien dar. Gleichzeitig bedingt jene neuartige Sorte eines ungebildeten Erzählers eine radikale »Vereinfachung« der Sprache, die jeden Schwulst vermeidet und sich in bemerkenswertem Maße literarischer Modernität annähert. Nicht umsonst sah sich der amerikanische Schriftsteller Ernest Hemingway zu der bekannten Feststellung veranlasst, alle moderne Literatur könne von einem einzigen Buch, nämlich von Mark Twains »Huckleberry Finn«, hergeleitet werden.


  Twains zweiter großer Roman der 1880er-Jahre trägt den Titel »A Connecticut Yankee in King Arthur’s Court« (Ein Yankee am Hofe des Königs Artus). Das 1889 fertig gestellte Buch versetzt im Rahmen seiner literarischen Zeitreise einen repräsentativen Amerikaner ins mittelalterliche Europa, das nichts von Ritterromantik an sich hat, sondern in feudaler Despotie und Rückständigkeit versunken ist. Sogleich macht sich der amerikanische Liberale Hank Morgan ans Werk, die Monarchie König Artus’ in eine aufgeklärte, fortschrittliche Demokratie nach amerikanischem Muster zu verwandeln.


  Doch Twain bleibt nicht bei einem naiven Fortschrittsoptimismus unter amerikanischem Vorzeichen stecken. Ganz im Gegenteil: Der Reformer Morgan steigt im Verlauf der Handlung zum Geschäftsmann, zum »Boss«, auf, dem nicht die Aufklärung der Menge, sondern ihre Unwissenheit hilft. Diese Ambivalenz führt zum schockierenden Ende. Der Yankee muss sich mit einigen Getreuen vor den Kräften der Reaktion hinter einem elektrischen Zaun verschanzen und fassungslos zusehen, wie eine anstürmende Ritterschar in ihren Rüstungen buchstäblich verschmort.


  DAS SPÄTWERK


  Im Alter wurde Twain zunehmend geschichtspessimistischer. Immer nachhaltiger reflektierte er die Bedingtheiten menschlicher Existenz, so auch in seinem letzten wichtigen Roman von 1894: »The tragedy of Pudd’nhead Wilson« (Der Querkopf Wilson) handelt von einem Babytausch und stellt die Frage, inwieweit ein Lebensschicksal vorherbestimmt ist. Dabei ist der Identitätswechsel an einen solchen der Rassenzugehörigkeit gekoppelt, womit nachhaltig auch das Problem von Herrschaft und Sklaverei aufgeworfen wird. Diesem eher dramatisch orientierten Buch ist die Farce »Those Extraordinary Twins« (Die außerordentlichen Zwillinge) gegenübergestellt, in der die beiden charakterlich völlig kontroversen Hälften eines siamesischen Zwillingspaares die moralische Verantwortung für den Gesamtkörper im Wochenturnus wechseln lassen.


  MARK TWAINS BERÜHMTESTE WERKE


  
    Die Arglosen auf Reisen (1869)


    Im Gold- und Silberlande. Lehr- und Wanderjahre (1872)


    Die Abenteuer des Tom Sawyer (1876)


    Bummel durch Europa (1879)


    Prinz und Bettelknabe (1881)


    Leben auf dem Mississippi (1883)


    Die Abenteuer des Huckleberry Finn (1884)


    Ein Yankee am Hofe des Königs Artus (1889)


    Der Querkopf Wilson (1894)


    Der geheimnisvolle Fremde (posthum, 1916)

  


  Gegen Ende seines Lebens hatte Twain eine Reihe schwerer Schicksalsschläge auszuhalten. Nachdem sein Sohn ja schon sehr früh gestorben war, hatte der Schriftsteller nun auch seine Tochter und seine Frau zu betrauern: Susan Olivia starb 1896 im Mark-Twain-Haus in Hartford, seine Frau verschied 1904 nach 22-monatiger Krankheit in Italien, in Florenz. Beruflich hingegen ging es für Twain weiterhin bergauf. Er erfreute sich eines enormen Renommees in nationalen und internationalen literarischen Kreisen und erhielt Auszeichnungen von mehreren Universitäten, darunter die Ehrendoktorwürde der Universität Yale. Im Spätwerk stellte Twain die Unterscheidbarkeit von Realität und Fantasie kategorisch zur Diskussion, etwa 1897 in »Which Was the Dream« (Welches war der Traum). Zudem engagierte er sich verstärkt politisch, beispielsweise mit antiimperialistischen Schriften wie 1905 mit »King Leopold’s Soliloquy« (König Leopolds Monolog).


  Am 21. April 1910 starb Mark Twain in seinem Bett in Redding in Connecticut. Seine literarischen Nachlassverwalter vereinigten 1916 etliche bislang unveröffentlichte Fragmente zu dem Roman »The mysterious stranger« (Der geheimnisvolle Fremde), in dem die Nichtigkeit menschlichen Daseins noch einmal in erschütternder Zuspitzung thematisiert wird. Der große Schriftsteller Mark Twain war – erneut wurde das klar – weitaus mehr als der bloße Erzähler von Lausbubengeschichten, auf den man ihn später des Öfteren reduziert hat.


  ÉMILE ZOLA


  


  DER HEROS DES LITERARISCHEN NATURALISMUS


  Émile Zola gilt als wichtigster Repräsentant des Naturalismus, einer ebenso bahnbrechenden wie umstrittenen Bewegung der Literaturszene im letzten Drittel des 19. Jahrhunderts, die in Norwegen mit Henrik Ibsen und in Deutschland mit Gerhart Hauptmann ihre herausragenden Vertreter hatte. Der Romancier, der international nicht zuletzt durch seine Stellungnahme in der Dreyfus-Affäre berühmt wurde, erfasste mit kühler Präzision die Wirklichkeit.


  
    2. 4. 1840


    Geburt in Paris


    Oktober 1864


    »Erzählungen an Ninon«, Zolas erstes Buch


    1871–1893


    »Die Rougon-Macquarts«


    13. 1. 1898


    »J’accuse« (Brief anlässlich der Dreyfus-Affäre)


    1898–1899


    Exil in England


    29. 9. 1902


    Tod in Paris

  


  Am 2. April 1840 erblickte Émile Zola in Paris, in der Rue Saint-Joseph 10, das Licht der Welt. Am 30. April wurde er getauft. Sein Vater, François Zola, ein in Dalmatien geborener Italiener, konnte seinen Stammbaum auf Offiziere der Republik Venedig zurückführen. Er arbeitete als Bauingenieur sowie Landvermesser und baute im südfranzösischen Aix-en-Provence einen – später nach ihm benannten – Kanal für die Trinkwasserversorgung. Seine Mutter, die Großmutter Émiles, stammte aus dem griechischen Korfu.


  Erst im Jahr 1833 war François Zola nach Frankreich eingewandert, wo er bei Ingenieursarbeiten in Paris Émilie-Aurélie Aubert, die Tochter eines in Burgund beheimateten, begüterten Bauunternehmers, kennen gelernt und bald darauf geheiratet hatte. In seinem Roman »Das Werk« setzte Émile Zola seiner Mutter 1886 ein literarisches Denkmal.


  KINDHEIT UND JUGEND


  1843 übersiedelten die Eltern nach Aix-en-Provence, wo Émile seine Kindheit verlebte. Sie verlief alles andere als harmonisch, da der Tod des Vaters 1847, der am Ende seines Lebens in mehrere Prozesse verwickelt gewesen war, die Familie in Armut und Not zurückließ. Émile besuchte ab 1847 das Alumneum »Notre-Dame« und ab 1852 für sechs Jahre das Collège Bourbon in Aix. Dort schloss er Freundschaft mit Paul Cézanne, der später als Maler berühmt werden sollte. Nach dem Erscheinen von »Das Werk« kam es jedoch zum Bruch zwischen den beiden, da sich Cézanne in der Hauptfigur des Romans, dem tragisch scheiternden Künstler Lantier, wieder erkannte. Noch im Alumneum las Zola französische Schriftsteller wie Alphonse de Lamartine, Alfred de Musset und Victor Hugo. 1848, im gleichen Jahr, in dem Karl Marx und Friedrich Engels das »Kommunistische Manifest« verfassten, hörte er die erregten Berichte von der Februarrevolution, die zum Sturz der Juli-Monarchie und des Bürgerkönigs Louis Philippe führte. Die Juli-Monarchie war in Frankreich auch das goldene Zeitalter des Großbürgertums gewesen, »Enrichissez-vous!« (Bereichert euch!) hatte dessen ungenierte Devise im Rahmen hemmungsloser Kapitalisierung und Industrialisierung gelautet. Damit schien es nun erst einmal vorbei zu sein. Jetzt wurde nach den blutigen Barrikadenkämpfen die Republik ausgerufen, zu deren Präsidenten man im Dezember desselben Jahres Charles Louis Napoléon Bonaparte wählte; 1851 initiierte dieser einen Staatsstreich, der ihm umfassende Regierungsvollmachten verlieh. Ende 1852 ließ er sich, gestützt auf ein Plebiszit, zum erblichen »Kaiser der Franzosen« ausrufen – mit ihm saß auch das Großbürgertum wieder fest im Sattel. 1858 übersiedelte Zola mit seiner Mutter nach Paris und besuchte in der Millionenstadt das Lycée Saint-Louis, das er später allerdings ohne Abschluss verließ.


  Seit der Mitte des 19. Jahrhunderts hatte der Stadtpräfekt Baron Georges Eugène de Haussmann das Aussehen der Metropole durch gewaltige Straßenschneisen und anderweitige städtebauliche Maßnahmen radikal verändert. Die so genannten schönen Viertel verlagerten sich immer weiter nach Westen und vertrieben die Bauernhöfe und ländlichen Vorstädte. Kaufhäuser, diese Tempel des modernen Handels, die Zola in »Das Paradies der Damen« feiert, öffneten eines nach dem anderen ihre Tore. Es war die Zeit einer florierenden Wirtschaft, der leichten Mädchen und der Duelle. Doch je mehr sich diese »schöne Epoche« dem Ende des Jahrhunderts, dem »Fin de Siècle«, näherte, desto mehr veränderte sie sich. Die Anzahl brutal unterdrückter Arbeiterstreiks nahm zu, es kam zu zahlreichen Finanzskandalen, Absinth, Tuberkulose und Syphilis fanden vor allem in Paris Verbreitung, Reichtum und Armut begegneten sich immer krasser. Zola, der sich seit 1888 zunehmend für das neue Medium der Fotografie begeisterte, hielt allerdings in seinen Aufnahmen weniger das volkstümliche oder arme als vielmehr das mondäne und unverbindlich malerische Paris fest – Sozialkritik behielt er seinem literarischen Werk vor.


  DER INTELLIGENTE BOHEMIEN


  Zweimal fiel Zola 1859 beim Abitur durch, erst in Paris, dann bei der Wiederholung in Marseille. Beide Male versagte er, der damals seine ersten Gedichte und Erzählungen in Zeitungen veröffentlichte, im Fach Französisch. Der Titel seines frühesten größeren Werkes lautete »Die leichtfertigen Mädchen der Provence«, ein Buch mit einem ausgesprochenen Modethema. Aber noch immer suchte Zola nach dem richtigen Lebensweg. Ab April 1859 erhielt er eine Anstellung bei der Pariser Zollverwaltung, an den Docks Napoléon, eine eintönige und schlecht bezahlte Schreiberarbeit. Nur zwei Monate hielt er diese wenig anregende Beschäftigung aus, dann kündigte er und stürzte sich in das Leben und Treiben der Bohème. Da er jedoch von irgendetwas leben musste, bewarb er sich im Februar 1862 beim Verlag Hachette. Dort stieg er in kurzer Zeit vom Packer und Lageristen zum Chef der Werbeabteilung auf. In dieser Funktion kam Zola mit einer Reihe Intellektueller, die sein späteres Schaffen noch maßgeblich beeinflussen sollten, in Berührung. Im folgenden Jahr, am 31. Mai 1863, heiratete er die ein Jahr ältere Gabrielle-Alexandrine Meley. Im Oktober 1864 legte er der Öffentlichkeit sein erstes Buch vor: »Erzählungen an Ninon«. Im Jahr darauf erschien »Die Beichte eines Knaben«, ein romantisches, stark autobiografisch gefärbtes Werk, in dem erstmals auch das für Zola so wichtige Dirnenthema auftaucht: Ein idealistischer Literat entbrennt in Liebe zu einer Prostituierten und geht an dieser Leidenschaft zugrunde.


