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  Alle Zeiten haben große Dichter und Schriftsteller hervorgebracht. In der griechischen und römischen Antike sind es vor allem die Namen der großen Tragödiendichter wie Hesiod, Homer, Sophokles oder Euripides, die bis heute zu den viel gelesenen Klassikern zählen. Diese wiederum inspirierten spätere Dichter wie Vergil, Ovid oder Horaz und hatten noch Jahrhunderte später überragende Bedeutung.


  Im Mittelalter rücken das Ritterepos und die Minnelyrik in den Vordergrund. Die Lyrik Walthers von der Vogelweide steht am Höhepunkt dieser Strömung. Ab dem 13. Jahrhundert setzen die italienischen Dichter weitere Maßstäbe: Dante Alighieri eröffnet die literarische Renaissance mit der „Göttlichen Komödie“ und nimmt uns in der Sprache des Volkes mit auf seine Reise durch Hölle und Fegefeuer zum Paradies. Petrarca legt die Maßstäbe für die Lyrik von Renaissance und Barock, und Giovanni Boccaccio entwickelt in seinem „Decamerone“ die Form der Novelle, die Cervantes maßgeblich beeinflussen wird. Doch nicht allein die Werke machen diese Zeitreise so spannend – immer sind es die Menschen und ihr Schicksal, die im Mittelpunkt dieser Porträts stehen.


  Viel Vergnügen bei der Lektüre wünscht


  der Verlag


  HOMER


  


  DER BLINDE SÄNGER


  Die Geschichte der europäischen Literatur beginnt mit den beiden Homer zugeschriebenen Epen »Ilias« und »Odyssee«. Bis heute ist die Person des Dichters ein großes Rätsel geblieben. Auch in der Antike, für die er eine der herausragenden Gestalten war, kam man über Spekulationen nicht hinaus. Mit großer Wahrscheinlichkeit sind die beiden »homerischen« Epen aber von zwei unterschiedlichen Autoren verfasst worden.


  
    8. Jh. v. Chr.


    Geburt im ionischen Kleinasien


    2. Hälfte des 8. Jh. v. Chr.


    vermutlich Gestaltung der unter seinem Namen überlieferten Epen »Ilias« und »Odyssee«


    8. Jh. v. Chr.


    Tod im ionischen Kleinasien

  


  Die Anfangszeilen der »Ilias« oder der »Odyssee« auswendig, am besten im Original, zitieren zu können galt in Europa über Jahrhunderte hinweg als Ausweis einer gediegenen humanistischen Bildung. Noch präsenter waren die Verse jedoch den Menschen der Antike selbst. Bei den Griechen gehörte es zur selbstverständlichen Ausbildung junger Leute aus der Oberschicht, sich intensiv mit der Geschichte vom Untergang Trojas und den sich anschließenden Irrfahrten des griechischen Helden Odysseus zu befassen. In Athen waren seit dem 6. Jahrhundert v. Chr. Rezitationen aus den beiden Werken Bestandteil des offiziellen Programms im Rahmen der Feierlichkeiten des wichtigsten Stadtfestes. Die besten unter den professionellen Vortragskünstlern waren dabei in der Lage, fast alle Partien aus dem Gedächtnis zu rezitieren. Das war eine höchst bemerkenswerte Leistung, wenn man bedenkt, dass die »Ilias« immerhin 15 693, die »Odyssee« 12 109 Verse umfasst. Die ungebrochene Beliebtheit des Stoffes der beiden Epen geht auch daraus hervor, dass Szenen und Motive aus »Ilias« und »Odyssee« über die ganze Antike hinweg zum Standardrepertoire von Vasenmalern und anderen Künstlern gehörten.


  Als später die Römer die griechische Kultur kennen lernten, ließen sie sich von der Begeisterung der Hellenen für die Erzählungen von Troja und von Odysseus anstecken. Inzwischen lagen auch kompetente, von führenden Gelehrten herausgegebene Textausgaben der beiden Werke vor. Insbesondere waren es Wissenschaftler aus Alexandria, die sich im 3. Jahrhundert v. Chr. in der dortigen berühmten Bibliothek um eine einheitliche Version der Epen kümmerten. Bis dahin waren viele, in einzelnen Passagen recht unterschiedliche Ausgaben im Umlauf gewesen. Mithilfe einer nun gesicherteren Textgrundlage wurden dann auch die Römer zu eifrigen Lesern der beiden Werke. Zum guten Ton gehörte es, zur rechten Zeit das rechte Zitat aus der »Ilias« oder »Odyssee« zur Hand zu haben. In der Zeit des Kaisers Augustus schuf der Dichter Vergil mit der »Aeneis« das römische Nationalepos. Bemerkenswert war dabei nicht nur die in diesem Werk behauptete trojanische Abstammung der Römer. Vielmehr gestaltete der Schriftsteller die Irrfahrten seines Helden Aeneas ganz nach dem Muster der Reisen des Odysseus.


  INHALT DER EPEN


  Die »Ilias« handelt von der letzten Phase des insgesamt zehn Jahre dauernden Krieges um die Stadt Troja. Längst nicht der ganze Krieg, den die Griechen gegen König Priamos von Troja geführt und letztlich siegreich bestanden haben, steht im Zentrum des Werkes, sondern der Zorn des beleidigten griechischen Helden Achilles, der sich von König Agamemnon um seine Beute betrogen sieht und in einen Kampfstreik tritt. Die Handlung gipfelt im Duell des am Ende wieder einsatzbereiten Achilles mit dem Trojaner Hektor.


  Der Stoff der »Odyssee« umspannt einen wesentlich längeren Zeitraum. Aus der Rückschau berichtet Odysseus von den Irrfahrten, die er nach dem Fall von Troja auf der Rückfahrt nach Ithaka erlebt hat und die ihn zehn Jahre lang von der Heimat fernhielten. Missgünstige Götter, unheimliche Wesen und andere Fabelgestalten lenken den Helden immer wieder in die falsche Richtung. Nach dem Verlust aller Gefährten landet Odysseus schließlich auf der sagenumwobenen Insel der Phäaken, die ihm die Heimkehr nach Ithaka ermöglichen. Dort nimmt er grausame Rache an seinen Konkurrenten, die ihm die Herrschaft über Ithaka hatten entreißen wollen und hartnäkkig um die Gunst seiner Ehefrau Penelope geworben hatten.


  DIE SUCHE NACH DEM AUTOR


  Bei der außerordentlichen Beliebtheit von »Ilias« und »Odyssee« kann es nicht verwundern, dass auch die Person des Verfassers dieser berühmten Werke immer im Zentrum des öffentlichen Interesses stand. Doch mit dem Aufwerfen der Frage, wer denn eigentlich der Autor dieser Klassiker der Literatur gewesen ist, begannen die Schwierigkeiten. Es war praktisch unmöglich, gesicherte Informationen zu erhalten. In den Epen selbst fehlt jeglicher Hinweis auf die Person des Dichters. Im Gegensatz zu späteren griechischen Historikern etwa hat er sich in seinen Werken, was Angaben über sein eigenes Leben angeht, strikt zurückgehalten. Aber auch weitergehende Nachforschungen antiker Gelehrter führten zu keinen konkreten Ergebnissen. Jede Spurensuche endete mit dem enttäuschenden Resultat, dass sich die Gestalt desjenigen Schriftstellers, der am Anfang der Geschichte der europäischen Literatur steht und dessen Werke die Menschen aller Epochen fasziniert haben, im Dunkel einer Zeit verlor, die ihren Helden noch keine Denkmäler zu errichten pflegte. Allerdings wollte man sich nicht mit der traurigen Gewissheit zufrieden geben, über den Pionier der griechischen Literatur nicht wirklich Sicheres aussagen zu können. Und so machte man sich bald daran, das Phantom mit menschlichen Zügen auszustatten. Die Resultate dieser Bemühungen haben in zahlreichen antiken Schriften Einzug gehalten, darunter nicht weniger als sieben Biografien, die zwar erst aus der römischen Kaiserzeit stammen, aber älteres Material verwendeten.


  NAME UND HERKUNFT


  Der Name »Homer«, wie man den Dichter von »Ilias« und »Odyssee« allgemein zu nennen pflegte, taucht zuerst kurz nach der Mitte des 7. Jahrhunderts v. Chr. in den griechischen Texten auf. Ob dies der richtige Name des Autors gewesen ist oder ob man diese Bezeichnung, die übersetzt so viel wie »Geisel« oder »Bürge« bedeutet, nachträglich auswählte, lässt sich heute nicht mehr klären. Andere Quellen behaupten, der Dichter habe ursprünglich Melesigenes geheißen. Dieser angebliche Name gibt allerdings einen wichtigen Hinweis darauf, wie die antiken Erzählungen und Legenden von Homer konkret zustande gekommen sind. »Melesigenes« bedeutet »der von Meles abstammende«. Meles war ein Fluss in der Nähe von Smyrna, dem heutigen Izmir im westlichen Kleinasien. Diese Stadt konkurrierte mit sechs anderen in Griechenland und auf den Inseln der Ägäis um das Privileg, der Geburtsort des großen Homer gewesen zu sein. Mit der Behauptung, Homer habe eigentlich den Namen Melesigenes getragen, wollten die Leute von Smyrna offenbar ihren Ansprüchen Nachdruck verleihen. Das geschah auch dadurch, dass man den Flussgott Meles zum Vater Homers machte, der aus einer Verbindung des Gottes mit der Nymphe Kritheis hervorgegangen sein sollte.


  ERSTER HÖHEPUNKT DER EUROPÄISCHEN LITERATUR


  
    Am Anfang der europäischen Literatur stehen zwei außergewöhnliche Werke – die »Ilias« und die »Odyssee«. Obwohl der Großteil der antiken Literatur verloren ist, sind gerade diese beiden aus dem 8. Jahrhundert v. Chr. stammenden Epen Homers vollständig erhalten. Dies hat seinen Grund darin, dass diese Werke die ganze Antike hindurch als musterhaft angesehen und wegen der Fülle ihrer dramatischen Geschichten und der Schönheit ihrer, wenn auch extrem stilisierten, Sprache, immer wieder gelesen und veröffentlicht wurden. Erzählt die »Ilias« in 15 693 Versen den Kampf um Troja, so erfahren wir in der »Odyssee« von der zehnjährigen Irrfahrt und Heimkehr des Odysseus nach der Eroberung Trojas durch die Griechen.


    Den Griechen galt Homer, der heute, im Gegensatz zum 19. Jahrhundert, wieder als historische Person gilt, als »der Dichter« schlechthin. Er war der Gestalter ihres Götter- und Menschenbildes und die Grundlage ihrer Literatur, aber nicht nur dies: Die Geschichte der europäischen Kultur ist zugleich eine Geschichte der Rezeption Homers in Kunst, Musik und Literatur.


    Der um 1880 entstandene Holzstich illustriert die bekannte Kriegslist des Odysseus, die die Belagerung Trojas scschließlich beendete: »Das Trojanische Pferd«.

  


  Nicht immer ist es leicht, im Dickicht der Anekdoten und Legenden, das man in der Antike um die Person Homers errichtet hat, den Überblick zu bewahren. Das liegt auch daran, dass die Städte und Orte, die gern mit Homer in Verbindung gebracht werden wollten, bereits bestehende Erzählungen aufgriffen und diese in ihrem Sinne umwandelten. Zum Beispiel reklamierte die Insel Ios, zwischen Naxos und Santorin gelegen, das Anrecht, der Sterbeort Homers gewesen zu sein. Dort präsentierte man Besuchern in Norden der Insel ein Grabmal, das man als die letzte Ruhestätte des Dichters ausgab. Da Homer andererseits schon fest mit Smyrna verbunden wurde, setzte man eine weitere Geschichte in die Welt, in der auch Ios wieder zu seinem Recht auf Homer kam. Demnach soll Homers Mutter, Kritheis, eine junge Frau aus Ios gewesen sein, die von einem Dämon verführt wurde, daraufhin aus Scham die Heimat verließ, in Aegina von Seeräubern entführt wurde, die sie nach Smyrna brachten, wo sie am Fluss Meles Homer gebar. Der lydische König Maion soll sie zur Frau genommen und ihren Sohn wie ein Vater aufgezogen haben. Alternativ ist es in den Legenden Phemios, ein Schullehrer aus Smyrna gewesen, der die Erziehung des Sohnes übernommen habe.


  Nach dem gleichen fiktiven Muster wurde auch das weitere Leben Homers rekonstruiert. Zu den Homer zugeschriebenen Attributen gehörte die Blindheit. Keine Einigkeit hingegen bestand darin, ob er von Geburt an nicht sehen konnte oder ob sich dieses Gebrechen erst im Lauf seines Lebens eingestellte. In Wirklichkeit dürfte diese Legende vom blinden Sänger entstanden sein, weil man damit die Vorstellung von einer besonderen Form des inneren Sehens und von göttlich inspirierter Weisheit verbinden konnte. Außerdem wollen bemerkenswert viele Quellen wissen, dass er arm gewesen sei. Er sei nicht dazu in der Lage gewesen, seine Tochter mit einer ordentlichen Mitgift auszustatten. Seine Mittel hätten nicht einmal dazu ausgereicht, einen Hund zu ernähren. Ein anderer Autor hatte in diesem Zusammenhang jedoch einen bedenkenswerten Einwand: Wie habe der Dichter in seinen Epen so genau üppige Mahlzeiten und Gelage beschreiben können, wenn er nicht selbst ein reicher Schlemmer gewesen sei?


  Aus seinen Epen, vor allem aus der »Odyssee« lasen wiederum andere antike Schriftsteller heraus, dass Homer viele Reisen unternommen haben muss, da er sich so genau in der Mittelmeerwelt auskannte. Man brachte Homer, den Protagonisten der griechischen Literatur, sogar mit dem um 700 v. Chr. lebenden Dichter Hesiod zusammen. In Chalkis soll Homer sich auf einen musischen Wettstreit mit seinem aus Böotien stammenden Kollegen eingelassen haben. Nachdem beide aus ihren Werken gelesen hätten, habe man Hesiod zum Sieger erklärt, mit der Begründung, seine Bücher seien weniger kriegerisch als die des Rivalen.