  HIPPOLYTE TAINE


  (* 1828, † 1893)


  
    Die naturalistische Ästhetik orientierte sich an der positivistischen Philosophie und an zeitgenössischen naturwissenschaftlichen Theorien. Besonders wichtig für Zola war der Philosoph und Kulturkritiker Hippolyte Taine. Dem zufolge sollten die Geisteswissenschaften den gleichen Objektivitätsanspruch erhalten wie die Naturwissenschaften.


    Literarische Kunstwerke seien, wie Taine verkündete, auf die drei bestimmenden Faktoren »Rasse, Milieu und Moment (historische Zeitsituation)« zurückzuführen, also auf biologische Erbanlagen und diverse Umwelteinflüsse. Die damit verbundene Festlegung des Menschen solle der Romancier auf die Protagonisten seiner Geschichten übertragen.

  


  Zu dieser Zeit begann Zola mit Zeitungsartikeln und Kunstkritiken seine journalistische Laufbahn. Gleichzeitig, nämlich 1865, nahm er die Beziehung zu den Brüdern Edmond und Jules de Goncourt auf. Insbesondere deren gerade veröffentlichter Skandalroman »Germinie Lacerteux«, eine schonungslose Schilderung des sozialen und psychischen Abstiegs eines Dienstmädchens, erweckte Zolas Interesse. Die Literarisierung des Abstoßenden und der Unterschichten sowie die detaillierte und minutiöse Dokumentation der Wirklichkeit sollten sich auch in seinen Texten wiederfinden. Im selben Jahr besuchte Zola den großen realistischen Maler Gustave Courbet, las Claude Bernards soeben publizierte »Einführung in das Studium der experimentellen Medizin« sowie Hippolyte Taines »Philosophie der Kunst« – alles Erfahrungen und Impulse, die sein eigenes Schaffen endgültig zum Naturalismus hinlenkten.


  Ende Januar 1866 schied Zola aus dem Verlag Hachette aus. Ab jetzt wollte er ausschließlich als freier Schriftsteller seinen Lebensunterhalt verdienen. Er stellte erste Kontakte zur Zeitschrift »Figaro« und zu deren Herausgeber Hippolyte de Villemessant her, der das journalistische Handwerk meisterhaft beherrschte und viel davon an den jungen Schriftsteller weitergab. Im »Figaro« wurde auch sogleich Zolas Erzählung »Eine Liebesheirat« abgedruckt.


  Im selben Jahr traf Zola erstmals mit dem Maler Édouard Manet zusammen, dessen umstrittenen, in vielen Zügen schon den Impressionismus vorbereitenden Stil er zeitlebens vehement gegen Kritiker verteidigte. 1866 porträtierte Manet seinen Parteigänger in einem Gemälde, das sich heute im Pariser Musée d’Orsay befindet und das in seiner Gestaltung die Verbundenheit der beiden Künstler verdeutlicht. Ein Jahr später, 1867, gab Zola den Roman »Thérèse Raquin« heraus, mit dem er den entscheidenden Schritt zum Naturalismus vollzog.


  »DIE ROUGON-MACQUART«


  Zola war ein eifriger Propagandist seines eigenen Werks. Das damit verbundene Selbstwertgefühl darf nicht darüber hinwegtäuschen, dass ihm Vorwürfe seitens der Kritik unter die Haut gingen – Unmoral und Pornografie waren die verbreitetsten und der deutsche Philosoph Friedrich Nietzsche ereiferte sich gar über »Zola oder die Freude zu stinken«. Die Angriffe häuften sich, nachdem Zola seinem Verleger Albert Lacroix 1869 das Exposé für einen neuen Romanzyklus vorgelegt hatte, der zunächst auf zehn, später auf 20 Bände konzipiert wurde. Titel des Projekts: »Die Rougon-Macquart«. Das literarische Kolossalgemälde sollte mit »Die menschliche Komödie« von Honoré de Balzac konkurrieren, der seit 1829 in diesem groß angelegten Erzählwerk die wissenschaftlichen, weltanschaulichen und ästhetischen Grundlagen zu einem umfassenden Gesellschaftsbild Frankreichs entwickelte. Über fünf Generationen hinweg werden in dem Werk Zolas die Lebenswege der Nachkommen der Familien Rougon, Macquart und Mouret erzählt. Schauplatz und Zeit wechseln mit jedem Band. Die gesamte Familiengeschichte ist die ungeschminkte Dokumentation eines Verfalls, der parallel zum Niedergang der Gesellschaftsordnung verläuft. Der erste Band, »Das Glück der Familie Rougon«, erschien 1870 in Buchform. Das Vorwort umreißt das Gesamtprogramm: Der Zyklus zeige »das langsame Vererben von Nerven- und Blutsübeln, die in einem Geschlecht als Folge eines ersten organischen Schadens zutage treten«. Mit wissenschaftlicher Genauigkeit zeichnet der Autor die Vorgänge und das Milieu, unterzieht sie soziologischen und physiologischen Versuchsanordnungen, die er mithilfe einer Art Montagetechnik zu einer Einheit zusammenführt. Der wohl berühmteste Roman dieser Serie ist »Nana«, der 1880 in zwei Bänden erschien und wovon bereits am ersten Tag 55 000 Exemplare verkauft wurden. Die Titelheldin, eine Prostituierte, war bereits aus einem früheren Werk Zolas bekannt, sodass Manet sie in seinem berühmten, gleichnamigen Gemälde von 1877 malen konnte: die Kurtisane bei der Toilette, provokant aus dem Bild herausblickend. Fast ebenso erfolgreich wie »Nana« wurde der 13. Band des Zyklus, der Roman »Germinal«, ein gewaltiges und gewalttätiges Bergarbeiter-Epos, in dem Zola naturalistische und mythologische Elemente vermischt. Nach dem Bankrott seines Verlegers Lacroix wechselte Zola 1872 zu dem Herausgeber Georges Charpentier, der zusammen mit seiner Frau in Paris einen berühmten Salon unterhielt und ab 1879 mit »La Vie Moderne«, ein Wochenjournal herausgab, das sich des künstlerischen, literarischen und gesellschaftlichen Lebens annahm.


  »NANA«, DAS SCHICKSAL EINER DIRNE


  
    Zu den bekanntesten Werken Zolas zählt der neunte, im Jahr 1880 erschienene Band des großen Rougon-Macquart-Zyklus: »Nana« (Titelblatt der Erstausgabe; Paris, Bibliothèque Nationale de France). In diesem zweibändigen Roman kommt die Welt des Verfalls und der Triebhaftigkeit, eines der Hauptmotive in Zolas Schaffen, zu naturalistischer Darstellung. Detaillierte Milieustudien, der Argot – die Sprache der unteren Schichten – und die naturalistische Schilderung des Hässlichen, Abstoßenden und Gemeinen bilden wesentliche Merkmale.


    Nana, eine Straßendirne aus ärmlichsten Verhältnissen, gelingt in der korrumpierten Pariser Gesellschaft des Zweiten Kaiserreichs ein von trügerischem Glanz gekennzeichneter Aufstieg. Ihr Kapital ist ihr Körper, den sie einsetzt, um Macht über die Männer aus der »besseren Gesellschaft« zu erlangen und sich in höheren Kreisen einen festen Platz zu erobern. Das gelingt ihr jedoch nur scheinbar, denn die Angehörigen der dekadenten Oberschicht erkennen Nana nicht als eine der Ihren an. Sie bleibt Spielzeug und Lustobjekt einer durch und durch lasterhaften Klasse, die sich charakterlich nicht von der verachteten Kokotte unterscheidet.

  


  DOPPELLEBEN


  Im Frühjahr 1878 durchstreifte Zola von Paris aus das stromabwärts liegende Tal der Seine auf der Suche nach einem Haus für sich und seine Mutter. Das neue Domizil sollte nicht allzu weit von der Hauptstadt entfernt liegen, denn in Kürze, am 1. Mai, würde dort die Weltausstellung ihre Pforten öffnen, die er keinesfalls versäumen wollte. In Médan wurde er fündig. Bis seine Kinder das Schulalter erreichten, verbrachte Zola hier jedes Jahr etwa acht Monate, in denen die wichtigsten Bücher des 20-bändigen »Rougon-Macquart«-Zyklus entstanden und wo er regelmäßig Freunde und Schüler empfing.


  
    ›Nach meiner Ansicht kann man nicht behaupten, etwas gesehen zu haben, bevor man es nicht fotografiert hat.‹


    Émile Zola

  


  Die literarischen Ergebnisse dieser Zusammentreffen sind in dem Novellenband »Die Abende von Médan« (1880) zusammengefasst. Unter den Autoren waren beispielsweise Joris-Karl Huysmans und Guy de Maupassant, die sich allerdings bereits wenig später vom Naturalismus Zolas distanzierten. Insbesondere mit seinem theoretischen Essay »Der Experimentalroman«, in dem er seine naturalistische Konzeption erläuterte und der im selben Jahr wie das Gemeinschaftswerk veröffentlicht wurde, geriet Zola bei seinen Mitstreitern in den Verdacht, eine Doktrin errichten zu wollen. Auch Cézanne hielt sich mehrmals in Médan auf. Man spielte Boule, Billard oder Crocket oder ruderte zuweilen mit der »Nana«, einem Boot, das Maupassant so getauft hatte, »weil fast jeder über sie hinwegsteigt«. Zolas Frau Gabrielle beteiligte sich – entgegen den Gepflogenheiten der französischen Salonkultur – nicht an diesen Abenden, sondern überwachte stattdessen die Instandhaltung des Gartens und des Anwesens.


  » GERMINAL« UND DIE REVOLUTION


  
    1885 erschien mit »Germinal« einer der wichtigsten Romane Zolas, der auch außerhalb des Kontextes des Rougon-Macquart-Zyklus, dessen 13. Teil er bildet, große Wirkung entfaltete. Das Buch entstand unter dem Eindruck eines 1884 blutig niedergeschlagenen Bergarbeiterstreiks in Anzin.


    Zola schildert die bedrückenden Zustände in einem nordfranzösischen Kohlerevier. Angesichts der teilweise menschenunwürdigen Lebens- und Arbeitsbedingungen kommt es zu einem langen Streik, bei dem im Verlauf einer Auseinandersetzung mit Soldaten mehrere Menschen umkommen.


    Der Titel des Romans ist zugleich der Name des »Keimmonates« Germinal des französischen Revolutionskalenders (21. 3. bis 19. 4.). Sinnbildlich steht er für die bevorstehende soziale Revolution.


    Auch der Schlusssatz des Buches greift dieses Motiv noch einmal auf: »… und bald würde dieses Keimen die Erde sprengen.«


    Der Roman wurde mehrfach verfilmt, unter anderem entstand 1994 unter der Regie von Claude Berri eine überaus erfolgreiche und künstlerisch gelungene Verfilmung, in der Renaud (Étienne Lantier) und Gérard Depardieu (Maheu) die Hauptrollen spielen.

  


  1888 begann Zola eine Liebschaft mit der 20-jährigen Jeanne Rozerot, der Näherin seiner Frau. Da Madame Zola des Öfteren leidend war, hatte sie ihren Gatten selbst zu Spaziergängen mit dem hübschen Mädchen animiert. Jeanne hatte »helle Augen, volle Lippen, vor allem einen zarten Hals, rund und samten, schattiert von feinen kurzen Härchen im Nacken«. Der Dichter war 27 Jahre älter als sie. »Es war ungeheuerlich«, gab er in einem seiner Romane zu, »aber es war wahr, er hatte nach all dem Hunger einen brennenden Hunger nach dieser Jugend, nach dieser Blume so reinen Fleisches, die so gut duftete.« Zola war unsterblich verliebt, stutzte sich den Bart und kleidete sich plötzlich elegant. In Paris brachte er die Geliebte im vierten Stock des Hauses 66, Rue Saint Lazare unter, wo am 20. September 1889 das erste Kind, Denise, auf die Welt kam.


  ZOLA ALS FOTOGRAF


  
    Zolas genaue Wahrnehmung der sozialen Wirklichkeit mit all ihren Erscheinungsformen und sein akribischer Blick für jedes Detail stellte der Naturalist auch als Fotograf unter Beweis. Der Fotografie sprach er eine wichtige Rolle bei der Erkenntnis der Realität zu; rund 6000 Aufnahmen mit seinen etwa zehn Kameras bilden ein fotografisches Archiv seiner naturalistischen Weltanschaung.