  Die moderne Homer-Forschung hat die meisten dieser Geschichten als Fabeln deklariert. Tatsächlich zeigen sie in ihrer Vielfalt, aber auch in ihrer Widersprüchlichkeit, wie wenig man in der Antike wirklich über Homer wusste. So behalf man sich mit fantasievollen Erfindungen und Legenden. An der Existenz eines Dichters mit diesem Namen, aus dessen Feder die großen Epen »Ilias« und »Odyssee« und dazu noch einige, als »Homerische Hymnen« bezeichnete Schriften stammten, hat allerdings niemand gezweifelt. Die beiden griechischen Historiker Herodot und Thukydides sprechen von Homer als einer ganz realen Gestalt. Herodot hat sogar den Versuch einer zeitlichen Einordnung unternommen. »Hesiod und Homer«, so sagt er, »haben meiner Meinung nach etwa 400 Jahre vor mir gelebt, aber nicht mehr.« Da Herodot ins 5. Jahrhundert v. Chr. gehört, wäre die Lebenszeit Homers demnach ins 9. Jahrhundert v. Chr. gefallen.


  DIE HOMERIDEN


  
    In die Gestaltung der Homer-Legende griffen auch die Bewohner der Insel Chios ein. Sie warben wie einige andere Orte um die Ehre, Heimat des Dichters zu sein. Hier gab es eine Gilde von so genannten Rhapsoden, also berufsmäßigen Sängern und Rezitatoren, die sich »Homeriden« nannten und auf Chios schulmäßig die epische Dichtkunst pflegten. Vielleicht aus ihrem Umfeld stammte die Version, Homer habe auf Chios geheiratet. Aus der Ehe mit einer gelegentlich Arsiphone genannten Frau seien zwei Töchter hervorgegangen, von denen die eine unverheiratet gestorben sei, während die andere einen Mann aus Chios zum Gatten genommen habe.

  


  HOMER IN DER MODERNEN FORSCHUNG


  Die moderne Wissenschaft ist in dieser Hinsicht skeptischer. Manche Forscher sind tatsächlich so weit gegangen, das Vorhandensein eines Dichters namens Homer als historisch realer Figur zu verneinen. Diese Gestalt sei erfunden worden, um die großen Epen mit dem Namen eines Verfassers verbinden zu können. Gleichwohl geben sie zu, dass es das »Urbild« eines Dichters gegeben haben müsse, der später zu »Homer« stilisiert worden sei. Andere Historiker sind bereit, an einen »Homer« zu glauben.


  Sicher scheint aber zu sein, dass die »Ilias« und die »Odyssee« nicht aus der Hand ein und desselben Autors stammen. Und überhaupt ist Homer, mag er nun eine historische Figur oder bloß ein Konstrukt späterer Zeiten sein, nicht der Erfinder der Erzählungen von Troja und von Odysseus gewesen. Hier handelte es sich um uralte Stoffe aus einem großen Zyklus von Heldensagen, die von fahrenden Sängern mit bewundernswertem Gedächtnis an den Adelshöfen mündlich vorgetragen worden waren. Die schriftliche Fixierung kann erst stattgefunden haben, nachdem die Griechen im Verlauf des 9. Jahrhunderts v. Chr. die Buchstabenschrift der Phöniker übernommen hatten. Nun bestand die Möglichkeit, den mündlich überlieferten Erzählungen eine feste Form zu geben. »Ilias« und »Odyssee« sind die ersten epischen Zeugnisse dieser neuen Schriftlichkeit der Griechen.


  LITERARISCHE VORLÄUFER HOMERS


  
    Der Vortrag griechischer Götter- und Heldenepen durch einen Sänger ist sehr viel älter als »Ilias« und »Odyssee«, mit denen die schriftlich überlieferte Literatur einsetzt: Der Sänger trug zur Leier aus dem Gedächtnis ein Stück in Hexametern vor, wobei er sich auf Formeln stützte. Zu ihnen gehörten etwa die schmückenden Beiwörter wie »der fußschnelle Achilleus«, aber auch Schilderungen von sich häufig wiederholenden Szenen wie Opfer oder Mahlzeit, Empfang oder Abschied. Solche mündlich überlieferten und variierten Gesänge sind auch in den Aufbau der beiden homerischen Epen eingegangen, die im 8. Jahrhundert wohl zwei große Dichter gestaltet haben.

  


  Die Zeit der schriftlichen Fixierung der Epen ist vermutlich das späte 8. Jahrhundert v. Chr. gewesen. Die philologische Forschung hat den Nachweis erbringen können, dass die »Ilias« etwas früher als die »Odyssee« verfasst worden ist. Die von vielen Gelehrten geteilte Annahme, dass hier zwei unterschiedliche Autoren am Werk gewesen sind, gründet sich vor allem auf erhebliche sprachliche und stilistische Differenzen zwischen den beiden Texten. Wenn es überhaupt einen »Homer« gegeben haben sollte, kommt er also nur als Urheber eines der beiden Epen in Frage. Der ionische Dialekt, in dem die Schriften abgefasst sind, macht es wahrscheinlich, dass dieser »Homer« aus Kleinasien beziehungsweise dem ostägäischen Raum stammte. Das würde auch erklären, warum die antiken Biografen die Heimat, das Tätigkeitsfeld und auch den Sterbeort Homers so übereinstimmend in eben jenen Regionen angesiedelt haben.


  »Ilias« und »Odyssee«, in ihrer schriftlichen Form also in der zweiten Hälfte des 8. Jahrhunderts v. Chr. entstanden, spielen fast ausschließlich in der Welt des Adels. Den Kenntnisreichtum, den die Werke über die Gewohnheiten und die Vorstellungen der Vornehmen offenbaren, macht es wahrscheinlich, dass auch »Homer«, entgegen den von antiken Autoren verbreiteten Legenden von seiner Armut, aus diesem Milieu stammte. Vielleicht gehörte er zu einer Gruppe von gesellschaftlich besonders privilegierten Dichtern, denen es erlaubt war, bei den Reichen und Mächtigen zu verkehren und ihnen von heroischen Abenteuern zu berichten.


  
    ›Homer war nicht nur der erste, sondern auch der größte Dichter Griechenlands.‹


    Joachim Latacz

  


  GESCHICHTLICHE HINTERGRÜNDE


  Unabhängig von den vielen Rätseln, die die Person des Dichters Homer aufwirft, hat die Menschen schon immer die Frage bewegt, wie es um die historische Glaubwürdigkeit der »Ilias« und »Odyssee« bestellt ist. Die Spanne der möglichen Antworten bewegt sich zwischen der Präsentation von reinem Sagenstoff und der Verarbeitung geschichtlicher Realitäten. Bei der »Odyssee« scheint die Angelegenheit klarer als bei der »Ilias« zu sein. Nie hat es einen Mann namens Odysseus gegeben, dem auf der Rückfahrt von Troja so übel mitgespielt wurde, dass er zehn Jahre lang auf dem Meer umherirrte und allerlei absonderliche Abenteuer zu bestehen hatte. Gleichwohl hat das Epos einen wahren Kern. Als es in seiner schriftlichen Form entstand, waren die Griechen dabei, in Scharen die Heimat zu verlassen und sich an den Küsten des westlichen Mittelmeeres, vor allem in Unteritalien und auf Sizilien, niederzulassen. Sie folgten dabei jenen Wegen, die ihnen Händler und Entdecker vorgegeben hatten. Die »Odyssee« spiegelt in freilich märchenhafter Form die Erlebnisse und Erzählungen dieser wagemutigen Seefahrer wider.


  MYKENE


  
    Der mykenischen Kultur wurde in Homers Epen ein literarisches Denkmal gesetzt. Nach der Einwanderung von Indogermanen nach Hellas um 1900 v. Chr. entstand in der mittleren Bronzezeit (bis etwa 1600 v. Chr.) allmählich eine Mischkultur aus traditionell ägäischen und indogermanischen Elementen. Diese Mischkultur kam ab 1600 v. Chr. mit zwei unterschiedlichen Hochkulturen in engeren Kontakt: mit dem minoischen Kreta und dem Vorderen Orient. Aus der Verschmelzung von alten Traditionen mit neuen Einflüssen entstand die mykenische Kultur.


    Die mächtige, im Nordosten der Peloponnes gelegene Burg von Mykene war namengebend für das die Jahre von 1600 bis 1200 v. Chr. umfassende Zeitalter. Wie die Kreter betrieben auch die Mykener Fernhandel; ihre Siedlungen konnten auf den Kykladen, auf Rhodos und im Westen Kleinasiens nachgewiesen werden. Rückschlüsse auf Staat und Gesellschaft der mykenischen Zeit können aus den erhaltenen Monumenten und den homerischen Epen, die die mykenische Kultur zum Teil widerspiegeln, nur vorsichtig gezogen werden.


    Man geht von der Existenz eines starken Königtums aus; vom einfachen Volk hob sich die Kriegerklasse ab. Die prächtig ausgestatteten Kuppelgräber belegen einen wohl von ägyptischen Jenseitsvorstellungen beeinflussten Totenkult um die verstorbenen Könige.

  


  Die Frage, ob es wirklich einen »Trojanischen Krieg« gegeben hat, erhitzt dagegen bis heute die Gemüter nicht nur der Fachwelt. Der Kaufmann Heinrich Schliemann entdeckte 1870, mit der »Ilias« in der Hand, bei dem Ort Hissarlik im nordwestlichen Kleinasien die Ruinen einer Stadt, die er für den Schauplatz des Krieges der Griechen gegen die Trojaner hielt. Viele Archäologen erforschten seitdem die Stätte und konnten dabei verschiedene Siedlungsschichten ausmachen. Immer wieder stieß man auf Spuren von Brand und Zerstörung, teils durch Krieg, teils durch Erdbeben verursacht. Eine dieser Zerstörungen fand kurz nach 1200 v. Chr. statt. Viele Archäologen und Historiker sehen darin den geschichtlichen Hintergrund der Vorgänge in der »Ilias«, in der geschildert wird, dass damals Griechen die Stadt angegriffen hätten, um den Raub der Helena, der schönen Gattin des Menelaos, durch Paris, den trojanischen Königssohn, zu rächen. Professionelle Sänger und Geschichtenerzähler hätten die Kunde von diesen Ereignissen immer weiter überliefert, bis sie von »Homer« in eine schriftliche Form gebracht worden sei. Ebenso viele Forscher aber bestreiten die Geschichtlichkeit eines solchen Trojanischen Krieges. Solange diese Fragen nicht geklärt sind, wird Homer, wie schon seit 2700 Jahren, ein aktuelles Thema bleiben, zumal er, unabhängig von allen diesen Diskussionen, ein Stück unvergängliche Literatur geliefert hat.


  HESIOD


  


  EIN HIRTE AUF DEM DICHTERTHRON


  Hesiod ist der erste europäische Schriftsteller, der als Persönlichkeit greifbar ist. Als armer Hirte im griechischen Böotien will er von den Musen den Auftrag erhalten haben, sich der Dichtkunst zu widmen. Fortan schrieb er über die Götter und die Entstehung der Welt oder schilderte das Leben der einfachen Bauern, nicht ohne von den Reichen Gerechtigkeit einzufordern.


  
    um 700 v. Chr.


    Geburt in Askra (Böotien)


    lebte in den folgenden Jahrzehnten als Landwirt und verfasste nebenher unter anderem so bedeutende Werke wie »Theogonie« und »Werke und Tage«

  


  An dem kleinen Ort Askra in der mittelgriechischen Landschaft Böotien, direkt am Fuße des Helikongebirges gelegen, ist die große Weltgeschichte spurlos vorübergegangen. Bei keinem der wichtigen Ereignisse im antiken Griechenland hat er irgendeine Rolle gespielt. Im 1. Jahrhundert v. Chr. ist er sogar von den wenigen dort noch lebenden Bewohnern verlassen worden und war über 400 Jahre lang eine triste Einöde. Als der griechische Reiseschriftsteller Pausanias im 2. Jahrhundert n. Chr. die Gegend erkundete, fiel ihm an der Stätte des ehemaligen Askra nichts weiter auf als ein einziger Turm.


  Dieser triste Ort war die Heimat des berühmten Dichters Hesiod. Auch ihm hat Askra nicht gefallen, er schildert das »klägliche Dorf« als »übel im Winter, im Sommer verwünscht und niemals angenehm«. Und doch hat er, wie seine Werke zeigen, gerade aus dieser ungeliebten Landschaft einen großen Teil der Inspiration für seine großen Dichtungen empfangen.


  Hesiod ist der erste griechische und damit auch der erste europäische Dichter, der als Person und Individuum greifbar ist. Sein Kollege und vermutlich etwas älterer Zeitgenosse Homer verharrte, ganz in der Tradition der fahrenden Sänger stehend, in der Anonymität, sodass die Identität dieses Epikers bis heute nicht geklärt ist. Hesiod aber hat in seine Dichtungen eine Reihe von persönlichen Angaben eingestreut, die es erlauben, sich in Umrissen ein Bild von seinem Leben und seiner Persönlichkeit zu machen. Die autobiografischen Informationen reichen leider nicht aus, um seine Lebensdaten präziser zu bestimmen, als es Nachschlagewerke tun, wenn sie Hesiod allgemein »um 700 v. Chr.« datieren. Damit aber steht er, zusammen mit Homer, ganz am Anfang der europäischen Literaturgeschichte. Dichter zu werden war ihm freilich nicht in die Wiege gelegt worden und entsprach wahrscheinlich auch nicht den Vorstellungen des Vaters. Dieser stammte nicht aus Böotien, sondern aus der Stadt Kyme in Ionien an der Westküste Kleinasiens. In dieser alten griechischen Kolonie lebten die Menschen, die man im übrigen Griechenland als einfältig zu bezeichnen pflegte, vor allem vom Ackerbau. Auch Hesiods Vater war zunächst Landwirt, konnte in diesem Metier jedoch keinen Erfolg verbuchen und versuchte sich daher als Händler und Seefahrer. Als sich die finanzielle Situation nicht besserte, wanderte er nach Böotien aus und mühte sich dort auf einem kleinen Gut in Askra wieder als Bauer ab.


  In dieser kargen Welt wurde um 700 v. Chr., vielleicht auch vorher, Hesiod geboren. Über seine Kindheit gibt der Dichter keine genauen Auskünfte, doch war sie sicher entbehrungsreich und freudlos. Für die berufliche Zukunft eines Bauernsohnes gab es keine großen Alternativen: Es blieb ihm kaum eine andere Wahl, als auf dem Gut des Vaters zu arbeiten und auf den Weiden an den Hängen des Helikon Schafe zu hüten.


  DER KUSS DER MUSEN


  Doch der unscheinbare Hirte von Askra sollte einer der berühmtesten Dichter der Antike werden. Die Musen, die für die Kunst zuständigen Töchter des Gottes Zeus, so erzählt Hesiod, hätten ihm den Weg dahin gewiesen. Als er eines Tages mit seinen Schafen unterwegs war, hätten sie ihn wegen seines nutzlosen Hirtendaseins übel beschimpft und ihn mit der Überreichung des Dichterstabes aufgefordert, seiner wahren Berufung als Diener der Musen zu folgen.