    Ein Beispiel für seine Meisterschaft auf dem Gebiet der Fotografie ist eine besondere, 1900 anlässlich der Weltausstellung festgehaltene Sicht auf den Eiffelturm – das heutige Wahrzeichen der französischen Metropole, das der französischen Ingenieur Gustave Eiffel 1885–89 konstruierte.

  


  Zola verzweifelte schier über sein Doppelleben, zumal er auch das Leben mit seiner Ehefrau nicht beenden wollte. Als zwei Jahre später, am 25. September, ein zweites Kind, Jacques, geboren wurde, erhielt der gerade mit seiner Gattin durch die Pyrenäen reisende Zola davon durch eine verschlüsselte Zeitungsanzeige Kenntnis – ebenso wie seine wütende Frau.


  Im Sommer 1893 richtete sich Jeanne Rozerot mit ihren Kindern in Cherverchemont ein, gegenüber von Médan, einige Zeit später in Verneuil. Es kam zu regelmäßigen heimlichen Treffen, zu denen Zola mit dem Fahrrad fuhr. Die Geliebte erschien ihm jedes Mal wie eine impressionistische Vision: »Nur leicht geschützt durch ihren Sonnenschirm, entfaltet sie sich, aufgehend in diesem Lichtbad wie eine Pflanze in der prallen Mittagssonne.« Gabrielle hatte sich inzwischen mit den skandalösen Verhältnissen, mit diesem so provokanten Doppelleben arrangiert. Und Zola fotografierte eifrig. Auf den Aufnahmen beider »Ehefrauen« finden sich manchmal sogar die gleichen Gegenstände: etwa die Gartenstühle, die man auf den Fotos von Médan und auf denen von Verneuil entdecken kann. Nach dem Tod des Schriftstellers söhnte sich Gabrielle endgültig mit Jeanne aus, sodass die beiden unehelichen Kinder den Namen »Zola« annehmen durften.


  DIE AFFÄRE DREYFUS


  1893 erschien mit »Le Docteur Pascal« der 20. und letzte Band der »Rougon-Macquart«. 1894 gab Zola den ersten Band der Trilogie »Drei Städte« heraus: Dem dreibändigen Werk über »Lourdes« folgten die ebenfalls dreiteiligen Stadtromane »Rom« (1896) und Paris (1898). Im selben Jahr wie das Erstlingswerk dieser Reihe wurde der französische Artilleriehauptmann Alfred Dreyfus, von Geburt Elsässer und jüdischer Abstammung, unter fadenscheinigen, von Antisemitismus gesteuerten Gründen verhaftet und auf die Teufelsinsel deportiert. Die Volksöffentlichkeit geriet in Aufruhr. Zola veröffentlichte im Dezember 1897 im »Figaro« seinen ersten Artikel, in dem er für den Beschuldigten Stellung bezog. Am 13. Januar 1898 publizierte er in der Zeitschrift »L’Aurore« seinen Brief an den Ministerpräsidenten Félix Faure, mit der – von Georges Clemenceau stammenden – berühmten Überschrift »J’accuse« (Ich klage an). Der Schriftsteller wurde daraufhin wegen Verleumdung der Armee am 23. Februar 1898 zu hoher Geldstrafe und einem Jahr Gefängnis verurteilt und mit einer gezielten Verleumdungskampagne überzogen. Freunde überzeugten ihn daraufhin, ins Exil zu gehen. Am 18. Juli reiste er nach England ab, wo ihn Gabrielle und Jeanne abwechselnd besuchten. Am 3. Juni 1899 hob der zuständige Gerichtshof das Urteil gegen Dreyfus auf (die vollständige Rehabilitierung erfolgte hingegen erst 1906); bereits am folgenden Tag ging Zola an Bord eines Schiffes und kam wiederum einen Tag später in Paris an. Das Recht hatte unter dem Druck der öffentlichen Meinung gesiegt – und Zola hatte mit seinen Waffen, der Feder und den Worten, seinen Teil dazu beigetragen.


  1899 brachte Zola den ersten Band der unvollendet gebliebenen »Vier Evangelien« unter dem Titel »Fruchtbarkeit« in die Buchläden, der zweite Band, »Arbeit«, kam 1901 auf den Markt, der dritte, »Wahrheit«, erschien 1903 posthum. Die unvollendet gebliebende »Gerechtigkeit« wurde erst 1927 herausgegeben. In diesem hochsymbolischen Spätwerk reflektiert Zola abermals ausführlich über die soziale Misere des vierten Standes, die hier mit sozialutopischen Heilsbotschaften verknüpft wird.


  Am 29. September 1902 starb Zola in Paris an einer Kohlenmonoxidvergiftung, nachdem bei einer Reparatur in seinem Haus Gipsabfälle den Kamin verstopft hatten. Die Behauptung, er sei ermordet worden, ist nicht beweisbar. Am 5. Oktober bestattete man ihn auf dem Montmartre-Friedhof. Die Leichenrede hielt der französische Schriftsteller Anatole France. 1908 erfuhr Zola eine Ehrung, die in Frankreich nur wenigen Großen zuteil wird – seine sterblichen Überreste wurden ins Panthéon überführt. Zola wirkt bis heute fort, seine Romane erschlossen der Literatur neue Wirklichkeits- und Sprachbereiche, erstmals verwendete er den Wortschatz des Pariser Argot, der Bettler und Gaukler. Literaturtheoretisch beeinflusste er den gesamten europäischen Naturalismus.


  KARL MAY


  


  MISTER SHATTERHAND, DRESDEN


  Karl May ist mit einer deutschen Gesamtauflage von über 100 Millionen Bänden der bis heute meistgelesene deutsche Schriftsteller. Berühmt machten ihn seine »abenteuerlichen Reiseerzählungen«, in denen er mit grenzenlosem Ideenreichtum und Fabulierfreude den Wilden Westen und den Orient beschrieb. Seine Bücher wurden in über 25 Sprachen übersetzt und erlebten zahlreiche Verfilmungen.


  
    25. 2. 1842


    Geburt in Ernstthal


    1856–1861


    Lehrerausbildung


    1862–1874


    Verbüßung mehrerer Haftstrafen


    ab 1875


    Verfasser verschiedener Romane und Reiseliteratur


    30. 3. 1912


    Tod in Radebeul

  


  Karl May kam am 25. Februar 1842 im sächsischen Ernstthal als fünftes von 14 Kindern des Webers Heinrich August May und seiner Frau Christiane Wilhelmine, geborene Weise, zur Welt. Neun seiner Geschwister starben schon bald nach der Geburt in den ärmlichen Lebensverhältnissen; Karl selbst war wohl infolge mangelhafter Ernährung als Kind blind.


  Erst als Vierjähriger erlangte er nach einem Eingriff, den ihm seine Mutter während ihrer Ausbildung zur Hebamme ermöglicht hatte, die Sehkraft wieder. Den Vater schilderte May später als jähzornig und gewalttätig, aber auch für seinen begabten Sohn ehrgeizig, denn er hielt ihn zum pausenlosen Lernen an. Das Geld für die verschiedenen Lehrstunden verdiente May unter anderem als Kegelaufsetzer in der örtlichen Gaststätte, wo er auch auf die Leihbibliothek zurückgreifen konnte. Da die Beziehung zwischen Vater und Sohn nicht von gegenseitiger Zuneigung geprägt war, suchte Karl May sich eine andere Bezugsperson. Er hatte eine enge Bindung an seine Großmutter, die für ihn zur wichtigsten Bezugsperson wurde. Der Junge, dessen Neigung zur Fantasie, zum »Wach-Traum«, sich schon früh zeigte, lernte von seiner »Märchengroßmutter« sehr viel. Johanne Christiane Kretzschmar, die mit ihren Erzählungen den Enkel nachhaltig beeindruckt und beeinflusst hatte, wurde von Karl May später schriftstellerisch in der Gestalt der Marah Durimeh verewigt.


  LEHRER, STRÄFLING, AUTOR


  Nachdem er 1856 die Volksschule beendet hatte, begann May eine Lehrerausbildung in Waldenburg. Hier geriet er im Alter von 17 Jahren erstmals mit dem Gesetz in Konflikt, als er ein paar Kerzen stahl, um sie an Weihnachten seiner Familie zu schenken. Er wurde zunächst aus dem Seminar ausgeschlossen, schließlich aber doch begnadigt, woraufhin er sein Studium in Plauen zu Ende bringen und als Lehrer in Glauchau und Chemnitz arbeiten konnte. Zwei Jahre später wurde er an Weihnachten jedoch eines weiteren Diebstahls bezichtigt und diesmal tatsächlich zu sechs Wochen Gefängnis verurteilt. Damit sollte er für immer seine Lehramtsberechtigung verlieren – ein Schlag, der den leidenschaftlichen Lehrer hart traf und auf Rache sinnen ließ. Er äußerte sich dazu: »Diese Rache sollte darin bestehen, dass ich, der durch die Bestrafung unter die Verbrecher Geworfene, nun auch wirklich Verbrechen beging.«


  KARL MAY ÜBER SEINE ERBLINDUNG


  
    »Ich war weder blind geboren noch mit irgendeinem vererbten, körperlichen Fehler behaftet. Vater und Mutter waren durchaus kräftige, gesunde Naturen. Sie sind bis zu ihrem Tode niemals krank gewesen. Mich atavistischer Schwachheiten zu zeihen, ist eine Böswilligkeit, die ich mir unbedingt verbitten muss. Dass ich kurz nach der Geburt sehr schwer erkrankte, das Augenlicht verlor und volle vier Jahre siechte, war nicht eine Folge der Vererbung, sondern der rein örtlichen Verhältnisse, der Armut, des Unverstandes und der verderblichen Medikasterei, der ich zum Opfer fiel. Sobald ich in die Hand eines tüchtigen Arztes kam, kehrte mir das Augenlicht wieder, und ich wurde ein höchst kräftiger und widerstandsfähiger Junge, der stark genug war, es mit jedem anderen aufzunehmen.«

  


  Karl May erfüllte seinen Vorsatz auch tatsächlich nur kurze Zeit später, als er 1864 erneut straffällig wurde, indem er sich unter falschem Namen mehrmals wertvolle Kleider und Pelze ergaunerte. Für diese Taten wurde er zu über vier Jahren im Zwickauer Arbeitshaus verurteilt, wo er als Taschenhersteller, Kirchenmusiker und Schreiber arbeiten konnte. Hier kam ihm zum ersten Mal die Idee, Schriftsteller zu werden, und er schmiedete eifrig Pläne, um diesen Vorsatz zu verwirklichen. Doch vorerst kam es nicht dazu, denn nach seiner Entlassung im Jahr 1868 wurde May erneut rückfällig. Verschiedene Gaunereien, spektakuläre Fluchten und ebensolche Verfolgungen endeten in seiner Festnahme und Verurteilung zu abermals vier Jahren Zuchthaus in Waldheim. Doch während die Zwickauer Anstalt sich in erster Linie der Resozialisierung ihrer Insassen gewidmet hatte, so war die zweite große – und zugleich letzte – Haftzeit in Waldheim ungleich härter.


  Nach der Entlassung aus dem Gefängnis wurde May von den auf Kolportageromane spezialisierten Verlegerbrüdern Heinrich Gotthold und Friedrich Louis Münchmeyer als Redakteur ihrer Zeitschriften 1875 unter Vertrag genommen. Die Romane, die er von da an schrieb, wurden von reisenden Händlern vertrieben, erschienen in Folgen und galten als billiger Lesestoff. Daneben verfasste May, der nun in Dresden ansässig war, für verschiedene Auftraggeber Dorfgeschichten, historische und exotische Erzählungen sowie Erbauungsliteratur. Bei einem Besuch in der Heimatgemeinde lernte er 1876 seine spätere Frau Emma Pollmer kennen, die ihm 1877 nach Dresden folgte.


  Nach einem vorübergehenden Ausscheiden aus dem Münchmeyer-Verlag arbeitete May kurz bei dem Dresdner Verleger Bruno Radelli, bevor er sich als freier Schriftsteller versuchte. Für die katholische Familienzeitschrift »Deutscher Hausschatz«, der May lange verbunden blieb, entstanden mit »Three carde monte«, »Unter Würgern«, »Giölgeda padishanüm«, »Reise-Abenteuer in Kurdistan«, »Die Todeskarawane« mehrere Abenteuerromane in der Ichform. Schauplätze dieser Romane sind der Wilde Westen Nordamerikas und der Orient. Mit »Im fernen Westen« schrieb er 1879 sein erstes Buch. Ab 1882 war er auch wieder für Münchmeyer tätig, allerdings arbeitete er unter dem Pseudonym Karl Hohenthal, um seinen neuen, guten Ruf nicht zu verlieren. Während dieser zweiten »Münchmeyerei« verfasste May in fünf Jahren mit dem Fortsetzungsroman »Das Waldröschen« und vier weiteren Riesenschriften ein insgesamt rund 13 000 Seiten umfassendes Werk.


  REISEROMANE UND JUGENDERZÄHLUNGEN


  Doch schon bald hatte May genug von der Unsicherheit der freien Arbeit und begann daher 1887 mit der festen Arbeit für die neue Jugendzeitschrift »Der gute Kamerad« des Stuttgarter Spemann-Verlags, wo von ihm unter anderem »Der Sohn des Bärenjägers« erschien. Der Erfolg der Reihe bestärkte den Schriftsteller darin, die Fronarbeit bei Münchmeyer einzustellen. Ab 1891 brachte der noch unbekannte Freiburger Verleger Friedrich Ernst Fehsenfeld die »Buchausgabe der im ›Deutschen Hausschatz‹ und anderen Zeitschriften bisher erschienenen Reiseromane des Herrn Dr. Karl May« heraus. Die illegale Führung des Doktortitels wurde May 1898 jedoch untersagt. Bis 1910 fertigte er 33 Bände der »Gesammelten Reiseerzählungen« an, darunter auch »Durch die Wüste«. Diese klassische gold-grüne Ausgabe ist in beinahe unveränderter Form auch heute noch erhältlich.


  
    ›Ich hörte gerne, dass Karl May in der Öffentlichkeit so lange als guter Schriftsteller galt, bis irgendwelche Missetaten aus seiner Jugend bekannt wurden. Angenommen aber, er hat sie begangen, so beweist mir das nichts gegen ihn – vielleicht sogar manches für ihn. Jetzt vermute ich in ihm erst recht einen Dichter.‹


    Heinrich Mann über Karl May

  


  Für diese Reihe verfasste May ebenfalls die romantische Erzählung »Winnetou I«, in der er den Alltag der Bewohner des Wilden Westens schildert. Mit dem Apachenhäuptling Winnetou und dessen Blutsbruder Old Shatterhand, dem Alter Ego seines Verfassers, erfand May seine berühmtesten Helden. In »Durch die Wüste«, einem sechsbändigen Orientzyklus, erzählt der Held Kara Ben Nemsi in ähnlicher Weise von den exotischen Schauplätzen seiner Reisen. Ferne Länder hatten es dem kreativen Autor angetan. Er behandelte in seinen christlich-moralisierenden Erzählungen sowohl Südamerika, unter anderem in »Das Vermächtnis des Inka« von 1892, als auch China in »Der blaurote Methusalem« von 1889. Seinen Erfolg mit »Winnetou I« baute er aus, und bis 1910 folgten drei weitere Bände, in deren Entwicklung der Titelheld, gleichsam die Verkörperung des »edlen Wilden«, zu einer Moses-Figur des 19. Jahrhunderts stilisiert wird. Die drei Bände des »Old Surehand« sowie »Der Schatz im Silbersee« spielen ebenfalls in Nordamerika – dem freien, wildromantischen Land, wo, wie bei May üblich, stets das Gute über das Böse die Oberhand gewinnt. Unterdessen produzierte May aber nicht nur Romane, sondern arbeitete auch verstärkt an seiner eigenen Legendenbildung.


  REISELITERATUR NEBEN KARL MAY


  
    In einer Zeit rasanter technischer Entwicklungen prägte Jules Verne – in ganz anderer Form als Friedrich Gerstäcker oder Karl May – den abenteuerlichen Reiseroman: In seinem Londoner Club wettet Phileas Fogg, mithilfe der modernen Technik die Erde in 80 Tagen umrunden zu können. Zusammen mit seinem französischen Diener macht er sich auf den Weg. Ab Suez werden sie von dem Geheimagenten Fix verfolgt, der Fogg auf der Flucht vor der Kriminalpolizei glaubt. Unterwegs rettet der mit edlen Speisen und Whistspielen sich die Zeit vertreibende Fogg die junge parsische Witwe Aouda; bei der pünktlichen Ankunft im Club sind beide verheiratet.


    Es ist nicht mehr, wie noch bei Karl May, eine besinnliche, lehrreiche Reise, die das englisch-französische Duo unternimmt; in flottem Wechsel begegnen ihnen die Ereignisse der kleiner gewordenen großen Welt. Anders als in seinem utopischen Romanen beschreibt Verne in diesem 1872 erschienen Buch keine Staunen erregende Zukunftswelt, sondern relativiert mit Humor und Satire die Errungenschaften der von den Zeitgenossen noch kaum begriffenen Gegenwartstechnik.

  


  Der Schriftstellerkollege Peter Rosegger hielt Karl May schon 1877 »seiner ganzen Schreibweise nach … für einen viel erfahrenen Mann, der lange Zeit im Orient gelebt haben muss«. May gab darüber hinaus auch vor, über 30 Fremdsprachen zu beherrschen, residierte in der exotisch ausstaffierten Villa Shatterhand und ließ sich in den Verkleidungen und Posen seiner Helden Old Shatterhand und Kara Ben Nemsi porträtieren.


  Mehr und mehr verschwammen die Grenzen zwischen Mays Protagonisten und ihrem Erfinder, und sein von jeher latent vorhandenes Identitätsproblem trat nun offen zutage, während die 1897 entstandene Erzählung »Weihnacht!« und »Am Jenseits« von 1898/99 sein Alterswerk einleiteten.


  
    ›Ja, ich habe das alles und noch viel mehr erlebt. Ich trage noch heute die Narben von den Wunden, die ich erhalten habe.‹


    Karl May

  


  TURBULENZEN – SELBST NOCH IM ALTER


  Von März 1899 bis Juli 1900 bereiste May dann endlich den Orient, wohin er zeitweise von seiner Frau und dem befreundeten Ehepaar Richard und Klara Plöhn begleitet wurde. Diese Reise wurde zur Lebenszäsur für Karl May. Schon immer hatte er sich für den Weltfrieden eingesetzt und sich für unterdrückte Völker stark gemacht. Doch nun traten die großen Fragen der Menschheit für ihn vollends in den Vordergrund; fortan durchdrangen weltbürgerlich-humanistische Anschauungen sein Denken und Schaffen. Dies blieb auch nicht ohne Folgen: Mays schon lange kriselnde Ehe zerbrach mit der Scheidung 1903 endgültig. Während seine zweite Ehe mit Klara Plöhn glücklich verlief, fristete Emma Pollmer in den ihr verbleibenden Lebensjahren ein erbärmliches Dasein, bis sie 1917 geisteskrank starb. Zu Mays privaten Turbulenzen kamen Auseinandersetzungen mit dem Münchmeyer-Verlag, der illegal die stark bearbeiteten Kolportageromane Mays unter dessen richtigem Namen neu aufgelegt hatte. Dazu wurden von der Presse verleumderische Hetzkampagnen gegen den bekannten Schriftsteller geführt. Unterdessen arbeitete May aber eifrig weiter und verfasste die Erzählung »Et in terra pax« (1901) sowie die Bände III und IV von »Im Reiche des silbernen Löwen«. Außerdem wagte er sich auch auf ein neues Gebiet: 1906 entstand sein einziges Drama »Babel und Bibel«. Das im »Deutschen Hausschatz« publizierte »Ardistan und Dschinnistan«, das anschließend in Buchform vorgelegt wurde, gilt als symbolisches Werk, insbesondere in jüngerer Zeit als der Gipfel seines Schaffens: »In Ardistan und Dschinnistan« … gerät die schwierige Veredelung des Werks, indem auf dem Stamm der phantastischen Literatur die Pfropfreiser aller Werkphasen kräftig anwachsen, blühen und … reiche Frucht tragen« (Essig/Schury). Doch May erhielt zu Lebzeiten nicht nur Anerkennung für seine Arbeit. Ab 1904 bis zu seinem Lebensende stritt er erbittert mit dem Journalisten Rudolf Lebius, der ihn mit Prozessen überzog und bedrohte, verleumdete und seine kriminelle Vergangenheit bloßstellte. Um den zunehmenden Anfeindungen, die den Autor psychisch und physisch stark angriffen, vorübergehend zu entkommen, fasste May im Jahr 1908 den Entschluss, Nordamerika zu bereisen; unter dem Eindruck dieser Fahrt entstand »Winnetou IV«, der Abschluss seines erzählerischen Alterswerks. 1910 kam Mays Autobiografie »Mein Leben und Streben« in den Handel, und er erhielt mit seinem vor dem österreichischen Akademischen Verband für Literatur und Musik in Wien gehaltenen, pazifistischen Vortrag »Empor ins Reich der Edelmenschen!« eine letzte Würdigung, als er dort begeistert gefeiert wird. Kurz darauf, am 30. März 1912, starb Karl May zu Hause in Radebeul an Herzversagen.


  WERK UND WIRKUNG


  Karl May achtete beim Schreiben nicht im Geringsten auf seinen Stil: »Ich schreibe nieder, was mir aus der Seele kommt, und ich schreibe es so nieder, wie ich es in mir klingen höre. Ich verändere nie, und ich feile nie.« Bei seinen Lieferungsschriften besaß Mays Stilistik mit den ausführlichen Dialogen, den wortreichen Übersetzungen und den weitschweifigen Wegbeschreibungen zuweilen Züge von Zeilenschinderei. Quellen, auf die er für seine exotischen Schilderungen zurückgriff, waren wissenschaftliche Werke verschiedenster Art und gelegentlich zweifelhafter Qualität, darunter Atlanten, Wörterbücher und Sprachtabellen, was manche seiner Irrtümer oder Übersetzungsfehler erklären mag.


  WERKE (AUSWAHL)


  
    »Das Waldröschen« (1882–1884)


    »Der verlorene Sohn« (1884–1886)


    »Durch die Wüste«, »Durchs wilde Kurdistan«, »Von Bagdad nach Stambul«, »In den Schluchten des Balkan«, »Durch das Land der Skipetaren«, »Der Schut« (alle 1892)


    »Winnetou« (4 Bände, 1893–1910)


    »Der Schatz im Silbersee« (1894)


    »Old Surehand« (3 Bände, 1894–1896)


    »Im Lande des Mahdi« (3 Bände, 1896)


    »Satan und Ischariot« (3 Bände, 1897)


    »Am Jenseits« (1899)


    »Im Reich des silbernen Löwen« (1902–1903)


    »Und Frieden auf Erden« (1904)


    »Ardistan und Dschinnistan« (2 Bände, 1909)


    »Mein Leben und Streben« (1910)

  


  Inspierieren ließ May sich auch von den Romanen Dumas’, Eugène Sues und Coopers; eine ganz wesentliche Quelle für seine Nordamerikaromane waren die auf tatsächlicher Landeskenntnis beruhenden Bücher von Möllhausen, denen May nicht nur Landschaftsbeschreibungen, sondern auch bestimmte Personen entnahm. Mays gründerzeitlich geprägte Schöpfungen sind überraschenderweise in hohem Maße autobiografisch geprägt. Sie geben jedoch nicht einfach unverändert wieder, was ihm im empirischen Leben begegnete, sondern sind vielmehr seine eigene »Lebens-Reise-Erzählung«. Im Lauf der Zeit wiederfuhren ihnen häufige und schwerwiegende Eingriffe, einige Korrekturen von Fehlern, aber auch Glättungen und Bereinigungen, sodass der ursprüngliche May in manchen der bis heute verbreiteten Ausgaben fast nicht mehr zu entdecken ist. Aufgenommen wurde Mays Gesamtwerk, zu dem neben seinen berühmten Erzählungen auch verschiedene Kompositionen, Lieder, ein Drama, Lyrik, autobiografische Schriften, Aufsätze und einige Reden gehören, sowohl zu Lebzeiten als auch posthum äußerst zwiespältig: Während sein Schaffen in einem Nachruf als »Afterkunst« bezeichnet wird, bekennen sich Autoren wie Carl Zuckmayer, Heinrich Mann und Ernst Bloch freimütig zu ihrer May-Verehrung; und wo Arno Schmidt May in »Sitara und der Weg dorthin« nachweisen will, »unterschichtig homosexuell« gewesen zu sein, gibt ihm Klaus Mann gar eine Mitschuld am Dritten Reich: »Das Dritte Reich ist Karl Mays letzter Triumph … Karl Mays kindische und kriminelle Phantasie hat tatsächlich … die Weltgeschichte beeinflusst.«


  Mays Popularität ist indessen bis heute ungebrochen; die Liste von Verfilmungen seiner Werke kann sich sehen lassen – darunter findet sich auch die populäre Filmreihe aus den 1960er-Jahren mit Lex Barker als Old Shatterhand und Pierre Brice als Winnetou.