  KOLLEKTIVES MEISTERWERK DER GRIECHISCHEN ANTIKE


  
    3000 Jahre abendländischer Kultur zehren von dem schier unerschöpflichen Fundus der griechischen Mythologie.


    Ihre Götter und Heroen leben bis heute fort – als archetypische Muster von Ideen, Problemen, Gefühlen oder Verhaltensweisen, in denen sich jede Zeit wiedererkennen oder sich zu neuer Deutung herausgefordert fühlen kann.


    Selbst die Alltagssprache greift auf jene Bilder zurück, die seit mykenischer Zeit, also schätzungsweise um 1500 v. Chr. entstanden, von Homer und Hesiod (8. und 7. Jh. v. Chr.) erstmals literarisch fixiert und in klassischer Zeit (5. und 4. Jh. v. Chr.) mannigfaltig ausgeformt wurden: Wenn beispielsweise heute ein Politiker verkündet, dass er einen Augiasstall ausmisten werde, so bezieht er sich damit auf die Heraklessage, das heißt auf eine der Taten des Helden.


    Gerade die Gestalt des Herakles regte zu vielfältiger Rezeption an. Der Heros und Halbgott war auf der einen Seite der Held, der im Zuge von zwölf ihm aufgetragenen Arbeiten Ungeheuer tötet und für gewöhnliche Sterbliche unbewältigbare Aufgaben löst, auf der anderen Seite zugleich aber auch ein – insbesondere im christlichen Mittelalter verehrtes – Sinnbild der Moralität, da er sich am Scheideweg für die Tugend entscheidet.

  


  In der modernen Forschung gibt es Zweifel darüber, ob Hesiod wirklich ein Erweckungserlebnis welcher Art auch immer hatte oder ob das nicht doch vollständig in das Reich der Legenden gehört. Zumindest drängt sich die Vermutung auf, dass ein Außenseiter wie Hesiod gegenüber den professionellen, aus der gebildeten Oberschicht und aus dem Adel stammenden Rhapsoden, die an den Höfen der Fürsten ihre Lieder vortrugen, seine literarischen Ambitionen begründen musste. Vielleicht spielte bei der Entdeckung seiner künstlerischen Ader die Herkunft des Vaters aus Ionien, damals eine Hochburg der epischen Dichtung, eine Rolle. Sicher aber ist er von den vielen fahrenden Sängern beeinflusst worden, die überall in Griechenland und sogar in der abgelegenen Region um das Helikongebirge unterwegs waren. Ihnen, die nicht nur dem Adel angehörten wie die großen Rhapsoden, mag sich der Hirte aus Askra durchaus gewachsen gefühlt haben.


  So machte sich Hesiod daran, das Handwerk und die Kunst des Dichtens zu erlernen. Mochte er dabei auch nicht die Perfektion der adligen Vertreter des Standes erreichen, so fand er doch bald Gehör und durfte sich sogar einiger Prominenz erfreuen. Ein wichtiger Gradmesser für den Erfolg eines Künstlers waren die Festspiele, bei denen man sich der Konkurrenz in einem Wettstreit um den Siegespreis für die beste Darbietung stellte. Einmal hat der bodenständige Dichter aus Askra die vertraute Umgebung verlassen, um die höheren Weihen der Kunst zu empfangen. Stolz berichtet er, dass er bei Leichenspielen zu Ehren des Aristokraten Amphidamas in Chalkis auf der Insel Euböa ein Gedicht vortrug und dafür den ersten Preis, einen Dreifuß, gewann. Zum Dank weihte er diese Trophäe nach seiner Rückkehr den Musen auf dem heimischen Berg Helikon.


  LEBEN ALS DICHTER


  Dieser Eintritt in die erste Garde der zeitgenössischen Künstler bedeutete allerdings nicht, dass Hesiod nun ein gänzlich neues Leben begonnen hätte. Vom Dichten und der Gunst der Musen allein konnte er nicht leben. Nur wer von Haus aus reich war, konnte es sich leisten, ausschließlich der Dichtkunst seine volle Aufmerksamkeit zu widmen. Und so hütete Hesiod, der einer der großen Protagonisten der europäischen Dichtung werden sollte, im Hauptberuf weiterhin Schafe, während das Dichten eine zwar ruhmvolle, jedoch nur wenig einträgliche Nebenbeschäftigung blieb.


  Weil er wegen seinen beruflichen Verpflichtungen als Viehhirte und Landwirt nicht so viel reisen konnte wie seine reicheren Dichterkollegen, hat Hesiod seine Werke von Anfang an schriftlich fixiert, um ihnen eine angemessene Verbreitung zu sichern. Inzwischen gilt es unter Hesiod-Forschern als sicher, dass er dies eigenhändig getan und sich nicht etwa der Hilfe professioneller Schreiber bedient hat.


  Die Schreibfähigkeit gehört zu den vielen erstaunlichen Fakten in der Karriere des Hesiod. Denn zum einen war die Schrift bei den Griechen noch nicht lange im Gebrauch – erst zu Beginn des 9. Jahrhunderts v. Chr. hatte man sie von den Phöniziern übernommen und den Erfordernissen der eigenen Sprache angepasst. Zum anderen waren die meisten Griechen zu dieser Zeit Analphabeten, lesen und schreiben konnte eigentlich nur die Oberschicht. Ein Bauernsohn wie Hesiod war von solchen Formen der Bildung üblicherweise ausgeschlossen. Dass er sich dennoch die Kenntnis der Schrift aneignete, spricht für seinen Ehrgeiz und für den Wunsch, die sozialen Schranken, die ihm seine Herkunft auferlegte, zu durchbrechen.


  Zum Ruhm Hesiods hat besonders der Umstand beigetragen, dass er ein überaus produktiver Geist war. Während die meisten Rhapsoden sich damit begnügten, bereits vorhandene Erzählstoffe in – allerdings bewundernswerten – Gedächtnisleistungen zu repetieren, war Hesiod bestrebt, dem Publikum etwas vollkommen Neues zu bieten.


  Zahl und Umfang seiner Werke erscheinen auch dann noch imposant, wenn man sich jenen Kritikern anschließt, die viele der ihm zugeschriebenen Werke nicht als seine anerkennen. Tatsächlich war es in der Antike üblich, literarische Produkte, deren Urheber man nicht genau kannte, der Einfachheit halber berühmten Vertretern des Faches zuzuweisen. Wenn von diesen Büchern heute nur noch die Titel oder ganz wenige Ausschnitte bekannt sind, entfällt auch die Möglichkeit, sich mit den Methoden der modernen Philologie Klarheit zu verschaffen. So muss wohl für immer unbeantwortet bleiben, ob Hesiod tatsächlich ein Verfasser war, der Schriften über die griechische Mythologie, Lehrgedichte über die Astronomie oder Regeln zur Deutung von Vogelzeichen niedergeschrieben hat.


  
    ›Arbeite, damit du nicht für Frau und Kind das Brot vom Nachbarn erbetteln musst.‹


    Hesiod, Werke und Tage

  


  DIE ERSCHAFFUNG DER WELT


  Unbestritten ein Werk des Hesiod ist eine Schrift, die dem Beginn seines künstlerischen Schaffens zugeordnet wird: die »Theogonia« (»Theogonie«), eine epische Abhandlung über die Herkunft der Götter. Von großer Auskunftsfreude in eigener Sache erfüllt, erzählt Hesiod in der Vorrede von seinem Erweckungserlebnis mit den Musen am Fuße des Helikons. Nachdem sie dem Schafhirten die Sprache des Dichters eingehaucht hatten, gaben sie ihm auch Hilfestellung bei der Frage, welcher Stoff sich denn für einen literarischen Erstling am besten eignete. »Sie hießen mich preisen der Seligen Geschlecht, der immer seienden Götter«, beschreibt Hesiod den Auftrag der himmlischen Töchter des Zeus.


  DER HEXAMETER


  
    Der Hexameter ist das Versmaß des griechischen und lateinischen Epos und Lehrgedichts. Der Vers besteht aus sechs (griechisch »héx«) Metren, Daktylen, die sich aus je einer langen und zwei kurzen Silben (die auch durch eine lange ersetzt werden können) zusammensetzen. Der letzte Versfuß zeigt eine durch das Versende bedingte Abweichung.

  


  Ausgeführt hat er ihn in 1200 Versen mit dem schon von Homer verwendeten und für das antike Epos üblichen Versmaß des sechsfüßigen Hexameters. Weniger mit erzählerischem Anspruch als vielmehr in belehrendem Stil entwarf er ein grandioses Bild von der Schöpfungsgeschichte, so, wie er sie sich vorstellte oder wie er von ihr, vielleicht aus orientalischen Quellen, gehört hatte. Generationen von Griechen lernten von Hesiod, wie alles angefangen und sich zusammenfügte hatte. Sie erfuhren von den aus dem Nichts entstandenen Urgewalten Chaos (dem gähnenden Abgrund), Gaia (der Erde), Tartaros (der Unterwelt) und von Eros, dem Liebesgott. Sie hörten davon, dass mit Eros der Zeugungsakt in die Welt kam. Aus den kosmischen Elementen entstanden durch die Macht des Eros alle Götter, alle Naturgewalten, alle Menschen, alle Gesetze und sogar Grundelemente des menschlichen Lebens wie Liebe, Tod, Schlaf, Hunger, Durst, Streit. Innerhalb dieses komplexen Systems konstruiert der Dichter genealogische Verbindungen, um die verschiedenen Abstammungslinien zu verdeutlichen. Auf diese Weise werden fast 300 Götter nach diesem Ordnungsprinzip in eine große Entwicklung integriert.


  Diente die »Theogonie« zum einen der Beschreibung der Weltentstehung, so sollte sie zum anderen den erreichten Zustand als den Schlusspunkt einer sinnvollen Evolution präsentieren. Hesiod ist es gewesen, der die Herrschaft des obersten Gottes Zeus literarisch begründet und gefestigt hat. Zeus setzt sich in grausamen Machtkämpfen gegen die Titanen, die Mächte des Bösen, durch und konstruiert eine ideale Weltordnung, basierend auf dem Gesetz (»Eunomia«), auf Recht (»Dike«) und auf Frieden (»Eirene«).


  DAS HARTE LOS DER BAUERN


  In der Textüberlieferung bildet das Ende der »Theogonie« zugleich den Prolog zu einem weiteren Werk, den »Eöen« (»Frauenkatalog«). Hier wird geschildet, wie sich sterbliche Frauen mit den Göttern in Liebe verbanden und aus diesen Verbindungen die Heroen entsprangen. Die »Eöen« sind nur fragmentarisch überliefert.


  Das zweite Hauptwerk des Hesiod, die »Erga kai hemerai« (»Werke und Tage«), gibt ein Bild des menschlichen Lebens und mahnt zu Arbeit und Gerechtigkeit. Eingefügt sind Mythen wie die von Prometheus oder Pandora, eine Fabel und viele Sinnsprüche. Auch in »Werke und Tage« gibt es am Anfang einen autobiografischen Bezug. Hesiod klagt über einen Streit mit seinem Bruder Perses über das väterliche Erbe. In seinem Testament hatte der Vater den beiden Söhnen sein Landgut überlassen, doch Perses soll es dank – angeblich – bestechlicher Richter aus dem Nachbarort Thespiai gelungen sein, Hesiod um sein Erbteil zu prellen. Dem Bruder den rechten Weg zu weisen, ihm den Wert ehrlicher, harter Arbeit zu vermitteln und gleichzeitig seinen Sinn für Gerechtigkeit zu wecken, war nach den Ausführungen Hesiods Anlass und Ziel, »Werke und Tage« zu schreiben. Aber natürlich hatte er nicht allein den Bruder im Auge. Schließlich waren es für die meisten Menschen in Griechenland harte Zeiten. Die Bevölkerung wuchs, die kargen Böden aber gaben nicht genug her, um alle zu ernähren. Viele Menschen wanderten aus, suchten sich in der Fremde eine neue Heimat. Wer in Griechenland blieb, musste häufig genug ums Überleben kämpfen. Die ohnehin reichen Großgrundbesitzer wurden durch umfangreiche Handelsaktivitäten noch wohlhabender und mächtiger. Den Armen begegneten sie mit Arroganz und Willkür. Das soziale Klima im Griechenland des Hesiod war denkbar schlecht. Der Dichter selbst beschrieb dies mit dem Bild, man habe in der Abfolge der fünf Zeitalter, die einst mit dem paradiesischen goldenen Zeitalter begann, die unterste Stufe, das eiserne Zeitalter, erreicht.


  ZEUS UND DAS PATRIARCHAT


  
    Früher glaubte man, dass die Griechen zunächst erdgebundene, eng mit Fruchtbarkeit verknüpfte Göttinnen verehrt hätten, diese dann aber durch die patriarchale, olympische Herrschaft des Zeus abgelöst worden seien. Mit Blick auf den großen Einfluss, den der Nahe Osten auf Griechenland hatte, muss diese Auffassung revidiert werden. Wenn Zeus aus dem Orient stammt, leitet sich seine Führungsposition im griechischen Pantheon auch von der zentralen Stellung ab, die er dort als Wettergott einnahm.


    Die antiken griechischen Göttinnen spiegeln darüber hinaus nicht genau das damalige weibliche Rollenverhalten. Es ist verblüffend, wie oft sie mit Krieg und der männlich dominierten Welt des Handwerks verknüpft wurden. Die Archäologie hat gezeigt, dass diese herausragende Rolle von Göttinnen auf Zeiten vor der Erfindung des Ackerbaus zurückgeht.

  


  Die »Werke und Tage« sind eine in 828 Versen gekleidete Mahnung, auch in schlechten Zeiten ein ordentliches Leben zu führen. Es ist die von den eigenen Erfahrungen in Böotien geprägte Welt des einfachen Bauern, die der Dichter seinem Publikum vorführt. Die im (übrigens nicht von Hesiod gewählten) Titel genannten »Werke« stehen für die entbehrungsreiche, aber ehrliche Arbeit des Landmanns, die »Tage« für eine Art Bauernkalender mit Regeln für das gute und erfolgreiche Landwirtschaften.


  Heftige Kritik übt der Dichter an den ungerechten, bestechlichen Adligen, denen die einfachen, aufrichtigen Menschen hilflos ausgeliefert seien. Diese pessimistische Analyse veranschaulicht er in der später berühmt gewordenen Fabel vom Habicht und der Nachtigall: Der Habicht hält die Nachtigall in seinen Krallen gefangen und erklärt dieser ihre missliche Lage mit den Worten: »Was schreist du denn so? Ein Stärkerer hält dich gefangen. Gehen musst du, wohin ich will, trotz deines Gesanges.« Letztlich aber gibt Hesiod einen positiv stimmenden Ausblick. Es lohne sich, hart zu arbeiten und gerecht zu sein, denn Zeus persönlich sei es, der über die Einhaltung der Gerechtigkeit wache und die Ungerechten bestrafe.


  IM WETTSTREIT MIT HOMER


  Die Welt der »Werke und Tage« steht in scharfem Kontrast zu der Welt Homers. Erstmals ist hier das Milieu der kleinen Leute dichterisch thematisiert worden, während sich in den Epen Homers das Leben des Adels und der Helden widerspiegelt. Über das Verhältnis zwischen den beiden Protagonisten der altgriechischen Dichtung ist viel spekuliert worden. Möglicherweise waren sie sogar Zeitgenossen, doch waren die Dichtungen Homers etwas älter als die Hesiods.


  Seit der Antike gab es bei den Lesern immer wieder Uneinigkeiten darüber, wer von den beiden nun der bessere Dichter gewesen sei. Bei Griechen und Römern war eine fiktive Erzählung von einem Wettkampf zwischen Homer und Hesiod um die Krone des Dichterfürsten populär: Homer las aus der »Ilias«, Hesiod aus den »Werken und Tagen«. Der Preisrichter soll schließlich Hesiod den Vorzug gegeben haben, weil er nicht wie Homer über den Krieg, sondern über den Frieden geschrieben habe.


  AISCHYLOS


  


  DER SCHÖPFER DER GRIECHISCHEN TRAGÖDIE


  Wenn Stücke eines Dichters, der vor etwa 2500 Jahren lebte, noch heute auf den Spielplänen der Theater stehen, müssen sie eine besondere Bedeutung und Ausstrahlungskraft besitzen.


  Die Werke des Aischylos, die von menschlicher Verblendung und verantwortlichem Handeln erzählen, haben über die Jahrhunderte nichts von ihrer zeitübergreifenden Aktualität eingebüßt. Bereits zu seinen Lebzeiten wurde er mit Preisen überhäuft.


  
    525 v. Chr.


    Geburt in Eleusis bei Athen


    490 v. Chr.


    Schlacht bei Marathon


    484 v. Chr.


    erster Sieg im Tragiker-Agon


    472 v. Chr.


    Aufführung »Die Perser«


    456 v. Chr


    Tod in Gela auf Sizilien

  


  Der Titel des Stückes, mit dem Aischylos im Jahre 499 v. Chr. in Athen debütierte, ist nicht mehr bekannt, doch für den damals 26-Jährigen war es der Auftakt zu einer beispiellosen Karriere. In antiken Werkverzeichnissen schwankt die Zahl seiner Stücke zwischen 70 und 90, von denen heute nur noch sieben erhalten sind. Aischylos war nicht nur deren Autor, sondern zugleich Regisseur, Choreograph und Produzent. Das Publikum war von seinen Aufführungen so begeistert, dass man nach dem Tod des Meisters von einem ehernen Prinzip athenischen Theaterwesens abwich, wonach Stücke grundsätzlich nur ein einziges Mal aufgeführt werden. Für Aischylos schuf man per Gesetz eine Ausnahme. Damit blieb der Dichter auch nach seinem Tod auf der Bühne dauerhaft gegenwärtig und machte es seinen Nachfolgern schwer, sich aus dem Schatten des großen Vorgängers zu lösen.


  DIE ANFÄNGE DES GRIECHISCHEN THEATERS


  Das griechische Drama hat seine Ursprünge in den Kultfesten zu Ehren von Dionysos, dem Gott des Weines, der Fruchtbarkeit und der Vegetation, der im Mythos von Naturdämonen wie Silenen, Satyrn und Nymphen begleitet wird. Dionysos erscheint dabei oft in Tiergestalt – meist als Bock oder Stier – und lässt als Schöpfer des Weinstocks Wein, Milch und Honig aus der Erde hervorsprudeln. Zugleich vernichtet er diejenigen, die sich ihm und seinen Begleitern widersetzen, befreit aber auch die Menschen von ihren Sorgen.


  Bei den religiösen Zeremonien zu Ehren des Dionysos pflegten maskierte Chöre aufzutreten, die die kultischen Verrichtungen tanzend und singend begleiteten. Als man diese Veranstaltungen im Laufe des 6. Jahrhunderts v. Chr. mit szenischen Darbietungen anzureichern begann, entwickelte sich daraus das als Tragödie oder Komödie gestaltete »Drama«, was wörtlich übersetzt »Handlung« bedeutet, im Sinne eines Stückes mit einem festen thematischen Zusammenhalt. Dabei bezieht sich die griechische Tragödie auf den Chorgesang des Dionysos-Kultes, die Komödie auf dessen Maskenzüge mit Stegreifspielen. Die Dramen wurden schließlich regelmäßig im Rahmen der alljährlich im Frühjahr stattfindenden offiziellen Feste für Dionysos, der »Großen Dionysien«, aufgeführt. Sie galten als Weihe- und Erstlingsgaben für den Gott. Dieser Status begründete die Regel der nur einmaligen Präsentation, welche später exklusiv für Aischylos ausgesetzt wurde.


  DICHTER IM WETTBEWERB


  Konnte der Erfolg eines Bühnenautors sich deswegen nicht an der Häufigkeit der Aufführungen und der Zahl der Besucher messen, so entwikkelten die Griechen dennoch ein ihrem Denken und ihrer Mentalität entsprechendes Verfahren zur Ermittlung von Leistung und Qualität. Die Stücke wurden der Öffentlichkeit nicht einzeln vorgeführt, sondern im gegenseitigen Wettbewerb, dem »Agon«, mit einer anschließenden Siegerehrung.


  Das schon von Homer formulierte Prinzip »Immer der Beste sein und die anderen übertreffen« kam also auch im Theater zur Geltung. Während der Großen Dionysien konnte das athenische Publikum am ersten Tag 20 Liedvorführungen, am zweiten Tag fünf miteinander konkurrierende Komödien und vom dritten bis zum fünften Tag je eine Folge von drei Tragödien und einem Satyrspiel mit Szenen der mythischen Begleiter des Dionysos sehen. Durch Los bestimmte Preisrichter verliehen im Anschluss an die Feierlichkeiten die Siegertrophäen, durch die man zwar nicht reich, aber berühmt wurde. Aischylos erhielt erstmals 484 v. Chr. die begehrte Auszeichnung in der Sparte Tragödie. Danach belegte er noch zwölf weitere Male den ersten Rang im Agon der Tragödiendichter. Darum musste es den Athenern als Sensation vorkommen, als der bis dahin die Bühne beherrschende Aischylos 468 v. Chr. dem jungen Nachwuchsdichter Sophokles unterlag, der in jenem Jahr sein erstes Stück überhaupt in den Wettbewerb geschickt hatte. Dafür erhielt Aischylos posthum noch 15 weitere Auszeichnungen für wiederaufgeführte Werke.


  DIONYSISCHE FEIERN


  
    Dem rauschhaften Kult des Dionysos galt etwa das Frühlingsfest der Anthesterien im Februar, zu dem Dionysos sich als Blütengott Dionysos Anthios mit der Frau des Königs in der »heiligen Hochzeit« verband. Dies wurde als Rückkehr des Gottes aus der Unterwelt gedeutet. Bei den Anthesterien zog Dionysos in einem Schiffswagen ein – eine Erinnerung an seine Herkunft von jenseits des Meeres, aber auch Zeichen zur Eröffnung der Schifffahrtssaison. Auch die Weinweihe wurde mit den Anthesterien begangen. Sowohl die Lenäen, die im Dezember und Januar gefeiert wurden, als auch die Großen Dionysien, die im Februar und März stattfanden, hatten ihren Mittelpunkt in den kultisch verstandenen Theateraufführungen. Der Kult des Dionysos verbreitete sich über Italien, über die Ägäischen Inseln und – einem Mythos zufolge – zur Zeit Alexanders des Großen sogar bis Indien.

  


  NEUERUNGEN IM THEATER


  Zum populärsten Tragiker seiner Zeit wurde Aischylos auch durch einige Neuerungen, denen er zwar nicht den Ruf des Erfinders, wohl aber den des eigentlichen Begründers und Schöpfers der griechischen Tragödie verdankt. Bevor er die Bühne eroberte, gab es in den Aufführungen neben dem Chor nur einen einzigen Schauspieler, meist den Autor selbst. Aischylos erweiterte die dramaturgischen Möglichkeiten erheblich, indem er einen zweiten Schauspieler und damit den Dialog einführte, wobei die beiden Akteure mehrere Rollen gleichzeitig übernahmen. Der Chor wurde dadurch in den Hintergrund gedrängt und das gesprochene Wort erhielt gegenüber dem Gesang ein größeres Gewicht. Dennoch legte Aischylos besonderen Wert darauf, als sein eigener Regisseur intensiv mit den Mitgliedern des Chores zu proben. Gleichzeitig scheint er ein Faible für effektvolle Inszenierungen gehabt zu haben. In einem seiner Stücke soll er das Publikum mit einem fulminanten Auftritt der Rachegöttinnen so sehr erschreckt haben, dass im Theater eine Panik ausgebrochen sein soll. Auch manche technische Revolution wird ihm zugeschrieben, etwa der »Deus ex Machina«, der »Gott aus der Maschine«, wobei ein Gott mithilfe eines Kranes auf die Bühne schwebte und der Handlung einen unerwarteten Verlauf gab.


  DIE TRAGÖDIE


  
    Die Tragödie, griechisch eigentlich: »Bocksgesang«, ist neben der Komödie die wichtigste Gattung des europäischen Dramas. Die Tragödie gestaltet einen schicksalhaften, unvermeidlichen und unausgleichbaren Gegensatz, der zum Untergang des Protagonisten führt. Die griechische Tragödie entnahm ihre Stoffe dem Reichtum der mythisch-sagenhaften Überlieferung.


    Das Handeln der Helden in den Tragödien von Aischylos ist von Hochmut und Verblendung bestimmt, seine Tragödien sind den Göttern fromm und verehrend zugewandt.


    In den Stücken übernahmen die ausschließlich männlichen Schauspieler mehrere Rollen, trugen Masken, prunkvolle Kostüme und den Kothurn, einen weichen Schaftstiefel mit besonders dicker Sohle. Gespielt wurde ursprünglich auf einem Tanzplatz, der Orchestra, auf dem ein Altar des Dionysos stand. Gegenüber dem Zuschauerraum, dem Theatron, der sich, etwas mehr als im Halbkreis um die Orchestra gelegt, stufenweise hinaufzog, wurde ein Holzbau errichtet. Erst seit dem 4. Jh. v. Chr. baute man Bühnen aus Stein.

  


  BEWÄHRUNG IN MARATHON


  Aufgrund welcher Umstände den jungen Aischylos die Leidenschaft für das Theater ergriffen hat, ist nicht bekannt. Jedenfalls stammte er aus einer begüterten Familie und verfügte somit über die materielle Unabhängigkeit, die es ihm erlaubte, sich voll und ganz dem Metier des Künstlers zu widmen. Geboren wurde er 525 v. Chr. in dem in der Nähe von Athen gelegenen Ort Eleusis. Sein Vater Euphorion stammte aus dem angesehenen Adelsgeschlecht der Eupatriden, dem Geschlecht der »Söhne edler Väter«.


  Für Aischylos muss die Teilnahme an der Schlacht von Marathon, bei der sein Bruder Kynegeiros ums Leben kam, prägend gewesen sein. Die Athener schlugen hier 490 v. Chr. siegreich ein vom König Dareios entsandtes persisches Invasionsheer zurück. Auf seinem eigenen Grabmal ließ Aischylos später einen an Marathon erinnernden Satz anbringen, der offensichtlich von seinem Patriotismus zeugen sollte: »Seine Tapferkeit, geprüft und bewährt, vermag die heilige Ebene von Marathon zu künden.« Im 2. Jahrhundert n. Chr. wunderte sich der griechische Reiseschriftsteller Pausanias darüber, dass Aischylos in seiner Grabinschrift nur von Marathon sprach, obwohl er doch in der Dichtung so berühmt geworden sei. Zehn Jahre nach Marathon kämpfte Aischylos bei Salamis ein weiteres Mal gegen die von König Xerxes persönlich geführten Perser, und erneut gelang es den Griechen, die Angreifer abzuwehren und ihre Freiheit zu sichern.


  »DIE PERSER«


  Wie sehr Aischylos diese Ereignisse beschäftigten, zeigt sich daran, dass er ihnen eine eigene Tragödie mit dem Titel »Die Perser« gewidmet hat. Es ist das einzige der erhalten gebliebenen Stücke des Dichters mit einem der historischen Wirklichkeit entnommenen Stoff. Für seine Aufführung erhielt er 472 v. Chr. von der Jury den ersten Preis. Und sicher bewegte es 18 Jahre nach Marathon und acht Jahre nach Salamis Preisrichter und Publikum gleichermaßen, wie ergreifend es Aischylos gelang, die Emotionen, die die Athener mit diesem Thema verbanden, dramatisch zum Ausdruck zu bringen. Die Handlung spielt in der persischen Hauptstadt Susa. Dadurch werden die athenischen Zuschauer mit einem ihnen fremden Schauplatz konfrontiert, auf dem die Handlung aus der Perspektive der Verlierer abläuft. Ein Bote übermittelt die Nachricht von der Niederlage bei Salamis, deren für die Perser schmählichen Ausgang König Dareios, von seiner Frau Atossa und dem Chor aus der Unterwelt herbeigerufen, so erklärt: Die Überheblichkeit seines Sohnes Xerxes, mit der er die von den Göttern gesetzten Regeln überschritten und nach übergroßer Macht gestrebt habe, habe ins Verderben geführt.


  LERNEN DURCH LEIDEN


  In dieser Deutung kommt ein Grundzug im Denken des Aischylos zur Geltung, wie er sich auch in seinen anderen erhaltenen Tragödien zeigt: Der Mensch ist in seinen Entscheidungen nicht frei, er steht unter äußeren, göttlich gelenkten Zwängen und doch trägt er mit seinem eigenen Handeln zu seinem Untergang bei. Umgekehrt ergibt sich aus dieser Weltsicht der Appell, im festen Glauben an die Gerechtigkeit der Götter geduldig irdische Not zu ertragen. Durch das Leiden, so lautet die zentrale Botschaft des Aischylos, soll der Mensch lernen. Im zweiten erhaltenen Werk mit dem Titel »Sieben gegen Theben« von 467 v. Chr. wird dieses Grundmotiv am Streit der fluchbeladenen Söhne des Ödipus über die Herrschaft in Theben beispielhaft vorgeführt. Die »Hiketiden«, die »Schutzflehenden«, von 463 v. Chr., behandeln den Stoff der 50 Töchter des mythischen Königs Danaos, die in Argos Zuflucht suchten, weil ihnen die 50 Söhne ihres Onkels Aigyptos nachstellten. Das Stück mit dem Namen »Der gefesselte Prometheus« kann Aischylos nicht eindeutig zugewiesen werden, die »Orestie« hingegen bildete einen Höhepunkt im Schaffen des Tragikers. Unter dieser Bezeichnung sind drei inhaltlich zusammengehörige Dramen vereint, zu denen ursprünglich noch ein verlorenes Satyrspiel gehörte. Mit diesen Stücken, in denen er den Mythos der fluchbeladenen Atriden behandelt, errang Aischylos bei den Dionysien des Jahres 458 v. Chr. einmal mehr den ersten Platz. Aischylos’ »Orestie« hat zahlreiche Bearbeitungen des Stoffes maßgeblich beeinflusst, von Sophokles’ und Euripides’ Tragödien bis zu Gerhart Hauptmanns »Atridentetralogie«, deren vier Einzelwerke zwischen 1941 und 1948 veröffentlicht wurden.