  Beliebt sind auch Dramatisierungen von Karl May-Geschichten für die Bühne, wie beispielsweise seit 1952 für die Karl-May-Festspiele des Freilichttheaters in Bad Segeberg. Verwaltet wird das Erbe des Schriftstellers von dem Bamberger Karl-May-Verlag und der Karl-May-Gesellschaft. Die Faszination und Begeisterung für Karl May und seine Werke reichten so weit, dass in seinem ehemaligen Haus in Radebeul sogar ein Indianermuseum eingerichtet wurde.


  DAS KARL-MAY-MUSEUM


  
    Ob Silberbüchse, Bärentöter oder Henrystutzen – die legendären Gewehre der Romanhelden Winnetou und Old Shatterhand sind alle im Radebeuler Karl-May-Museum zu sehen. Die Ausstellung »Karl May – Leben und Werk« wurde 1985 eröffnet. In der »Villa Shatterhand«, Karl Mays ehemaligem Wohnsitz, sind Empfangssalon, Arbeitszimmer und Bibliothek des Schriftstellers historisch getreu restauriert und mit dem originalen Inventar ausgestattet. So zeigen sie, wie Karl May lebte und arbeitete. Die Bibliothek begründete Karl Mays Ideenreichtum. Neben umfangreichen Nachschlagewerken bilden hier die Gebiete Erd- und Völkerkunde sowie Fremdsprachen die Schwerpunkte. Aber auch die Religion, die schönen Künste, Literaturgeschichte und Naturkunde sind stark vertreten. Viele Bücher enthalten heute noch Anstreichungen und Arbeitsvermerke Karl Mays. Soweit man Abenteuerliteratur findet, handelt es sich meist um Werke von Rider Haggard, Rudyard Kipling und Jack London, die ebenfalls bei Karl Mays Verleger Friedrich Ernst Fehsenfeld erschienen sind.

  


  ARTHUR SCHNITZLER


  


  ARZT UND SCHRIFTSTELLER


  Als ironisch-skeptischer Chronist der Wiener Dekadenz des »Fin de Siècle« war Schnitzler in der Zeit vor dem Ersten Weltkrieg einer der meistgespielten deutschen Dramatiker. Etliche seiner Publikationen erregten Skandale. Heute gilt Schnitzler, den man wegen seiner psychologischen Erkenntnisse als dichterisches Pendant Sigmund Freuds ansehen kann, als einer der bedeutendsten österreichischen Schriftsteller des 20. Jahrhunderts.


  
    15. 5. 1862


    Geburt in Wien


    1879–1885


    Studium der Medizin


    1885–1893


    Assistenzarzt in Wiener Krankenhäusern


    1893


    nach dem Tod des Vaters Eröffnung einer eigenen Praxis


    1923


    erster Präsident des österreichischen PEN-Clubs


    21. 10. 1931


    Tod in Wien

  


  Arthur Schnitzler erblickte am 15. Mai 1862 in Wien als Sohn des ungarischen, jüdischen Arztes Johann Schnitzler und dessen Frau Louise, geborene Markbreiter, das Licht der Welt. Nach dem Besuch des Akademischen Gymnasiums von 1871 bis 1879 studierte Schnitzler Medizin, trat 1882 seinen Dienst als Einjährig-Freiwilliger im Garnisonsspital Nr. 1 in Wien an und promovierte bereits drei Jahre später. Von 1885 bis 1888 war er Assistent und Sekundararzt am Wiener Allgemeinen Krankenhaus – unter anderem in der Psychiatrie bei Theodor Meynert, dessen Schüler auch Sigmund Freud gewesen war. Danach arbeitete er für fünf Jahre als Assistent seines Vaters an der von diesem geleiteten Allgemeinen Wiener Poliklinik, wo er sich mit Suggestion und Hypnose beschäftigte, den Vorstufen zu der Anfang des 20. Jahrhunderts von Freud entwickelten Psychoanalyse. Als der Vater 1893 starb, eröffnete Schnitzler eine eigene Praxis.


  Mit der Zeit legte er den Schwerpunkt seiner Arbeit immer stärker auf sein literarisches Schaffen. Bei seinen Veröffentlichungen handelte es sich zunächst größtenteils um medizinische Fachbeiträge sowie Seminar- und Kongressberichte, die er ab 1887 für das Fachblatt des Vaters, die »Internationale Klinische Rundschau«, verfasst hatte (darunter etwa »Über funktionelle Aphonie und deren Behandlung durch Suggestion und Hypnose«; 1889). Die erste literarische Veröffentlichung, das »Liebeslied der Ballerine«, wurde 1880 im Münchner Blatt »Der freie Landesbote« abgedruckt. Ab 1886 war Schnitzler häufig mit Gedichten, Prosa und Aphorismen in verschiedenen literarischen Zeitschriften vertreten.


  Ab 1890 fand Schnitzler zunehmend Anschluss an bedeutende Wiener Literaten, darunter Hugo von Hofmannsthal, Hermann Bahr, Richard Beer-Hofmann und Felix Salten, die von der Literaturgeschichtsschreibung unter der Bezeichnung »Jung-Wien«, »Wiener Moderne« oder »Junges Österreich« zusammengefasst werden. Es folgten persönliche Kontakte zu dem einflussreichen dänischen Literaturkritiker und Schriftsteller Georg Brandes, zu dem Norweger Henrik Ibsen – dem für Schnitzlers Schriftstellergeneration wichtigsten Dramatiker – sowie zu Otto Brahm, Alfred Kerr und Gerhart Hauptmann, die im Theaterleben Deutschlands bedeutsam waren.


  Nach Gedichten und Prosa entstanden 1888 bis 1891 Schnitzlers szenische Skizzen zu seiner Einakterreihe »Anatol«. Diese erschienen 1892 (datiert auf 1893) in Berlin und bezogen die analytischen Fähigkeiten des Mediziners sowie dessen Erfahrungen mit Suggestion und Hypnose mit ein. 1895 erregte er mit dem am Wiener Burgtheater uraufgeführten Schauspiel »Liebelei« einen Skandal, da es unter Rückgriff auf die Form des bürgerlichen Trauerspiels das Verhältnis eines Mannes aus besseren Kreisen zu einem »süßen Mädel« aus der Wiener Vorstadt thematisiert. 1895 erschien auch die Novelle »Sterben« in seinem späteren Hausverlag S. Fischer in Berlin.


  Nach einigen kleineren Arbeiten, etwa »Die Toten schweigen« (1897) und »Der grüne Kakadu« (1899), kam 1901 Schnitzlers Novelle »Lieutenant Gustl« als Buch heraus, nachdem sie im Jahr zuvor in der Weihnachtsnummer der Wiener »Neuen Freien Presse« abgedruckt worden war und ebenfalls einen Skandal entfacht hatte. In dieser Monolognovelle – sie stellt den ersten durchgängigen inneren Monolog in der deutschsprachigen Literatur dar – zeigte Schnitzler, wie zweifelhaft ihm der Ehrenkodex des Militärs erschien.


  Die Folge war, dass ihn nationalistische und militärische Kreise scharf angriffen und ihm schließlich nach einem ehrenrätlichen Verfahren sein Offiziersrang aberkannt wurde.


  »JUNG-WIEN« IM CAFÉ GRIENSTEIDL


  
    Nachdem im 17. Jahrhundert der Kaffee nach Italien und England gelangt war, wurden Kaffeehäuser in ganz Europa zu gesellschaftlichen Treffpunkten und dienten insbesondere dem intellektuellen Austausch. Für die Autoren von Jung-Wien war das Café Griensteidl im Palais Herberstein bis zu dessen Abriss 1897 ständiger Begegnungsort.


    Um Hermann Bahr, der allen Pariser Kunstmoden aufgeschlossen gegenüberstand, versammelten sich im Café Griensteidl Autoren wie Richard Beer-Hofmann, Peter Altenberg, Hugo von Hofmannsthal, Karl Kraus und Arthur Schnitzler. Hier verfolgten sie ihre Absicht, die Literatur von der Realitätsabbildung des Naturalismus wegzuführen und sie für die synästhetischen, verschiedenartige Sinneseindrücke miteinander verschmelzenden Seelenlandschaften des Symbolismus oder auch für die Exzesse der Dekadenz zu öffnen.

  


  DER »REIGEN«


  Großen Skandal erregte auch Schnitzlers Szenenreihe »Reigen«, die er 1896/97 geschrieben hatte und die 1900 als Privatdruck, 1903 in Wien dann als öffentliche Ausgabe erschien. Der »Reigen« zeigt den Egoismus und die Kälte, die in sexuellen Beziehungen herrschen können, und stellt die bürgerliche Ehe als leere Form dar, innerhalb deren der menschliche Sexualtrieb nicht auslebbar sei. In einem streng komponierten Reigen treffen nacheinander zehn Paare zum Liebesakt zusammen. In kunstvoll aufeinander bezogener Dialogfolge wird die körperliche Liebe in allen sozialen Schichten durchgespielt. Beteiligt sind Dirne, Soldat und Stubenmädchen, ein Ehepaar aus der »besseren« Gesellschaft, das im Wiener Theater dieser Zeit typische »süße Mädel«, Künstler und Graf. Dabei sind die Szenen so verknüpft, dass in den jeweils folgenden Szenen immer nur ein Partner ausgetauscht wird und in der letzten Szene eine Figur aus der ersten wieder auftritt und dadurch den Reigen schließt – und im Grunde auch wieder eröffnet. Diskret und enthüllend zugleich sind die Dialoge: Phrasen und sprachliche Posen offenbaren psychische Tiefen, die den Figuren selbst nicht bewusst sind. Der sinnliche Reigen entpuppt sich letztlich als Totentanz.


  In Deutschland wurde dieses Werk schon kurz nach seinem Erscheinen verboten. Erst im Jahr 1920 wurde es in Berlin uraufgeführt, nachdem sich Schnitzler auch nach behördlicher Freigabe lange geweigert hatte, einer Inszenierung zuzustimmen. Doch es zog nur weitere Skandale und Prozesse nach sich: In Berlin kamen Schauspieler und Direktion wegen der Erregung öffentlichen Ärgernisses vor Gericht, in Wien wurden 1921 nach Tumulten bei der dortigen Erstaufführung weitere Aufführungen polizeilich verboten. Deshalb sperrte Schnitzler das Stück schließlich für alle öffentlichen Aufführungen. Und diese Sperre behielt bis 1981 Gültigkeit.


  PSYCHOLOGIE DER GEFÜHLE


  Die komplexen Zusammenhänge von Beziehungen und Gefühlen stellte Schnitzler in seinen beiden Stücken »Der einsame Weg« (1904) und »Das weite Land« (1911) noch stärker ins Zentrum der Betrachtung und näherte sich durch die Art und Weise, wie feine Zwischentöne eingearbeitet und psychologisierend verwendet wurden, den impressionistischen Stimmungsdramen des russischen Schriftstellers Anton Tschechow an, die bei weitgehendem Verzicht auf eine äußere dramatische Handlung ihre Wirkung aus dem Neben- und Gegeneinander von Seelenzuständen und Stimmungen beziehen.