  WERKE DES AISCHYLOS


  
    • Die Perser


    Das erstmals 472 v. Chr. Aufgeführte Stück behandelt als historisches Thema den Untergang der Perser unter ihrem Großkönigs Xerxes in der Schlacht von Salamis 480 v. Chr.


    • Sieben gegen Theben


    Das 467 v. Chr. gespielte Stück schildert den grausam-blutigen Zug von sieben Feldherren, die vor Theben sterben.


    • Die Schutzflehenden


    Etwa um 463 v. Chr. aufgeführt, handelt es von den Hiketiden, den 50 Töchtern des Danaos, die vor ihren Vettern nach Argos flüchten, ins Land ihrer Vorfahren.


    • Die Orestie


    Die Tragödientrilogie »Agamemnon«, »Choephoren« und »Eumeniden«, erstmals 458 v. Chr. aufgeführt, schildert die Geschichte der Ermordung des aus Troja heimkehrenden Königs Agamemnon durch seine treulose Gattin Klytämnestra sowie die blutige Rache, die Agamemnons Sohn Orestes daraufhin ausübt.


    • Gefesselter Prometheus


    Die nicht genau datierbare Geschichte behandelt den Kampf zwischen Zeus und dem Titanenspross Prometheus, der den von Zeus zum Untergang bestimmten Sterblichen das Feuer und die Kultur verschafft. Zur Strafe lässt ihn Zeus durch Hephaistos an einen Felsen schmieden.

  


  GASTSPIELE AUF SIZILIEN


  Die Erfolge des Aischylos sprachen sich auch außerhalb des griechischen Mutterlandes herum. Kurz nach der Aufführung der »Perser« erhielt der berühmte Tragiker eine ehrenvolle Einladung von Hieron, dem Tyrannen von Syrakus auf Sizilien. Für den großzügigen Förderer von Wissenschaft und Kunst inszenierte Aischylos noch einmal, ohne in Wettbewerb mit Kollegen treten zu müssen, das preisgekrönte Stück über die Trauer der Perser nach der Schlacht von Salamis. Im Auftrag Hierons verfasste der Gast aus Athen während desselben Aufenthaltes auf Sizilien ein Festspiel für die einige Jahre zuvor vom Tyrannen am Fuß des Vulkans Ätna gegründete Stadt Aitnai. In der Folgezeit dürfte er Sizilien noch häufiger aufgesucht haben. Von einem dieser Aufenthalte ist er nicht mehr zurückgekehrt. In Gela, im Südwesten der Insel, ist er im Jahre 456 v. Chr. im Alter von 70 Jahren gestorben.


  
    ›Denn ist ein Mensch selbst zu eifrig, packt ein Gott mit an und trägt zu seinem Fall mit bei.‹


    Dareios in den »Persern« des Aischylos

  


  DIE KRONE DER DICHTER


  Sein Ruhm aber hielt unvermindert an. Dafür sorgten schon seine Verwandten und Nachkommen, die eine eigene Dynastie von Künstlern begründeten. Zwei seiner Söhne wurden ebenfalls zu erfolgreichen Tragikern: Der Sohn Euphorion siegte viermal mit Tragödien des Vaters, bei den Dionysien des Jahres 431 v. Chr. triumphierte er mit einem eigenen Werk über die damals schon sehr bekannten Sophokles und Euripides. In den Schatten stellen konnten die Söhne den Vater aber ebenso wenig wie Sophokles und Euripides, die gemeinsam mit Aischylos als die Großen der griechischen Tragödie gelten.


  50 Jahre nach seinem Tod fällte der Theatergott Dionysos höchstpersönlich das Urteil in der Frage, wer denn nun der bedeutendste der griechischen Tragiker sei. Kurz nach dem Tod des Sophokles und des Euripides führte der Komödiendichter Aristophanes in Athen sein Stück »Die Frösche« auf. Weil der Thron der Dichterfürsten vakant war, schickte Aristophanes den Gott Dionysos in die Unterwelt und ließ ihn Aischylos und nicht dessen jüngst verstorbene Kollegen zurück nach Athen holen. Aristophanes gewann mit seinen »Fröschen« den ersten Preis im Agon der Komödiendichter. Mit sicherem Gespür für die Empfindungen des athenischen Publikums, das damals, in der Endphase eines verlustreichen Krieges gegen die Spartaner, Bedarf an der Überwindung von Sorgen und Leid verspürte, hatte Aristophanes dem großen Aischylos die Krone der Dichter aufgesetzt.


  SOPHOKLES


  


  DER DICHTER, DER ATHEN LIEBTE


  Zusammen mit dem um einiges älteren Aischylos und dem etwas jüngeren Euripides gehörte Sophokles zu den drei großen attischen Tragikern des 5. Jahrhunderts v. Chr. Mit seinen mehrfach preisgekrönten Werken trug er wesentlich dazu bei, dass man dieses Jahrhundert als eine kulturelle Glanzzeit der griechischen Antike ansieht. Der aus einer vermögenden Athener Familie stammende Dichter bekleidete auch hohe Ämter in der Politik.


  
    497/496 v. Chr.


    Geburt in Athen


    468 v. Chr.


    erster Preis im tragischen Agon


    443/442 v. Chr.


    Schatzmeister des Attischen Seebundes


    441–439 v. Chr.


    Stratege


    ab 413/411 v. Chr.


    wahrscheinlich Mitglied der Oligarchie


    406/405 v. Chr.


    Tod in Athen

  


  Über 90 Jahre alt geworden, hat Sophokles fast das ganze 5. Jahrhundert v. Chr. miterlebt. Geboren wurde er 497/496 v. Chr. in Athen. In die Zeit seiner Kindheit und Jugend fielen die großen Abwehrkriege der Griechen gegen die Perser mit der siegreichen Schlacht bei Marathon 490 v. Chr., der Zerstörung Athens zehn Jahr später und der Gründung des ersten Attischen Seebundes 477 v. Chr., mit dessen Hilfe die Perserkriege schließlich beendet wurden. Der Stadtstaat Athen, die Heimatpolis des Sophokles, die mit ihrer Flotte den Hauptanteil an der erfolgreichen Bekämpfung der Eroberer aus dem Osten gehabt hatte, wurde zur führenden Macht in der griechischen Welt. Das demokratische Athen sonnte sich in der Rolle der, wie es der Historiker Thukydides formulierte, »Schule von Hellas«. Auf allen Gebieten wollten die Athener Vorbild für die anderen Griechen sein. Die Funktion des Lehrmeisters übernahm Perikles, der seit der Mitte des 5. Jahrhunderts v. Chr. an der Spitze der athenischen Politik stand. Nicht zuletzt auf seine Initiative hin entwickelte sich die Stadt zu einer glanzvollen Metropole der Wissenschaft und Kultur, in die die berühmtesten Gelehrten, Künstler und Architekten in Scharen strömten.


  Als Sophokles 65 Jahre alt war, kam der schwere Einbruch. Vielen griechischen Städten war der politische Einfluss Athens zu groß geworden. 431 v. Chr. eskalierten die lange schwelenden Gegensätze. Die alte Vormacht Sparta trat mit ihren Verbündeten in einen Krieg gegen die Athener und dessen Attischen Seebund, einer Vereinigung von über 200 griechischen Städten, ein. Der Peloponnesische Krieg zog sich, mit wenigen Unterbrechungen, über 27 Jahre hin. 404 v. Chr. musste Athen kapitulieren, die demokratische Ordnung wurde vorübergehend aufgehoben, der Seebund, das wichtigste Herrschaftsinstrument, aufgelöst.


  ATHENISCHER PATRIOT


  Von dem Schicksal, das traurige Ende der Großmacht Athen noch miterleben zu müssen, blieb Sophokles verschont. Zwei Jahre vor dem Ende des Krieges war er hochbetagt gestorben. Zweifellos aber haben ihm die politischen Ereignisse in seinen letzten Lebensjahren sehr zugesetzt. Wie kaum ein anderer Dichter seiner Zeit war Sophokles ein athenischer Patriot, dem das Wohl des Staates und der Gesellschaft mindestens ebenso wichtig war wie der eigene Erfolg als Künstler. Als »Philathenaios«, also als einen, »der Athen liebt«, hat ihn einer seiner antiken Biografen bezeichnet. Tatsächlich hat er, im Gegensatz zu manchem Kollegen, der den Verlockungen gut bezahlter Engagements an den Höfen reicher Könige nicht zu widerstehen vermochte, die Heimat niemals verlassen. Die Bühne seines Lebens wie auch seiner Stücke war ausschließlich Athen.


  Aufgrund dieser patriotischen Bindung hat der Dichter, ebenfalls im Gegensatz zu den meisten anderen Künstlern der Zeit, auch wiederholt politische Verantwortung übernommen. Die Devise der athenischen Demokratie, die von ihren Bürgern die aktive Mitwirkung an der Gestaltung des öffentlichen Lebens erwartete, war für Sophokles absolut verpflichtend. 443 v. Chr. übernahm er das wichtige Amt des »Hellenotamias«, eines, wie die wörtliche Übersetzung heißt, »Schatzmeisters der Griechen«. In dieser Eigenschaft verwaltete er mit neun Kollegen für ein Jahr die Gelder des Attischen Seebundes. Zwei Jahre später wurde er zu einem der zehn Strategen gewählt, die den Oberbefehl über die Flotte und das Heer der Athener innehatten. An der Seite des Perikles, der über mehrere Jahre hinweg in dieses Gremium gewählt wurde, leitete er die militärischen Aktionen gegen die Insel Samos, die den Attischen Seebund hatte verlassen wollen und deren Flotte ebenfalls von einem Mann des Geistes, dem Philosophen Melissos, befehligt worden sein soll. 428 v. Chr., in der Anfangsphase des großen Krieges gegen Sparta, wurde Sophokles ein weiteres Mal Stratege, diesmal unter anderem an der Seite des Thukydides. Vielleicht hat er dieses Amt, was aber nicht eindeutig belegt ist, auch noch einmal 423 v. Chr. bekleidet, als er bereits 73 Jahre alt war. 413 v. Chr., im Alter von 83 Jahren, stellte er sich erneut zur Verfügung, als Athen nach einer militärischen Katastrophe in Sizilien, die den Wendepunkt im Peloponnesischen Krieg bedeuten sollte, in eine schwere innenpolitische Krise geraten war. Als Angehöriger des Gremiums der »Probulen« (Vorberater) – dem je ein gewählter Vertreter der zehn Phylen Attikas angehörte – war er entscheidend an dem nach zweijähriger Tätigkeit erfolgten Beschluss beteiligt, die Auswüchse der demokratischen Verfassung, die für den Fehlschlag in Sizilien verantwortlich gemacht worden waren, einzudämmen. Der politische Standort des Sophokles war demzufolge, jedenfalls in der zweiten Phase des Peloponnesischen Krieges, der eines gemäßigt Konservativen.


  MELISSOS, DER KRIEGERISCHE PHILOSOPH


  (UM 440 V. CHR.)


  
    Der Philosoph Melissos lebte um 440 v. Chr. auf der Insel Samos und war ein Schüler des Parmenides. Sein philosophisches System erklärte die Einheit des Seins sowie die Ewigkeit und Unveränderlichkeit des Seienden. Dieses sei unbegrenzt und somit in seiner Ausdehnung unendlich. Die sinnlichen Wahrnehmungen seien nur Schein und dem Begriff des Seins nicht entsprechend. Seine Schrift »Über die Natur oder über das Seiende« ist nur bruchstückhaft erhalten.


    Melissos soll die siegreiche Flotte der Insel Samos, die den attischen Seebund verlassen wollte, befehligt haben und wäre damit ein direkter Gegenspieler von Sophokles gewesen, der die militärischen Aktionen gegen die Insel Samos an der Seite von Perikles leitete.

  


  Da im Staat der Athener Politik und Religion eng miteinander verknüpft waren, bekleidete der pflichtbewusste Bürger auch eine Reihe von priesterlichen Ämtern. 420 v. Chr. zeichnete er für die Einführung des Heilgottes Asklepios verantwortlich. Solange es für diesen noch keinen eigenen Tempelbezirk gab, bewahrte er die Statue des Gottes in seinem eigenen Haus auf. Wegen dieser religiösen Pioniertat wurde Sophokles nach seinem Tod von dankbaren Mitbürgern und Anhängern selbst als Heros verehrt und damit in eine göttliche Sphäre erhoben.


  DIE ERFOLGE ALS KÜNSTLER


  Angesichts all dieser Leistungen und Tätigkeiten für den Staat und die Gesellschaft erstaunt die ungemeine Produktivität, von der die dichterische Arbeit des Sophokles geprägt gewesen ist. Insgesamt 123 Tragödien soll er verfasst haben, von denen heute allerdings nur noch sieben Stücke erhalten sind. Andere Quellen weisen ihn sogar als Autor von 130 Dramen aus. Er war aber nicht nur außerordentlich fleißig, sondern auch sehr erfolgreich. Bei den üblicherweise als Wettbewerb zwischen drei Dichtern im Rahmen der Feiern zu Ehren des Gottes Dionysos ausgetragenen Aufführungen gewann Sophokles, der sich 31 Konkurrenzen stellte, mit seinen Stücken nicht weniger als 18 Siegerpreise. Stolz konnte er darauf verweisen, dass er niemals den dritten und damit letzten Platz belegt hatte. Wie zuvor nur dem Altmeister Aischylos wurde ihm das Privileg zugesprochen, dass seine Stücke nach seinem Tod wieder aufgeführt werden durften; die Aufgabe der Inszenierung übernahm dabei sein gleichnamiger Enkel. Der große Aischylos ist es auch gewesen, den der junge Sophokles 468 v. Chr. bei einem seiner ersten Auftritte als Tragiker auf den zweiten Platz verwiesen hatte, was seinen Durchbruch im harten Kampf um die Gunst des Publikums und der Juroren bedeutete.


  SOPHOKLES HAUPTWERKE


  
    Antigone (442 v. Chr.)


    König Ödipus (436–433 v. Chr.)


    Elektra (418–410 v. Chr.)


    Philoktet (409 v. Chr.)


    Ödipus auf Kolonos (406 v. Chr.)

  


  REFORMEN AM THEATER


  Nicht nur durch die große Zahl und die Qualität seiner Tragödien hat Sophokles die Theaterlandschaft in Athen bereichert, auch als Reformer und Neuerer übte er auf diesem Gebiet einen nachhaltigen Einfluss aus. Aischylos hatte durch die Einführung eines zweiten Schauspielers bereits die dramaturgischen Möglichkeiten erheblich erweitert, Sophokles fügte nun einen dritten Akteur hinzu. Damit konnten, im Zusammenwirken mit den Chormitgliedern, deren Zahl er von zwölf auf 15 erhöhte, nun auch kompliziertere Handlungselemente auf die Bühne gebracht werden. Sogar um die Gestaltung der Bühnendekoration hat er sich intensiv gekümmert. Es spricht für die Größe des Sophokles, dass er auch seine künstlerischen Grenzen kannte. Häufig traten in Athen die Dichter als Schauspieler in ihren eigenen Stücken auf. Nachdem Sophokles in zwei seiner Tragödien – übrigens auch in der Rolle einer Frau, denn alle weiblichen Rollen wurden im griechischen Theater von Männern gespielt – mitgewirkt hatte, befand er in realistischer Einschätzung der Verhältnisse seine Stimme für zu schwach und überließ seitdem das Agieren auf der Bühne Schauspielern, die es besser konnten.


  HERKUNFT UND FRÜHE KARRIERE


  Die Möglichkeit, sich intensiv mit der Politik und zugleich mit der Kunst zu beschäftigen, ergab sich aus der materiellen Unabhängigkeit der Familie des Sophokles. Der Vater Sophilos war ein betuchter Hersteller von Waffen. Behütet wuchs der Sohn auf, genoss eine gute Ausbildung in Musik und Tanz. 480 v. Chr. ließ man den damals 16-Jährigen bei den Jubelfeiern nach dem Sieg der Griechen über die Perser bei Salamis mit seiner Lyra den die Triumphlieder intonierenden Chor begleiten. Bald ebneten ihm die finanziellen Möglichkeiten der Familie sowie die Qualität seiner Arbeit, ein ansprechendes Äußeres und nicht zuletzt eine allseits gerühmte Freundlichkeit im Umgang mit seinen Mitmenschen den Weg an die Spitze der attischen Tragiker.


  Die antiken Quellen zeichnen ein ungewöhnlich positives Bild von der Persönlichkeit des Sophokles. Verheiratet war er mit einer Frau namens Nikostrate. Aus dieser Ehe stammte der Sohn Iophon. Nur wenig getrübt wurde das Bild von dem harmonischen Familienleben des Tragikers durch eine Verbindung mit einer gewissen Theoris, aus der der Sohn Ariston hervorging. Beide Söhne eiferten später dem Vater nach und wurden nach seinem Vorbild Autoren von Tragödien. Dass Sophokles im Alter Probleme mit seinen Söhnen gehabt haben soll, wie manche antike Biografen berichten, gehört wahrscheinlich in das Reich der Fabel.


  DER KÜNSTLERISCHE ANSPRUCH


  Durch den griechischen Schriftsteller Plutarch ist ein wertvolles Selbstzeugnis des Sophokles überliefert, das für das Verständnis seiner künstlerischen Entwicklung von größter Bedeutung ist. Demnach habe sich sein Wirken in drei Stufen vollzogen: Zuerst habe er sich aus der Abhängigkeit von Aischylos befreit, dann habe er das »Herbe und Gekünstelte« in seinen Dichtungen abgelegt und schließlich sei er zu einer Vollendung in der Gestaltung der Charaktere gelangt. Am Ziel sah er sich demnach, als er dazu imstande war, den Charakter, also die Wesensart der handelnden Personen, in angemessener Weise darzustellen. So wurde Sophokles der Begründer der Charaktertragödie.


  Von seiner von ihm selbst formulierten Leitlinie sind alle erhaltenen Werke des Sophokles geprägt, die sämtlich Stoffe der griechischen Mythologie behandeln. Im Zentrum stehen immer Menschen, die sich in einer Extremsituation befinden. Unter dem Druck der äußeren Verhältnisse werden sie dazu gezwungen, das zu tun, was nach ihrer Überzeugung das Richtige ist. Sie erleben auf diese Weise durch die Überwindung von Leid das Negative als eine Möglichkeit der Läuterung. Diese »Katharsis« hat Aristoteles später geradezu zum erzieherischen Wesensmerkmal der Tragödie erklärt. Den »einsamen Helden« stellt der Dichter häufig eine »normale«, den Durchschnittsmenschen darstellende Figur als Kontrast gegenüber. Eine große Rolle spielen in den Tragödien des Sophokles die Götter. Sie offenbaren sich dem Menschen in Zeichen wie Orakeln und den Sprüchen von magisch begabten Sehern. Der Mensch muss nach der Botschaft des Dichters dazu kommen, die göttlichen Willensbekundungen nicht nach seinen eigenen, menschlichen Kategorien zu interpretieren, sondern sie als göttlich vermittelte Erkenntnis zu begreifen.


  
    ›Vieles ist ungeheuerlich, doch nichts ungeheuerlicher als der Mensch.‹


    Sophokles, »Antigone«

  


  DIE GROßEN TRAGÖDIEN


  Nur wenige der erhaltenen Werke des Sophokles lassen sich genau datieren. Das früheste Stück aber dürfte der »Aias« sein. Hier wird das Thema menschlicher Überheblichkeit und deren Bestrafung zum Gegenstand der Handlung gemacht. Der in seinem Stolz maßlose griechische Trojakämpfer Aias wird von der Göttin Athene mit Wahnsinn geschlagen, schlachtet Schafe und Ochsen in dem Glauben ab, es seien Griechen, und begeht schließlich, als er sein falsches Tun erkennt, Selbstmord. Seine »normale« Gegenfigur ist der vom rechten Maß geleitete Odysseus.


  SOPHOKLES’ FRAUENBILDER


  
    Die Frauen in Sophokles’ Tragödien, wie Antigone in dem gleichnamigen Stück, entsprechen oft dem Idealbild einer hingebungsvollen Liebe, Menschlichkeit und Demut und gelten als Urbild sophokleischer Humanität. Ihnen gegenüber stehen unbeugsame männliche Vertreter der Macht wie Kreon, die das höhere Recht eigenen Gesetzen unterwerfen wollen. Über der Gegensätzlichkeit der Figuren wurde oft die Tragik der Unbedingtheit übersehen, der beide Figuren unterliegen: Im Verständnis der Antike zeigt auch Antigone Merkmale der Selbstüberhebung, weil sie ihre Rolle als Frau überschreitet.


    Die positiven Frauenbilder waren wohl auch Anlass einer Anekdote, in der eine Gruppe von Schauspielern den anwesenden Sophokles aufgrund ihrer Beobachtungen, dass er die Frauen in seinen Stücken sehr viel günstiger schildere als Euripides, fragt, ob er ein Verehrer der Frauen sei. »Keineswegs«, soll Sophokles geantwortet haben, »doch ich zeige die Frauen, wie sie sein sollten. Euripides dagegen zeigt sie, wie sie sind.«


    Die Fotografie zeigt die Schauspielerinnen Steffi Kühnert (rechts) als Elektra und Silvia Rieger als Klytämnestra in einer Szene der Tragödie »Elektra« von Hugo von Hofmannsthal frei nach Sophokles, aufgenommen bei einer Probe zur Inszenierung Leander Haußmanns, dessen Premiere am 24. Mai 2003 am Berliner Ensemble stattfand.

  


  Das zweite Werk, die »Trachinierinnen« (Die Frauen aus Trachis) behandelt den Mythos von Herakles und seiner Frau Deianeira, deren Extremsituation die Furcht vor dem Verlust des in eine andere Frau verliebten Gatten ist und die nach dem von ihr schuldlos verursachten Tod des Herakles Selbstmord begeht. »Antigone«, bis heute eines der bekanntesten Stücke des Sophokles, wurde vermutlich im Jahre 442 v. Chr. dem athenischen Publikum vorgestellt – einigen Quellen zufolge war dieses Werk der Anlass für die Wahl des Dichters in das Amt des Strategen. Die Tragödie erzählt vom Schicksal der Kinder des Ödipus, des mythischen Königs von Theben. Gegen die Anordnung des neuen Königs Kreon bestattet Antigone den Leichnam ihres gefallenen Bruders Polyneikes, weswegen sie zum Tod verurteilt wird und schließlich Selbstmord begeht.


  Einen weiteren Klassiker der Tragödie schuf Sophokles mit »König Ödipus«, entstanden zwischen 436 und 433 v. Chr., also wenige Jahre vor dem Ausbruch des Peloponnesischen Krieges. Der Dichter bearbeitet hier das bekannte, von der modernen Psychotherapie aufgegriffene Motiv des Mordes am Vater und der Heirat mit der nicht als solche erkannten Mutter. Ohne Schuld an der ihm von Anfang an vorgezeichneten Katastrophe blendet sich Ödipus selbst, als er die wahren Zusammenhänge begreift. In der Tragödie »Elektra«, deren Aufführung zwischen 418 und 410 v. Chr. gefallen sein dürfte, geht es abermals um Mord: Elektra, Tochter des Trojahelden Agamemnon, rächt allein den Tod ihres Vaters, in der irrigen Meinung, ihr Bruder Orestes sei ums Leben gekommen und könne ihr bei der Tat nicht helfen.


  »ANTIGONE«


  
    Die mit größter Wahrscheinlichkeit 442 v. Chr. entstandene Tragödie offenbart die Hybris Kreons, des Königs von Theben. Er verbietet, den im Kampf gegen die eigene Stadt gefallenen Polyneikes zu beerdigen, der damit nicht ins Totenreich gelangen kann. Die Schwester des Verstorbenen, Antigone, Nichte Kreons und mit dessen Sohn verlobt, widersetzt sich dem Verbot und beruft sich auf göttliches Gebot sowie Familienpflicht. Sie wird ergriffen und von Kreon verurteilt. Er reklamiert die Staatsräson für sein Handeln, das jedoch als Tyrannei und Gottlosigkeit gebrandmarkt wird. Ein Versuch zur Umkehr kommt zu spät: Antigone hat sich erhängt, Kreons Sohn ersticht sich neben der Leiche, auch Eurydike, seine Mutter, nimmt sich das Leben. Kreon bleibt einsam zurück.


    Die Kontrastierung des unbeugsamen Vertreters der Macht, der das höhere Recht dem eigenen Gesetz unterwerfen will, mit dem Idealbild von Antigones hingebungsvoller Liebe, Menschlichkeit und Demut kann als Urbild der sophokleischen Humanität angesehen werden.

  


  Beim »Philoktet« handelt es sich um eine der spätesten Tragödien des Sophokles. Sie entstand 409 v. Chr., als der Meister bereits 87 Jahre alt war und für die er ein weiteres Mal einen ersten Preis beim Agon gewann. Dargestellt wird eine Episode aus dem Trojanischen Krieg, die auch von Aischylos und Euripides behandelt wurde und in der Odysseus den Philoktetes überlistet, um in den Besitz von dessen Bogen zu gelangen – nur mit diesem ist die Eroberung Trojas möglich. Schließlich ist es Herakles, der die komplizierte Situation rettet.


  ÖDIPUS UND DAS VERMÄCHTNIS DES SOPHOKLES


  In seiner letzten Tragödie, die er schrieb, als er bereits über 90 Jahre alt war, kam Sophokles noch einmal auf den Ödipus-Stoff zurück. Vermutlich schrieb er den »Ödipus auf Kolonos« in seinem Todesjahr 406 v. Chr., aufgeführt wurde das Stück erst einige Jahre nach seinem Tod 401 v. Chr., unter der Regie seines Enkels. In den Wirren des zu Ende gehenden Krieges gegen Sparta spielte man kein Theater mehr. So lernten die Athener das letzte Werk des großen Tragikers erst kennen, als der Krieg schon drei Jahre vorbei und der Dichter schon fünf Jahre tot war. Was man auf der Bühne sah, war das Vermächtnis des Sophokles. Er lässt den blinden Ödipus am Ende seines langen Leidensweges als Bettler nach Kolonos kommen, dorthin, wo der Dichter selbst geboren wurde. Ein Orakel des Gottes Apollon hatte ihm geweissagt, dass er hier, »am herrlichsten Ort der Erde«, zur Ruhe finden und sein Leben beschließen würde. Nach einigen Turbulenzen tritt die Prophezeiung ein. Von Donner und einer himmlischen Stimme geleitet, findet der geplagte, unschuldig schuldig gewordene Ödipus sein Grab und wird sogar unter die Schutzgötter des Landes aufgenommen.


  Das versöhnliche Ende des Ödipus mit der Moral vom Tod als der letzten Erfüllung des Menschen war für den greisen Sophokles vermutlich auch die Vorbereitung seines Abschiedes vom irdischen Dasein. Er selbst fand seine Ruhestätte in der Familiengruft an der Straße nach Dekeleia, elf Meilen von der von ihm so geliebten Stadt Athen entfernt, dem Mittelpunkt seines ganzen, von der Kunst und von der Wahrnehmung der politischen Verantwortung des Einzelnen bestimmten Lebens.


  ÖDIPUS


  
    Die mit unerbittlicher Konsequenz verlaufende Handlung von Sophokles’ Tragödien und das Mittel der tragischen Ironie – die Hauptdarsteller äußern Worte, die sich im entgegengesetzten Sinn erfüllen – sind Kennzeichen seiner hohen Kunst, wie sie etwa bei »König Ödipus«, zu bewundern ist, dessen Stoff bis zum 20. Jahrhundert immer wieder bearbeitet wurde.


    Sophokles’ Tragödie greift auf eine schon zu seiner Zeit sehr alte Sage zurück und interpretiert den Helden als Verblendeten, der subjektiv schuldlos in objektive Schuld verstrickt ist. Ödipus, Sohn des Laios und der Iokaste, wird wegen eines Orakelspruchs, wonach er einst seinen Vater töten und seine Mutter heiraten werde, als Kind ausgesetzt, aber gerettet. Sein Schicksal erfüllt sich: Er tötet Laios, erhält als Lohn für die Befreiung Thebens von der Sphinx, deren Rätsel er löst, den Thron und die Hand der Königin Iokaste, seiner Mutter. Als sich das Geheimnis durch Ödipus selbst enthüllt – und dieser Prozess der sukzessiven Aufdeckung seiner tragischen Verstrickung ist der Kern der Tragödie –, erhängt sich Iokaste. Ödipus sticht sich die Augen aus und verlässt Theben als Bettler.