  ANTON TSCHECHOW


  (* 1860, † 1904)


  
    • 29. Januar 1860: Geburt im russischen Taganrog


    • knüpfte mit der Schilderung der russischen Gesellschaft an den kritischen Realismus an


    • war in der subtilen Darstellung seelischer Zustände dem Impressionismus und Symbolismus verbunden


    • bevorzugte als Erzähler die humorvolle oder ironisch-melancholische Kleinform, die von ausführlichen Tagebüchern ergänzt wird


    • prägte mit seinem »impressionistischen« Stimmungsdrama die Bühnenkunst


    • dramatische Hauptwerke: »Die Möwe« (1896), »Onkel Wanja« (1897), »Drei Schwestern« (1901), »Der Kirschgarten« (1904)


    • 15. Juli 1904 Tod in Badenweiler

  


  
    ›Toleranz heißt: die Fehler der anderen entschuldigen. Takt heißt: sie nicht bemerken.‹


    Arthur Schnitzler

  


  Eine Bestätigung seines psychologischen Feingefühls und Vermögens erhielt Schnitzler dann durch den ebenfalls in Wien lebenden Begründer der Psychoanalyse, Sigmund Freud, der ihm am 8. Mai 1906 schrieb: »Seit vielen Jahren bin ich mir der weit reichenden Übereinstimmung bewusst, die zwischen Ihren und meinen Auffassungen mancher psychologischer und erotischer Probleme besteht … . Ich habe mich oft verwundert gefragt, woher Sie diese oder jene geheime Kenntnis nehmen konnten, die ich mir durch mühselige Erforschung des Objektes erworben … .« Fast zwei Jahrzehnte später zählte Freud dem als sein dichterisches Pendant geltenden Schnitzler anerkennend die vorhandenen Gemeinsamkeiten auf: »Ihr Determinismus wie Ihre Skepsis – was die Leute Pessimismus heißen – Ihr Ergriffensein von den Wahrheiten des Unbewussten, von der Triebnatur des Menschen, Ihre Zersetzung der kulturell-konventionellen Sicherheiten, das Haften Ihrer Gedanken an der Polarität von Lieben und Sterben, das alles berührte mich mit einer unheimlichen Vertrautheit.«


  »Das weite Land«, eine Tragikomödie, wurde im Jahr 1911 gleichzeitig an acht namhaften deutschsprachigen Bühnen uraufgeführt (in Berlin, Breslau, München, Prag, Leipzig, Hannover, Bochum und Wien). Diese Phase seines Schaffens war wohl die erfolgreichste für Arthur Schnitzler. Der prominente Theaterautor betätigte sich in dieser Zeit auch wieder auf dem Gebiet der Prosa und veröffentlichte 1908 den Künstler- und Gesellschaftsroman »Der Weg ins Freie«, in dem die – trotz aller Assimilationsbemühungen nicht aufzuhebende – Außenseiterposition der österreichischen Juden thematisiert wurde. Über eigene Erfahrungen mit dem zunehmenden Antisemitismus im Wien der Jahrhundertwende berichtete Schnitzler in seiner posthum unter dem Titel »Jugend in Wien« veröffentlichten Autobiografie (1968).


  Schnitzler hatte in Wien auch Kontakt zu Theodor Herzl, dem Autor des Buches »Der Judenstaat« und Begründer der zionistischen Bewegung; er selbst stand dem Zionismus allerdings ablehnend gegenüber. Ein weiterer Beitrag zur Antisemitismus-Thematik war Schnitzlers Stück »Professor Bernhardi«, in dem er, ausgehend von der Person und den Erlebnissen seines Vaters, schilderte, welchen Anfeindungen der jüdische Leiter einer Krankenanstalt ausgesetzt war. Das Stück hatte 1912 in Berlin Premiere, in Österreich kam es erst 1918 zur Aufführung, da die Zensurbehörden »wegen der zu wahrenden öffentlichen Interessen« diese zunächst verhindert hatten.


  WICHTIGE WERKE SCHNITZLERS


  
    • Schauspiele:


    Anatol (1893)


    Liebelei (1895)


    Reigen (1900 Privatdruck, 1903 Buchausgabe) Das weite Land (1911)


    Professor Bernhardi (1912)


    Komödie der Verführung (1924)


    • Erzählungen und Novellen:


    Sterben (1895)


    Lieutenant Gustl (1901)


    Ich (1917)


    Fräulein Else (1924)


    Traumnovelle (1926)


    Flucht in die Finsternis (1931)


    • Romane:


    Der Weg ins Freie (1908)


    Therese (1928)


    • Autobiografie:


    Jugend in Wien (posthum 1968)

  


  Die Kriegsbegeisterung seiner Zeitgenossen konnte Schnitzler nicht teilen. Das zeigt sich in dem 1939 posthum veröffentlichen Werk »Über Krieg und Frieden«. In den 1920er-Jahren verblasste sein Ruhm als Theaterautor dann langsam. Das Interesse an der Aufführung seiner Dramen sank, einzig erfolgreiches Buch war die Erzählung »Fräulein Else« (erschienen 1924), die er wieder als inneren Monolog gestaltet hatte: Eine junge Frau befindet sich in tödlichem Konflikt zwischen Selbstbewahrung und körperlicher Opferung für die Familie und deren Finanzierung.


  Der Film als ein neues Medium fand in dieser Zeit zunehmend Interesse an Schnitzlers Stoffen. Bereits 1914 war sein Stück »Liebelei« in Dänemark verfilmt worden, ab 1921 kamen dann sechs weitere Filme auf der Basis von Werken Schnitzlers hinzu. Er selbst verfasste auch Entwürfe für Drehbücher.


  1926 veröffentlichte Schnitzler seine »Traumnovelle«, die eine gedankliche Nähe zu Freuds Theorien, insbesondere seiner Traumdeutung, aufweist. Nicht nur inhaltlich, auch stilistisch bewegt sich die Erzählung zwischen Traum und Wirklichkeit hin und her. Im Gegensatz zu anderen Stoffen Schnitzlers endet die Handlung aber nicht in Resignation oder (privater) Katastrophe der Figuren, sondern in der Überwindung einer (Ehe-)Krise.


  DER ARZT UND CHRONIST


  Der Mediziner Schnitzler thematisierte in seinen literarischen Werken immer wieder Krankengeschichten, etwa in seiner ersten Novelle »Sterben« (1895) oder in der Erzählung »Ich« (1917). Auch das Buch, das 1931 als letztes zu Lebzeiten Schnitzlers erschien, nämlich »Flucht in die Finsternis«, handelt von der Entwicklung einer (psychischen) Krankheit. In dieser bereits 1917 fertig gestellten Erzählung zeigt der Arzt Arthur Schnitzler, wie ein Mensch langsam von der Paranoia ergriffen wird. Besondere Beachtung verdient das Tagebuch, das Schnitzler seit seinem 17. Lebensjahr bis zu seinem Tod kontinuierlich geführt hat. Dieses etwa 8000 Seiten umfassende handschriftliche Manuskript wurde von 1981 bis 2000 in zehn Bänden von der Österreichischen Akademie der Wissenschaften herausgegeben. Es ist ein einzigartiges Zeitzeugnis, das Schnitzler als präzisen Beobachter aller Tendenzen aufzeigt, die sich zu seinen Lebzeiten gesellschaftlich, politisch und kulturell abzeichneten. Arthur Schnitzler starb am 21. Oktober 1931 in Wien.


  Während der nationalsozialistischen Ära von 1933 bis 1945 war sein Werk in Deutschland und Österreich verboten. Nach dem Zweiten Weltkrieg wurde Schnitzler dann aufgrund seiner präzisen Darstellungskunst, der psychologisch versierten Darstellungsweise und seiner meisterhaften Sprache wieder entdeckt und steht heute in einer Reihe mit den großen Moralisten und Sprachvirtuosen Robert Musil und Karl Kraus. Eine erste Gesamtausgabe von Schnitzlers Werken war übrigens bereits im Jahr 1903 in Russland begonnen worden, die erste deutsche Gesamtausgabe war 1922/23 erschienen. Nach dem Zweiten Weltkrieg erschien dann auch eine Gesamtausgabe in italienischer Übersetzung. Die epochenübergreifende Aktualität von Schnitzlers psychologischen Gesellschaftsbildern belegt nicht zuletzt der Umstand, dass der bedeutende Regisseur Stanley Kubrick 1999 in seinem letzten Film »Eyes Wide Shut« Schnitzlers »Traumnovelle« adaptiert und überzeugend in das New York der Gegenwart versetzt hat – mit weltweitem Erfolg.


  
    ›Stärke des Charakters ist oft nichts anderes als eine Schwäche des Gefühls.‹


    Arthur Schnitzler

  


  GERHART HAUPTMANN


  


  »DICHTER DES SOZIALEN MITLEIDS«


  Auch wenn Gerhart Hauptmann vor allem als Naturalist Bedeutung erlangt hat, zeichnet sich sein Werk durch eine unglaubliche Vielfalt an Stilrichtungen, Themen und Gattungen aus. Von Anfang an wurden seine Werke sehr unterschiedlich beurteilt – neben höchster Anerkennung fand sich höchste Kritik. Bis zum Ersten Weltkrieg nahm er eine dominierende Stellung im Literaturbetrieb ein; danach wurde er weniger als Dichter wahrgenommen denn als »König der Republik«, wie ihn Thomas Mann 1922 nannte.


  
    15. 11. 1862


    Geburt in Bad Salzbrunn


    1874–1878


    Realschule in Breslau


    1885


    erster Kontakt mit dem naturalistischen Dichter verein »Durch«


    1912


    Nobelpreis für Literatur


    1937


    Autobiografie »Das Abenteuer meiner Jugend«


    6. 6. 1946


    Tod in Agnetendorf

  


  Gerhart Hauptmann wurde am 15. November 1862 im schlesischen Bad Salzbrunn geboren. Der Vater, Robert Hauptmann, war Hotelbesitzer, verheiratet mit Marie, einer geborenen Straehler. Die gutbürgerliche Familie wuchs im Lauf der Jahre auf sieben Köpfe an – Gerharts Geschwister hießen Georg, Johanna, Charlotte und Carl. 1868 trat der junge Gerhart in die Volksschule ein und wechselte 1874 auf die Realschule in Breslau, die er vier Jahre lang besuchte. Hauptmanns früher Lebensweg war von zahlreichen Experimenten geprägt. So fing er 1878 als Landwirtschaftsschüler auf Gut Lohnig bei Striegau an, machte gleichzeitig aber auch seine frühesten literarischen Versuche. Ein Jahr später brach er die Lehre ab und kehrte nach Breslau zurück, wo er ab 1880 – bis zur mittleren Reife – die Bildhauerklasse der Königlichen Kunst- und Gewerbeschule besuchte. Danach versuchte er sich 1882 kurzzeitig als Student der Geschichte an der Universität Jena, reiste 1883 nach Rom, um sich an der Stätte klassischer Kunst als Bildhauer zu betätigen, besuchte im Jahr darauf die Zeichenklasse der Königlichen Akademie in Dresden, wechselte dann aber noch im selben Jahr nach Berlin, um dort – bis 1885 – Naturwissenschaften und Philosophie zu studieren.


  1885 heiratete Hauptmann Maria Thienemann, die Tochter eines reichen Wollhändlers aus Radebeul bei Dresden, die ihm in den nächsten beiden Jahren zwei Söhne schenkte, Ivo und Eckart. 1885 besuchte Hauptmann auch zum ersten Mal die Ostseeinsel Hiddensee, auf der er dann ab 1916 regelmäßig zu Gast war und wo er 1930 schließlich das Haus »Seedorn« kaufte. Mit der frisch gegründeten Familie wohnte Hauptmann bis 1889 in Erkner bei Berlin. Einen wichtigen Katalysator für seine schriftstellerische Zukunft stellten seine Kontakte zum literarischen Verein »Durch« dar, dem unter anderem die Brüder Heinrich und Julius Hart, Bruno Wille, Johannes Schlaf sowie – als wichtigste Persönlichkeit – Arno Holz, einer der Begründer und Theoretiker des Naturalismus, angehörten.


  »ICH GLAUBE, ICH BIN EIN GENIE«


  Den Satz, in dem Hauptmann sich zum Genie erklärt, schrieb er 1885 an den prominenten dänischen Literaturkritiker Georg Brandes, einen Freund des von ihm hochverehrten norwegischen Schriftstellers Henrik Ibsen. Eigentlich hatte Hauptmann zu diesem Zeitpunkt wenig vorzuweisen, worauf er diesen Anspruch stützen konnte. Er hatte jegliche berufliche Ausbildung abgebrochen, hatte es weder auf der Kunstschule noch auf der Akademie oder an der Universität lange ausgehalten und hatte weder die Lehre als Landwirt noch das Abenteuer als römischer Monumentalbildhauer zu einem Erfolg geführt. Auch seine ersten literarischen Werke waren alles andere als vielversprechend. Sein in Stanzen gehaltenes Epos »Promethidenlos« wurde bald nach Erscheinen 1885 aus dem Handel genommen, die »Jesus-Studien« blieben im Zustand einer bloßen Materialsammlung.