  


  HERODOT


  


  DER »VATER DER GESCHICHTSSCHREIBUNG«


  Fast 400 Jahre nach seinem Tod wurde Herodot von dem römischen Politiker und Schriftsteller Cicero für seine Leistungen als Wegbereiter der wissenschaftlichen Beschäftigung mit der Geschichte mit dem Ehrentitel »Vater der Geschichtsschreibung« geadelt. Mit seiner Darstellung der großen Kriege zwischen Griechen und Persern wurde er der erste Schriftsteller, der sich das Prädikat »Historiker« verdiente.


  
    um 485 v. Chr.


    Geburt in Halikarnassos


    454 v. Chr.


    Rückkehr aus dem Exil auf Samos


    444 v. Chr.


    beteiligt sich an der Gründung der Kolonie Thurioi in Unteritalien


    um 424 v. Chr.


    Tod

  


  Geboren wurde Herodot um das Jahr 485 v. Chr., mitten in der später vom ihm so eindringlich beschriebenen Zeit der Perserkriege. Seine Heimat war die Stadt Halikarnassos, das heutige Touristenzentrum Bodrum im Südwesten der Türkei. Er stammte also nicht aus dem griechischen Mutterland, doch war die Westküste Kleinasiens, die antike Landschaft Ionien, altes griechisches Siedlungsgebiet. So hat sich Herodot vor allem als Grieche gefühlt, auch wenn die Karer, die Urbevölkerung jener Region, in seiner Familie deutliche Spuren hinterlassen hatten: Der Name seines Vaters Lyxes war jedenfalls ebenso karischen Ursprungs wie der seines Onkels Panyassis.


  Bürger von Halikarnassos zu sein war zu dieser Zeit nicht ungefährlich. Unmittelbare Nachbarn der dort lebenden Griechen waren die Perser, damals die größte Macht der Welt. Mit Ausnahme der Küste, wo sich von Norden nach Süden eine griechische Stadt an die andere reihte, wurde ganz Kleinasien von ihnen beherrscht. Der Architekt der persischen Hegemonie war König Kyros II. aus der Dynastie der Achämeniden gewesen. In seiner langen Regierungszeit (559–529 v. Chr.) hatte er die persische Macht von Innerasien aus in Richtung Westen ausgedehnt. Gleichzeitig expandierte er auch nach Osten und brachte den Orient bis nach Indien unter seine Herrschaft. Sein Nachfolger Kambyses, der bis 522 v. Chr. regierte, fügte dem persischen Einflussbereich Ägypten hinzu.


  DIE PERSERKRIEGE


  Nur wenige Jahre vor der Geburt Herodots brach ein ernsthafter und folgenreicher Konflikt zwischen den Griechen in Kleinasien und den Persern aus. Die Griechenstädte in Ionien fühlten sich von den Persern zunehmend unterdrückt. 500 v. Chr. erhoben sie sich unter der Führung der Stadt Milet gegen den ungeliebten Nachbarn und gegen jene Griechen, die mit den Persern zusammenarbeiteten. Nach einigen Anfangserfolgen endete dieser Ionische Aufstand 494 v. Chr. mit der völligen Zerstörung Milets durch die Perser. Das war aber erst der Beginn einer noch viel härter geführten Auseinandersetzung der Griechen mit den persischen Kontrahenten. Der jetzt in Persien regierende König Dareios sah die Chance gekommen, nach der Unterwerfung der Griechenstädte in Ionien nun auch die Städte des griechischen Mutterlandes und die Inseln der Ägäis ins Visier zu nehmen und zu persischen Untertanen zu machen.


  
    ›Es ist meine Pflicht, alles, was ich höre, zu berichten, freilich nicht, alles Berichtete zu glauben.‹


    Herodot

  


  Doch gleich zu Anfang der militärischen Operationen erlebten die persischen Kontingente eine böse Überraschung. Bei dem Ort Marathon, 42 Kilometer von Athen entfernt, wurden sie von den athenischen Verteidigern besiegt (490 v. Chr.). Xerxes, Sohn und Nachfolger des Dareios, setzte daraufhin alles auf eine Karte, mobilisierte ein riesiges Invasionsheer und schickte dieses in einem kombinierten Angriff zu See und zu Land in Richtung Griechenland. Die griechischen Städte, sonst meist zerstritten, schlossen sich unter Führung von Athen und Sparta zu einem Verteidigungsbündnis zusammen. Zwar gelang es Xerxes und seinen Truppen, von Norden her kommend, die meisten Städte in Griechenland zu unterwerfen und sogar die Akropolis in Athen zu besetzen. Doch hatten die Athener inzwischen eine große Flotte aufgebaut, die sie in die Lage versetzte, den Invasoren Paroli zu bieten. Vor der Insel Salamis besiegten sie 480 v. Chr. die Flotte des Königs entscheidend und bereiteten dem persischen Herrscher, der von einem Hügel aus – auf einem Prunksessel thronend – das kriegerische Geschehen beobachtete, eine seiner schwersten Niederlagen. Als im folgenden Jahr die Griechen unter der Führung Spartas bei dem Ort Plataiai auch das persische Landheer besiegten, war der Krieg vorbei. Xerxes zog sich nach Asien zurück und musste seine Träume von einer Herrschaft über Griechenland begraben. Die Griechen aber feierten den unerwarteten Sieg, der ihnen die Freiheit gerettet hatte.


  DAS WELTBILD DER GRIECHEN


  
    Das Weltbild des Herodot baute auf den gängigen Vorstellungen seiner Zeit auf, die sich auch auf Basis der Angaben in einer späteren Überlieferung der Weltkarte aus der »Erdbeschreibung« (um 500 v. Chr.) des griechischen Geographen und Geschichtsschreibers Hekataios von Milet annähernd rekonstruieren lassen. Erstmals wurde die Gestalt der Erde demnach durch die Umrisse der Küsten wiedergegeben. Sie wurde als eine vom Ozean umflossene Scheibe betrachtet, die das Mittelmeer in einen nördlichen und einen südlichen Teil – Europa und Asien einschließlich Libyen, also Afrika – teilte.


    Zwar kritisierte Herodot diese Erdkarte, vor allem mit dem Argument, dass die geographischen Kenntnisse für so genaue Darstellungen nicht ausreichten. Anhand der Angaben in Herodots »Historien« lässt sich aber eine Übereinstimmung seiner Vorstellung von der Erde mit der von ihm kritisierten Erdkarte feststellen.

  


  EINE UNBEKANNTE PERSÖNLICHKEIT


  Der Krieg zwischen den Griechen und den Persern gehört zu den am besten dokumentierten Ereignissen der antiken Geschichte. In erster Linie ist dies Herodot zu verdanken, der jene Auseinandersetzung zum zentralen Thema seines Werkes gemacht hat. Im Gegensatz dazu ist über den Werdegang und die Lebensumstände des Autors nur sehr wenig überliefert. Seine persönliche Biografie bleibt weitgehend im Dunkeln. Bekannt ist, dass er aus seiner Heimatstadt Halikarnassos fliehen musste, weil er an einem Komplott gegen den dort regierenden Tyrannen Lygdamis beteiligt gewesen war. Um 454 v. Chr. aus dem Exil auf Samos zurückgekehrt, sorgte er für den endgültigen Sturz des Herrschers. Bald jedoch geriet Herodot, der offenbar ein streitbarer Geist war, wieder in politische Schwierigkeiten und kehrte Halikarnassos daraufhin für immer den Rücken. Eine neue Heimat fand er schließlich in Thurioi in Süditalien, das 444 v. Chr. in einem gemeinschaftlichen Unternehmen von mehreren griechischen Städten gegründet worden war. Wahrscheinlich ist er hier auch gestorben, wie man annimmt, um das Jahr 424 v. Chr., also im Alter von etwa 60 Jahren.


  DER ARTEMISTEMPEL VON EPHESOS


  
    Auch Kunstwerke waren für Herodot Quellen des historischen Wissens. So beschreibt er die Macht des Krösos anhand der reichen Weihgaben des Königs in Griechenland. Er berichtet, dass dieser dem Artemistempel von Ephesos reiche Geschenke zukommen ließ und eine Reihe von Säulen für das in ionischen Formen errichtete Götterhaus stiftete, das den Heratempel des Tyrannen Polykrates auf Samos übertreffen sollte. Nach einem Jahrhundert fertig gestellt, brannte der ephesische Tempel 356 v. Chr. ab und musste neu errichtet werden. Er galt als eines der sieben Weltwunder.

  


  HERODOT ALS HISTORIKER


  Zum Zeitpunkt des Umzugs nach Italien war Herodot bereits ein gefeierter Schriftsteller. Literatur wurde zu dieser Zeit selten gelesen, sondern meistens, am besten vom Autor selbst, mündlich vorgetragen. Und so reiste auch Herodot durch ganz Griechenland und präsentierte einer erstaunten Öffentlichkeit ein Werk, das ganz neue historische Maßstäbe setzte. Was man von Herodot hören konnte, war nicht die trockene Aneinanderreihung von Daten, wie sie die Chronisten sonst vorzunehmen pflegten. Sein Material bestand auch nicht aus den mythologischen Stoffen, wie sie seit Homers Tagen von den Rhapsoden, den fahrenden Sängern, vorgetragen wurden und bei denen alles Geschehen von den Göttern gelenkt wurde. Herodot bot dem Publikum eine spannende und unterhaltsame, zugleich bestens recherchierte und strukturierte Geschichteder Perserkriege, eines historischen Themas, das den Menschen in Griechenland noch sehr gegenwärtig war und ihren patriotischen Nerv traf. Für ihn selbst dürfte die Wahl gerade dieses Themas deswegen nahe gelegen haben, weil seine Heimat Halikarnassos geographisch genau an der Schnittstelle zwischen dem persischen Machtbereich und der griechischen Welt lag. Herodots Erfolg lässt sich daran ermessen, dass seine Lesungen in Athen, dem politischen und kulturellen Mittelpunkt Griechenlands, auf eine besonders positive Resonanz stießen, was sich auch in der Zahlung eines außergewöhnlich hohen Honorars für seine Darbietungen ausdrückte. Herodot gehörte jetzt zur intellektuellen Prominenz, und Größen wie der berühmte Politiker Perikles und der Tragiker Sophokles waren stolz, sich zu seinen Freunden zählen zu dürfen.


  Furore machte der »Vater der Geschichtsschreibung« und Ahnherr aller Historiker bei seinen Zeitgenossen aber nicht nur mit der Wahl des sehr populären Stoffes, sondern auch und vor allem mit der Neuartigkeit der Methode, sich mit der Vergangenheit zu beschäftigen. In der Vorrede der publizierten Fassung hat Herodot seine historischen Prinzipien kurz und kompakt formuliert. Demnach verfolgte er mit seinen »Historien« (also im ursprünglichen Sinn dieses griechischen Wortes: seinen »Nachforschungen«) drei Ziele. Erstens sollten die Leistungen der Menschen nicht in Vergessenheit geraten. Zweitens sollten sie dazu beitragen, die Erinnerung an große Taten sowohl von Griechen als auch von »Barbaren« zu bewahren. Das war revolutionär, da Herodot damit, entgegen der bei den Griechen üblichen Auffassung, auch den feindlichen Persern zugestand, Bedeutendes vollbracht zu haben. In seinem Werk räumte er den Griechen und ihrem Freiheitsdrang zwar den Vorrang vor den von Despoten regierten und damit, wie er meinte, zu Sklaverei und Unterwürfigkeit neigenden Persern ein. Doch war er ebenso bereit, herausragende Leis-tungen der Perser angemessen zu würdigen und griechische Politiker zu kritisieren. Damit entging er der Versuchung, die Dinge allein aus der Perspektive der Griechen zu betrachten, und erfüllte das Postulat der möglichst weit gehenden Objektivität des Historikers. Drittens wollte er zeigen, aus welchen Ursachen Griechen und Perser gegeneinander Krieg führten. Für den modernen Historiker ist dies ein selbstverständlicher Anspruch, nicht aber in der Zeit Herodots, in der sich die Beschäftigung mit der Vergangenheit darauf beschränkte, Fakten und Ereignisse zu referieren, ohne sich um Ursachen und Zusammenhänge zu kümmern.


  Ungewöhnlich war die Art und Weise, wie der Historiker Herodot seine Recherchen anstellte. Mit Nachrichten aus zweiter oder dritter Hand wollte er sich nicht abgeben. Seine Devise lautete vielmehr, den Dingen selbst auf den Grund zu gehen. So unternahm er weite Reisen, um an den Orten des Geschehens direkt Informationen zu sammeln. Bezeugt sind Forschungsaufenthalte an allen Plätzen in Griechenland, die während der Perserkriege eine Rolle spielten, aber auch in entfernteren, von den Persern beherrschten Gegenden wie im Schwarzmeergebiet, im Vorderen Orient und in Ägypten. Dort suchte er Menschen auf, die die Ereignisse selbst miterlebt hatten, befragte sie nach ihren Erinnerungen und arbeitete die entsprechenden Auskünfte in sein Werk ein.


  Bei seiner historischen Arbeit interessierte sich Herodot nicht allein für die politischen und militärischen Vorgänge. Nach heutigen Maßstäben sehr modern anmutend galt sein Augenmerk auch der Ethnographie, der Geographie, der Religion, der Kultur und dem Alltag jener Völker, die unter der Herrschaft der Perser standen. In Ägypten sammelte er eine Vielzahl von Nachrichten, die für die Ägyptologie bis heute eine wichtige Quelle der Erkenntnis sind. So hielt es der Historiker etwa für wichtig, sich in die Geheimnisse der Mumifizierung der Toten einweihen zu lassen. Das entsprach seinem universalen Verständnis von Geschichte.


  BEGRÜNDER DER GESCHICHTSWISSENSCHAFT


  Herodot gilt nicht nur im Urteil Ciceros als der Begründer der Geschichtswissenschaft. Sein großes Werk über die Kriege zwischen Griechen und Persern ist bis heute ein Klassiker der Historiographie geblieben, innerhalb deren sein Interesse nicht nur den politischen und militärischen Vorgängen galt. Alltagsleben, Kultur und Religion waren für ihn ebenfalls wichtige Facetten der Geschichte, sodass er dem modernen Leser spannende Einblicke in das Leben der antiken Völker bietet. Manche seiner Nachfolger haben ihn zwar wegen seiner Anschaulichkeit kritisiert. Seine Position als »Vater der Geschichtsschreibung« ist dadurch aber nicht beeinträchtigt worden.