  Mit seiner Selbsteinschätzung verband Hauptmann eine Vorstellung, die zumindest andeutet, warum er bald zum bedeutendsten Dichter des Naturalismus werden sollte. In einem Brief vom 19. Februar 1885 schrieb er: »Mit dem Namen des Genies bezeichne ich die Mitglieder einer Klasse von Menschen, die dazu berufen zu sein scheinen, in den ersten Reihen für die Wahrheit zu kämpfen, der sie dienen und nachfolgen, ohne je mehr als ein Zipfelchen ihres Gewandes zu sehen.«


  Eine solche Wahrheitsvorstellung bildete die Klammer zwischen Hauptmanns ersten Dichtungen und seiner späteren naturalistischen Praxis, die die »Wahrheit« in die adäquate Form gießt: in ein authentisches Sprachmilieu, eine detailgenaue Nachzeichnung der Wirklichkeit – getragen vom Verzicht auf alle »verlogenen« Stilmittel. Darin wurde Hauptmann durch die Mitglieder der Gruppe »Durch« bestärkt – bestärkt, aber nicht festgelegt in jener strikten Konsequenz, wie sie vor allem Arno Holz verlangt hatte. Denn am Ende sollte Hauptmanns umfangreiches, stilistisch und thematisch wenig einheitliches Gesamtwerk Märchendramen ebenso umfassen wie volksliedhafte Lyrik oder monumentale Romane. Zunehmend sollte er sich zur dichterischen Tradition und insbesondere zum Vorbild Johann Wolfgang Goethes bekennen. Seine religiösen und moralischen Überzeugungen ließen ihn von jeder einengenden künstlerischen Konzeption abrücken und neben realistischen auch romantische und symbolistische Motive aufgreifen. Bezeichnend war, wie Hauptmann rückblickend – und sicher etwas zu schroff – sein Verhältnis zum Naturalismus kennzeichnete: »Was ging das Geschwätz vom Naturalismus mich an? Aus Erde ist ja der Mensch gemacht, und es gibt keine Dichtung, ebenso wenig wie eine Blüte und Frucht, sie sauge denn ihre Kraft aus der Erde!« Trotz dieser Einschränkung gilt: Für Hauptmanns Entwurf des »sozialen Dramas«, mit dem er das zeitgenössische Theater revolutionierte, ist seine Beziehung zur naturalistischen Bewegung essenziell gewesen.


  DIE ERSTEN DRAMEN UND NOVELLEN


  Während seiner Studentenzeit war Hauptmann Mitglied einer utopistischen Vereinigung, des Ikarierbundes, gewesen, mit dessen aufrührerischen Aktivitäten sich 1887 ein Breslauer Gericht beschäftigte. Um diesem Verfahren und den damals in Deutschland grassierenden Sozialistenverfolgungen zu entgehen, begab sich Hauptmann 1888 für mehrere Monate nach Zürich. Der dortige Literatenkreis – zu dem der junge Schriftsteller Frank Wedekind gehörte – vermittelte ihm wichtige Impulse in Richtung eines ausgeprägt sozialen Engagements. Deshalb ist es glaubhaft, dass Hauptmann bereits zu diesem Zeitpunkt die Kernidee zu den »Webern« entwickelte.


  1887 schuf Hauptmann mit der Novelle »Bahnwärter Thiel« eines der ersten naturalistischen Prosastücke, doch für das naturalistische Drama musste erst der Boden bereitet werden. Vor allem stand einem solchen Projekt die strenge Theater-Vorzensur entgegen, die in Preußen praktiziert wurde. Um sie zu umgehen, wurde 1889 in Berlin die »Freie Bühne« gegründet, die als zweites Stück nach Ibsens »Gespenstern« am 20. Oktober Hauptmanns frühestes Drama zur Aufführung brachte: »Vor Sonnenaufgang«.


  Das Stück erregte beträchtliches Aufsehen, rief sowohl große Begeisterung als auch heftige Entrüstung hervor. Im Mittelpunkt des sozialen Dramas steht eine schlesische Bauernfamilie, deren Mitglieder ihren jeweiligen Trieben und Süchten verfallen sind. Das Schicksal ist durch Vererbung und Milieu vorherbestimmt, den Akteuren bleibt nur, auf diese Umstände zu reagieren. Ein schlimmes Ende ist vorprogrammiert. Die skandalträchtige Premiere des Stücks entschied über die weitere Richtung des Theatervereins, in dessen Vorstand Hauptmann gewählt wurde. Der Lebenswirklichkeit ins Auge zu blicken wurde nun vom Vorsitzenden Otto Brahm als der moderne Weg des deutschen Dramas gefordert. Und nicht zuletzt die Eigenart Hauptmanns, die innovativen Kräfte des Naturalismus an eine traditionelle Kunsttheorie und -praxis zu koppeln, trug zur Breitenwirkung dieser Strömung bei.


  DIE »WEBER«: HÖHEPUNKT DES SOZIALEN DRAMAS


  In der Zeit zwischen 1889, dem Jahr, in dem ein weiterer Sohn, Klaus, geboren wurde, und 1893 schrieb Hauptmann Stück um Stück. Es entstanden die Familientragödien »Das Friedensfest« (1890) und »Einsame Menschen« (1892) im Stile Ibsens. In ihnen wird erneut, ganz im Sinne des Naturalismus, die Macht des gesellschaftlichen Milieus und der Vererbung zum dominierenden Faktor. Johannes Vockerat in »Einsame Menschen« verkörpert bereits den Typus des schwachen, zum Selbstmord neigenden »Helden«, der in den späteren Werken Hauptmanns häufig wiederkehrt. Mit »College Crampton« (1892) versuchte sich Hauptmann auch erstmals an einem Lustspiel: eine eigenartige Einkleidung eines Inhalts, der die Zerstörung des Menschen durch Alkohol behandelt. Mit der zweiten Komödie »Der Biberpelz« gelang ihm ein Meisterwerk, das allerdings bei seiner Aufführung durchfiel und viele Jahre brauchte, um sich einen Stammplatz auf den Bühnen zu erobern. Die Premiere fand im Jahr 1893 statt, in dem Hauptmann auch die Traumdichtung »Hanneles Himmelfahrt« schrieb. Sie beginnt im Armenhaus eines schlesischen Gebirgsdorfes und endet scheinbar im Himmel, bis ein kurzes pantomimisches Nachspiel verdeutlicht, dass es nur die Fieberfantasien des sterbenden Mädchens waren, die einen überirdischen Glanz über die bittere Realität gelegt hatten.


  DER NATURALISMUS – PERFEKTE WIRKLICHKEITSILLUSION


  
    Unter dem Einfluss der Romane Émile Zolas versuchten die deutschen Naturalisten zunächst, ihre Vorstellungen in der Prosa umzusetzen. Wegweisend waren hier vor allem Gerhart Hauptmanns »Bahnwärter Thiel« (1887) und »Papa Hamlet« (1889) von Arno Holz und Johannes Schlaf. Bekannt geworden ist der Naturalismus bei den Zeitgenossen aber durch Dramen.


    Die Sprache der Stücke war die Umgangssprache oder der Dialekt; zum Teil wurde gestammelt und gestottert, um eine perfekte Wirklichkeitsillusion zu schaffen. Übermäßiger Alkoholkonsum, zerrüttete Familienverhältnisse, Geisteskrankheit, Armut und Prostitution waren bevorzugte Themen der naturalistischen Literatur.


    Der Grund für diese Hinwendung zu den Niederungen des menschlichen Lebens war aber nicht nur die Lust an der Provokation oder das Bemühen, das mit der Industrialisierung entstandene soziale Elend auf der Bühne darzustellen. Dahinter stand zugleich der Anspruch, die Theorien des Empirismus und des Sozialdarwinismus literarisch umzusetzen. Die Auffassung, dass der Mensch durch Herkunft und Lebensumstände schicksalhaft geprägt sei, war eine der Grundlagen des naturalistischen Theaters und Ausdruck seines Anspruchs auf Wissenschaftlichkeit.

  


  Weltweite Anerkennung fand der Dichter mit dem Schauspiel »Die Weber«. Das Stück war Ende 1891 nach intensiven Studien und zwei Reisen in das Zentrum des historischen schlesischen Weberaufstandes von 1844 abgeschlossen worden – in der mundartlich-schlesischen Originalfassung von 1892 hieß es »De Waber«. Held des Dramas ist kein Individuum mehr, sondern das Kollektiv schlesischer Textilarbeiter, die aus purer Existenznot zum Aufstand gegen den sie ausbeutenden Fabrikanten gedrängt werden. Obwohl das Werk hartnäckig als revolutionäres Tendenzstück charakterisiert wurde, ging es dem Autor keineswegs darum, den Umsturz sozialer Verhältnisse zu propagieren. Er wollte, obwohl er die Widersprüche zwischen Kapital und Arbeit schonungslos offen legt, lediglich Mitgefühl mit dem Schicksal der Arbeiter und ihrer Familien wecken. Die aufklärerische Dimension des Stücks wurde allerdings überdeckt von seiner emotionalen Wirkung. Die ersten Aufführungen fanden 1893 an der Freien Bühne und den Berliner Volksbühnen statt, ab 1894 auch am Deutschen Theater in Berlin, nachdem die Vorstellungen in einem spektakulären Prozess erstritten worden waren – woraufhin die kaiserliche Hofloge gekündigt wurde. Diese ersten Aufführungen versetzten die Zuschauer in heftige Erschütterung, die sich in nichts von der Wirkungsweise einer klassischen Tragödie unterschied, und begründeten den Ruf Gerhart Hauptmanns als »Dichter des sozialen Mitleids«, als den ihn Thomas Mann bezeichnete.


  
    ›Man darf nicht das Gras wachsen hören, sonst wird man taub.‹


    Gerhart Hauptmann

  


  Die »Weber« bilden zweifellos den Höhepunkt im naturalistischen Schaffen Hauptmanns. Gleichzeitig verdeutlichen sie, wie wichtig für ihn das irrationale Moment war, das in diesem Fall als blinder Fatalismus auftritt. Nicht umsonst konnten spätere Interpreten den Versuch unternehmen, Hauptmanns Stücke mythisch oder archetypisch zu deuten.


  ZWISCHEN TRAUM UND WIRKLICHKEIT


  Nicht nur die künstlerische Entwicklung der folgenden Jahre, auch das Privatleben Hauptmanns war von so manchen Brüchen gekennzeichnet. 1891 war die Familie nach Schreiberhau im Riesengebirge umgezogen. Zwei Jahre später lernte Hauptmann während der Uraufführung von »Hanneles Himmelfahrt« die 18-jährige Margarete Marschalk, eine Geigerin und Schauspielerin, kennen. 1894 verweigerte Kaiser Wilhelm II., dem jeder Naturalismus als »Rinnsteinkunst« galt und der immer noch erbost war über den Skandal, den die »Weber« provoziert hatten, die Verleihung des Schillerpreises an Hauptmann. Der Dichter unternahm seine erste Amerikareise, trennte sich von seiner Familie und siedelte 1894 nach Berlin über. 1896 erhielt er den Grillparzer-Preis für »Hanneles Himmelfahrt«, »Florian Geyer« und »Die versunkene Glocke«. 1897 unternahm er zusammen mit Margarete Marschalk eine Italienreise.


  Nach den »Webern« lassen sich in Hauptmanns Gesamtwerk drei Haupttendenzen feststellen. Die erste und auffälligste manifestiert sich im Bruch mit dem Naturalismus zugunsten einer Art Neuromantik. Hauptmann, der Anfang 1896 mit der Aufführung des noch naturalistisch orientierten historischen Dramas »Florian Geyer« einen Misserfolg erlebte, präsentierte der staunenden Öffentlichkeit am Ende des Jahres das Märchen-und Versdrama »Die versunkene Glocke«, das ihm einen Sensationserfolg einbrachte. Künstlerisch weitaus wertvoller ist »Der Arme Heinrich« (1902), eine Dramatisierung des gleichnamigen mittelhochdeutschen Versepos Hartmanns von der Aue. Ein paar Jahre später legte Hauptmann seinem Drama »Der Bogen des Odysseus« (1913) den griechischen Mythos zugrunde. Er setzte damit die Tragödien- und Mythostheorie in die Praxis um, die er auf seiner Griechenlandreise 1907 konzipiert und in der Reisebeschreibung »Griechischer Frühling« 1908 fixiert hatte.


  HISTORISCHER HINTERGRUND ZUM DRAMA »DIE WEBER«


  
    Die schlesischen Weber waren Heimarbeiter, die ihre Webstühle im Handbetrieb bedienten. Sie waren von ihren Arbeitgebern abhängig, die ihnen die Rohstoffe lieferten und die fertigen Waren abnahmen. Die Konkurrenz einheimischer und britischer Waren, die bereits industriell produziert wurden, führte dazu, dass sich über Jahrzehnte hinweg Arbeitsbedingungen und Entlohnung der schlesischen Weber immer mehr verschlechterten.


    Gesetzlichen Schutz gegen die Ausbeutung der Lohnarbeiter gab es nicht. Auch vermehrte Kinderarbeit und die Ausdehnung der täglichen Arbeitszeit glichen den Lohnverfall nicht aus. So kam es 1844, obwohl Zusammenschlüsse von Arbeitern und Handwerkern verboten waren, in zwei schlesischen Städten zu einer gemeinsamen Aktion von 3000 Webern, um Lohnerhöhungen durchzusetzen. Als diese abgelehnt wurden, drang die Menge in die Häuser der Fabrikherren ein, wobei Einrichtungen und Maschinen zerstört wurden. Der Aufstand wurde binnen kurzem von preußischem Militär blutig niedergeworfen.

  


  Die zweite Haupttendenz besteht in einer systematischen Verknüpfung naturalistischer und nichtnaturalistischer Momente. Besonders anschaulich kommt das in »Und Pippa tanzt«, einem »Glashüttenmärchen« aus dem Jahr 1906, zum Ausdruck. Das Stück kontrastiert eine in Dialektprosa dargestellte, reale, mit einer in Hochdeutsch, teilweise sogar in Versen gehaltenen idealen Sphäre. Es zeigt, was geschieht, wenn ein Abgesandter der niederen Triebwelt in das Reich des Geistes eindringt.


  Die dritte Tendenz seines späteren Schaffens besteht in der konsequenten Fortführung des bislang erarbeiteten naturalistischen Dramenstils. Die bedeutendsten hierher gehörenden Werke entstanden für die von Brahm geleiteten Berliner Theater, nämlich das Deutsche Theater und das Lessingtheater. »Fuhrmann Henschel« (1898), ein Stück, für das Hauptmann den Grillparzer-Preis erhielt, ist von Thomas Mann als »attische Tragödie« im »rauen Gewand volkstümlich-realistischer Gegenwart« bezeichnet worden. »Rose Bernd« (1903) erneuerte das bürgerliche Trauerspiel der beiden vergangenen zwei Jahrhunderte und mit der Tragikomödie »Die Ratten« (1911) erreichte Hauptmanns Dramenkunst erneut einen Höhepunkt.


  DER NOBELPREISTRÄGER


  Hauptmanns langes Leben umfasste die kontrastreichsten Perioden deutscher Geschichte, vom Sieg über Frankreich 1871 und der Reichsgründung bis zur Zerstörung Dresdens und den Anfängen Nachkriegsdeutschlands. Seit 1900, als sein Sohn Benvenuto geboren wurde, war Hauptmanns Ehe immer stärker gefährdet. 1901 übersiedelte er nach Agnetendorf, 1904 ließ er sich von Maria scheiden und heiratete Margarete Marschalk. Die beruflichen Erfolge häuften sich. Der Dichter erhielt 1905 die Ehrendoktorwürde der Universität Oxford und 1909 die der Universität Leipzig. Den Höhepunkt aller Ehrungen bildete aber das Jahr 1912, in dem Hauptmann den Nobelpreis für Literatur erhielt. Der Nobelpreis wurde Hauptmann auch aufgrund seiner romantisch-mystischen Werke verliehen. In der Laudatio heißt es hierzu: »Hauptmann hat auch dramatische Werke ganz anderer Art geschaffen. Märchendramen, wie er sie nennt. Dazu zählt ›Hanneles Himmelfahrt‹ (1893), ein entzückendes Stück, in dem sich der Kontrast zwischen dem Elend des Lebens und der himmlischen Verklärung deutlich abzeichnet.«


  1921 verlieh ihm die Universität Prag die Ehrendoktorwürde, ein Jahr später veranstaltete die Stadt Breslau Gerhart-Hauptmann-Festspiele (die 1913 noch verboten worden waren), 1924 überreichte man an den inzwischen allerorts Gefeierten den Adlerschild des Deutschen Reiches (Friedensklasse des Pour le Mérite) und 1928 ernannte man Hauptmann zum Mitglied der Preußischen Akademie der Künste. Obwohl der Autor Hauptmann in all diesen Jahren unermüdlich tätig war, begann der Mythos Hauptmann, jene Gestalt, die als maßgeblicher Repräsentant der deutschen Kunst galt, den Schriftsteller in den Schatten zu stellen – Thomas Mann nannte den Dichter 1922 den »König der Republik«.


  
    ›Sobald einer in einer Sache Meister geworden ist, sollte er in einer neuen Sache Schüler werden.‹


    Gerhart Hauptmann

  


  DIE POLITISCHE HALTUNG


  Hauptmanns politische Haltung gab Anlass zu Kontroversen. Den Konservativen galt er seit den »Webern« als Sozialist. Der Dichter selbst war da anderer Ansicht – er glaubte an die Wertfreiheit und Neutralität der Kunst. Freilich, wenn er in einem Gedicht den Poeten aufforderte: »O beuge dich nieder zum Herzen der Armen, mitleidig und mild,/ und was es dir zitternd und weinend enthüllt,/ ersteh’ es in Tönen dir wieder!« – dann konnte eine solche Maxime zur Zeit der Sozialistengesetze durchaus zum Politikum werden. Noch 1913 löste Hauptmann einen politischen Skandal aus, als er in einem Festspiel zur Säkularfeier der Befreiungskriege die militärische Germania durch eine deutsche Athene, die Göttin der Weisheit und des friedlichen Fortschritts, ersetzt wissen wollte. Bei Ausbruch des Ersten Weltkriegs 1914 folgte Hauptmann dagegen uneingeschränkt dem tonangebenden nationalen Chauvinismus. Von seiner leidenschaftlichen Anteilnahme an den Geschicken der jungen Weimarer Republik wiederum legt vor allem das 1928 veröffentlichte Epos »Till Eulenspiegel« Zeugnis ab. Die Zeitereignisse ließen in den folgenden Jahren, vor allem nach 1933, sein Weltbild zunehmend pessimistischer werden, obwohl Hauptmann erst allmählich in eine eher emotional begründete Opposition zum Nationalsozialismus geriet. Umgekehrt standen ihm die neuen Machthaber von Anfang an misstrauisch gegenüber. Einerseits schrieb Hauptmann ein »Requiem« für seinen jüdischen Freund Max Pinkus (»Die Finsternisse«, 1937), andererseits kann sein bedeutendes dramatisches Alterswerk, die »Atridentetralogie« (1941–48), nicht nur, wie Erwin Piscator in seiner Inszenierung von 1962 nahe legte, im Sinne antifaschistischer Propaganda bewertet werden. Es ging Hauptmann vielmehr auch um allgemein menschliche Probleme: »Gewöhnt Euch an das Furchtbare – hat/ die Welt sich längst ja doch daran gewöhnt.«


  1945 war »Der Wiesenstein«, Hauptmanns Anwesen in Agnetendorf, unter den Schutz der Roten Armee gestellt worden. Ein Jahr später, am 6. Juni 1946, starb Hauptmann dort im Alter von 84 Jahren in Agnetendorf. Am 28. Juli wurde er in einer Franziskanerkutte auf der Ostseeinsel Hiddensee beigesetzt.


  MYTHOLOGISCH KASCHIERTE ABRECHNUNG MIT DEM NATIONALSOZIALISMUS


  
    Gerhart Hauptmann wandte sich in seinem Alterswerk mythologischen Themen zu. Doch anders als sein Vorbild Goethe, als dessen legitimer Erbe er zu seiner Zeit gefeiert wurde, zeichnet er in seiner »Atridentetralogie«, einem zwischen 1941 und 1948 entstandenen Tragödienzyklus, ein düsteres Bild von der Antike und setzt sich von dem humanistischen Ideal des Klassikers ab.


    Die vier Stücke »Iphigenie in Delphi«, »Iphigenie in Aulis«, »Agamemnons Tod« und »Elektra« knüpfen inhaltlich an die griechische Mythologie und die Werke von Euripides, Aischylos, Sophokles und Goethe an. Trotzdem lässt sich die Tetralogie auch als versteckte Auseinandersetzung mit der nationalsozialistischen Ära und dem mit ihr verbundenen Zusammenbruch zivilisatorischer Werte deuten. Wenn es etwa heißt: »Der Wahnsinn herrscht. Ganz Hellas ist sein fürchterlicher Herd …«, so darf man dies, auch wenn Hauptmann sich selbst nicht in diesem Sinn interpretiert hat, durchaus auf Deutschland beziehen.


    Formal und sprachlich an der Antike orientiert, wirkt die Tetralogie anachronistisch, in ihrem radikalen Pessimismus spiegelt sie indes den Zeitgeist der 1940er-Jahre wider.

  


  Vor allem in den Jahren der Weimarer Republik galt Hauptmann als der bedeutendste deutschsprachige Dichter nach Goethe. Auch zahlreiche Karikaturen bezeugen die Aufmerksamkeit, die dem Dichter Hauptmann zu seiner Zeit galt. Die bekannteste Persiflage auf ihn ist die Gestalt des Mijnheer Peeperkorn in Thomas Manns Roman »Der Zauberberg« (1924). Klaus Mann erinnerte sich 1948 an den Besucher im elterlichen Haus: »Gerhart Hauptmann … sah bekanntlich wie Goethe aus, was ihn an sich schon zu einer interessanten Figur in unseren Augen machte. … Aber seiner eigentlichen Faszination wurde ich erst später … gewahr.« Hauptmann erhielt unzählige Auszeichnungen, ihm zu Ehren wurden Festspiele veranstaltet, umso größer die Enttäuschung der 1933 emigrierten Künstler, dass gerade er sich mit den Nationalsozialisten arrangierte, zumindest anfänglich. Sein Rang als Dramatiker aber blieb unangefochten. Hauptmann beeinflusste beispielsweise Carl Zuckmayer, der 1969 in seinem Rückblick »Als wär’s ein Stück von mir« über ihn urteilte: »Für mich war und ist er die größte Dichtergestalt des Jahrhunderts …«


  Doch zum Vermächtnis gehört auch die Kehrseite. Mit der Abkehr vom politischen Realismus auf den westdeutschen Bühnen der 1970 er- und 1980er-Jahre wurde der Naturalist Hauptmann unmodern. Eine Rezension in der »Frankfurter Rundschau« vom 23. Oktober 1987 endete mit den relativierenden Worten: »Nach dem ersten Jahrzehnt des nächsten Jahrtausends mögen andere sehen, was sie an diesem [Hauptmann] haben oder nicht.«


  
    ›Hoffnung, das ist die Illusionskraft der Seele, die in ihrer Illusion neun Zehntel des Glücks, das sie erwartet, vorweg genießt.‹


    Gerhart Hauptmann

  


  WICHTIGE DRAMEN HAUPTMANNS


  
    Vor Sonnenaufgang (1889)


    Das Friedensfest (1890)


    Einsame Menschen (1891)


    College Crampton (1892)


    Die Weber (1892)


    Hanneles Himmelfahrt (1893; endgültiger


    Titel seit 1897)


    Der Biberpelz (1893)


    Florian Geyer (1896)


    Die versunkene Glocke (1896)


    Fuhrmann Henschel (1898)


    Schluck und Jau (1900)


    Der arme Heinrich (1902)


    Rose Bernd (1903)


    Und Pippa tanzt (1906)


    Die Ratten (1911)


    Der Bogen des Odysseus (1913)


    Dorothea Angermann (1926)


    Vor Sonnenuntergang (1932)


    Atridentetralogie (1941–1948)
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