  DER ERSTE ETHNOGRAPH


  
    Die Konfrontation mit dem persischen Großreich im 5. Jahrhundert veränderte den Umgang der Griechen mit den fremden Kulturen der »Barbaren«, also der Völker, die nicht Griechisch sprachen: Einerseits erweiterten sich die Kenntnisse über die Vielfalt anderer Völker bis weit in den asiatischen Raum; andererseits brachte sie längerfristig ein Überlegenheitsgefühl der Griechen hervor.


    Für den Zugewinn an empirischer Erkenntnis und das Bemühen um das Verstehen von Fremdartigkeit steht das Geschichtswerk. Herodot integrierte geographische und ethnographische Exkurse über die Völkerschaften, mit denen das Perserreich in Berührung kam, in seinen Bericht. In diesem Überblick, der von der ägyptischen Hochkultur bis zu primitiven Stämmen an der Nordund Ostgrenze des Perserreichs reicht, zeigt sich sein starkes Interesse an der Vielfalt gesellschaftlicher Gestaltungsmöglichkeiten. Die Darstellung konzentriert sich auf die Religion und die Sitten (vor allem des Geschlechtslebens und des Umgangs mit den Toten), ferner auf die Wohn- und Ernährungsweise.

  


  In der modernen Herodot-Forschung wird seit langem die Frage diskutiert, wie der Autor aus Halikarnassos eigentlich zum Historiker wurde, wenn es vor ihm doch keine Historiker gegeben hatte. Viele Gelehrte sind der Auffassung, Herodot habe das historische Metier erst allmählich entdeckt. Ursprünglich habe er nur völkerkundliche und geographische Studien betreiben wollen. Erst durch seinen Aufenthalt in Athen, wo man sich zu Recht rühmte, einen großen Anteil am Sieg über die Perser für sich reklamieren zu können, habe er die historische Dimension des Themas erfasst und in den Vordergrund gestellt. Andere Forscher sind dagegen der Meinung, das Werk sei von Anfang an in der vorliegenden Form konzipiert worden, Herodot sei also eine Art historisches Naturtalent gewesen.


  In der Antike wurde jedoch keinesfalls ein einstimmiges Loblied auf Herodot gesungen. Zwar fand er bald viele Nachahmer, doch manchen war sein Stil zu weitschweifig, anderen seine Erzählungen für ein vermeintlich seriöses Metier wie die Geschichte zu bunt und zu lebendig. Ein heftiger Kritiker, der das moderne Urteil über den »Vater der Geschichtsschreibung« lange Zeit geprägt hat, war Herodots jüngerer, ebenfalls sehr einflussreicher Kollege Thukydides (* 460, † um 395 v. Chr.). Dieser soll, wie eine Anekdote erzählt, bei einer Lesung Herodots vor Begeisterung in Tränen ausgebrochen sein. In Wirklichkeit wurde er aber nicht müde, den angeblich seichten Stil und die Effekthascherei zu kritisieren. Dass die moderne Geschichtswissenschaft sich in Methodik und Darstellung eher wieder an Herodot als an dem nüchtern-sachlichen Thukydides orientiert, ist eine späte Rehabilitierung des Protagonisten aller Historiker.


  EURIPIDES


  


  DIE VERWELTLICHUNG DES MYTHOS


  Staunend las der alte Goethe 1831 die Tragödien des griechischen Dichters Euripides und wunderte sich, dass die Philologen seiner Zeit ihn seinen Vorgängern Aischylos und Sophokles unterordneten: »Hat doch Euripides zu seiner Zeit ungeheure Wirkungen getan, woraus hervorgeht, dass er ein eminenter Zeitgenosse war, worauf doch alles ankommt. Und haben denn alle Nationen seit ihm einen Dramatiker gehabt, der nur wert wäre, ihm die Pantoffeln zu reichen?«


  
    485/84 oder um 480 v. Chr.


    Geburt in Salamis


    455 v. Chr.


    erste Teilnahme am Tragödienwettbewerb


    408 v. Chr.


    Übersiedelung nach Pella


    406 v. Chr.


    Tod in Pella

  


  Als eigentlicher Schöpfer der Tragödie galt in der Antike der sagenhafte Thespis, der neben dem Chor einen Schauspieler mit Sprechversen auftreten ließ. Aischylos führte den zweiten Schauspieler ein und machte damit den Widerstreit der Schauspieler vor dem Chor möglich, der seinerseits wie ein Schauspieler in der Rolle des vom Geschehen Betroffenen erscheinen, aber auch stellvertretend für die Zuschauer – auch kritische – Deutungen des von den Schauspielern Verhandelten abgeben kann. Sophokles erhöhte durch die Einführung des dritten Schauspielers noch die Vielfalt möglicher spannungsreicher Kombinationen der Darsteller auf der Bühne mit dem Chor in der Orchestra. Sie wurden von Euripides weiterentwickelt. Bei ihm tritt der Chor als Mitspieler mehr und mehr zurück, während Prolog, Streitgespräch und Monolog sowie das Chorlied stärker herausgehoben wurden.


  DICHTER IN ZEITEN DES UMBRUCHS


  Als Geburtsjahr des Euripides ist das Jahr der Schlacht von Salamis (480 v. Chr.) überliefert, in der Aischylos mitkämpfte und Sophokles als Ephebe seine militärische Ausbildung absolvierte; eine andere Quelle lässt ihn 485/484 v. Chr. geboren sein. Er erlebte zunächst die größte Zeit seiner Heimatstadt: Athen, Vorkämpferin bei der Abwehr der Perser in der Seeschlacht bei Salamis und in der Schlacht bei Plataiai (479 v. Chr.), hatte sich seit 478 politisch mit dem Attischen Seebund als Vormacht in der Ägäis bis zur kleinasiatischen Küste hin etabliert. Die ungefähr 50 Jahre bis zum Beginn des Peloponnesischen Krieges (431 v. Chr.), Athens hohe Zeit, sind geprägt von der Ausdehnung der Macht Athens nach Unteritalien, nach Ägypten und bis ins Schwarze Meer und von grandiosen Bauprojekten in der Stadt. Im Peloponnesischen Krieg, in dem Athen schließlich 404 v. Chr. unterlag, büßte es seine Machtposition ein. Im Verlauf dieses Krieges erlebte Athen einen deutlichen Verfall der herkömmlichen Werte. In diese Periode des politisch-moralischen Umbruchs fällt die Schaffenszeit des Euripides. Im Jahre 455 trat er zum ersten Mal als Tragödiendichter auf; in der »Alkestis«, dem ersten erhaltenen Stück (aufgeführt 438 v. Chr.), gelten noch Werte griechischer Adelsethik. In einem seiner letzten Stücke dagegen, der erst nach 406 v. Chr. aufgeführten »Iphigenie in Aulis«, lavieren die Akteure nur noch, darunter sogar Achilleus, der größte griechische Held; die Masse aber (das Griechenheer) wird zum politisch entscheidenden Faktor. In den ebenfalls erst nach des Dichters Tod aufgeführten »Bakchen« wird eine vernünftig-verantwortliche Lenkung des Staates durch den dionysischen Rausch völlig ausgeschlossen.


  Wegen vielfacher Anfeindungen folgte Euripides 408 v. Chr. dem Ruf des makedonischen Königs Archelaos nach Pella, wo er 406 v. Chr., zwei Jahre vor Kriegsende, starb. Im Gegensatz zu den Nachrichten über Aischylos und Sophokles ist über ein politisches Hervortreten des Euripides nichts bekannt; die materiellen Voraussetzungen hätte er gehabt, stammte er doch mit größter Wahrscheinlichkeit aus einer wohlhabenden Familie. Seinem grüblerischen Wesen dürften politische Aktivität und eindeutige Stellungnahme jedoch widersprochen haben.


  POLITIK UND THEATER


  
    Der Proagon, bei dem wenige Tage vor den Aufführungen die Dichter ihre Chöre, ihre Schauspieler (beide ohne Masken) und den für die Finanzierung zuständigen Choregen der athenischen Öffentlichkeit vorstellten und ihre vier Dramen bekannt machten, fand im Odeion des Perikles statt, das unmittelbar neben dem Dionysos-Theater am Südhang der Akropolis lag. Er ist nur ein Glied in einer langen Reihe von Veranstaltungen, die mit den Tragödienaufführungen zusammenhingen – zugleich Kennzeichen für die große Bedeutung des Theaters in der Politik und Gesellschaft Athens.


    Die Vorbereitungen der Aufführungen von Tragödien in Athen dauerten länger als ein halbes Jahr. Zunächst musste ein Archon, also ein politischer Beamter, aus den sich bewerbenden Dichtern – jeder bot eine Tetralogie, nämlich drei Tragödien und ein Satyrspiel, an – drei auswählen. Dann studierten die Dichter selbst oder Regisseure (didaskaloi) den Chor ein. Die beträchtlichen Kosten für den Chor und alles, was für die Aufführung nötig war, trug der Chorege, der zu den begüterten Bürgern gehörte und sich damit in der Öffentlichkeit einen Namen machte.


    Die Jury, die über die Rangfolge der aufgeführten Tragödien zu entscheiden hatte, bestand aus je einem gewählten Vertreter der zehn Phylen, in die die Bürgerschaft Athens eingeteilt war; so war auch dabei die politische Struktur des attischen Staates gegenwärtig.

  


  FRAUENGESTALTEN BEI EURIPIDES


  Mit besonderem Interesse widmet sich Euripides in seinen Dramen der negativen Darstellung von Frauengestalten. Das hat ihm, der zweimal verheiratet war und drei Söhne hatte, den Spott des Aristophanes und in der Folge den Vorwurf, ein Weiberfeind zu sein, eingetragen. In Aristophanes’ »Weibern am Thesmophorenfest« formuliert eine Griechin dies folgendermaßen: »Mit welcher Lästerung Schmutz besudelt er [Euripides] uns nicht? Wo schwieg denn des Verleumders Zunge?« Schon in »Alkestis« (438 v. Chr.) steht eine Frau im Mittelpunkt, die als Gattin des Admetos, König in Thessalien, stellvertretend für ihren Mann den Tod auf sich nimmt, da dieser mehr wert sei; sie wird schließlich von Herakles aus der Unterwelt gerettet.


  Am stärksten nachgewirkt hat jedoch des Euripides Darstellung der kolchischen Königstochter Medea (431 v. Chr. aufgeführt). In »Medea« sieht man diese von Iason verlassen, der mit der korinthischen Königstochter eine neue Ehe eingehen will. Von dem korinthischen König Kreon aus der Stadt gewiesen, erscheint Medea als rachsüchtige Giftmischerin, als Dienerin der Hekate, der Göttin der Zauberer und Hexen. Doch als Hauptstrang durchzieht das Verhältnis der Medea zu ihren Kindern die ganze Tragödie. Durch die von Kreon ausgesprochene Ausweisung zum Vollzug der Rache an Iason gedrängt, beschließt diese, auch ihre eigenen Kinder zu töten; sie will ja das ganze Haus des Iason vernichten. Vor dem Mord an den Kindern schreckt sie allerdings wieder zurück und will sie auf ihrer Flucht mitnehmen. An diesem in Monologform geschriebenen Gedankengang beweist Euripides, wie auch sonst oft, seine Fähigkeit, seelische Abläufe gerade auch in ihrer Widersprüchlichkeit nachzuzeichnen. Medea ist nun längst Gefangene ihrer Pläne, denn nachdem Iasons Geliebte durch ihre Geschenke umgekommen ist, werden andere, so fürchtet sie, ihre Kinder töten, wenn sie es nicht selber tut. Iason kommt zu spät, findet nur noch Medea mit den toten Kindern im Arm vor.


  In der 428 v. Chr. aufgeführten, im Wettbewerb preisgekrönten Tragödie »Hippolytos« zeigt Euripides erstmals die ausweglose Liebesleidenschaft einer Frau. Die Göttin der Liebe, Aphrodite, ist zutiefst gekränkt, weil Hippolytos, der Verehrer der jungfräulichen Göttin Artemis, ihr in seiner Keuschheit die Verehrung verweigert. Daher lässt sie Phädra, die Frau des Königs Theseus, unrettbar der Liebe zu ihrem Stiefsohn Hippolytos verfallen, um diesen am Ende zusammen mit Phädra zu vernichten. Diese schildert ihre körperlichen und seelischen Qualen; durch die selbstgefällige Moral des Hippolytos wird sie in den Selbstmord und zu unwahren Anschuldigungen gegen ihren Stiefsohn getrieben. Diese wiederum bewegen Theseus zu einem todbringenden Fluch über seinen Sohn. Der Racheplan der Aphrodite geht in Erfüllung; Artemis prophezeit dem Jüngling jedoch nach seinem Tode göttliche Ehren durch alle Jungfrauen.


  In der »Hekabe« erfährt die greise Königin als Gefangene der Griechen vom Tod ihres Sohnes Polydoros und muss die Opferung ihrer Tochter Polyxena erleben; in der »Andromache« ist die ehemalige Frau des Hektor als Beutefrau des Neoptolemos in Griechenland neuen Gefahren ausgesetzt. In den »Troerinnen« (415 v. Chr.) hören wir gar die Klagen von drei Frauen über das Leid, das durch den Krieg über sie hereinbrach: Hekabe hat ihren Gatten Priamos, die Königsherrschaft und alle Söhne verloren; ihre und des Priamos’ Tochter, die Seherin Kassandra, fällt Agamemnon als Bettgenossin zu; besonders hart trifft es Andromache, die nach dem Verlust ihres Gatten Hektor Sklavin des Neoptolemos wird; dessen Vater Achilleus hatte Hektor erschlagen; Andromache muss auch ihren kleinen Sohn Astyanax hergeben, den die Griechen vom Turm stürzen werden, um des Priamos’ Haus ganz auszulöschen.


  Ganz anders erscheinen die Frauen in Euripides’ letztem Stück, den »Bakchen«, die, von der Macht des Gottes Dionysos besessen, einerseits in inniger Eintracht mit der Natur leben, andererseits aber vor blutigem Mord nicht zurückschrecken. In dionysischer Verzückung tötet Agaue ihren Sohn Pentheus, den König von Theben.


  DIE GÖTTER


  Bei Euripides können die Götter einerseits wie Aphrodite und Artemis im »Hippolytos« und Dionysos in den »Bakchen« unerbittlich grausame Mächte, andererseits aber auch geschickte Arrangeure sein, so, wenn sie als »Deus ex Machina« (Gott aus der Maschine) auftreten: In vielen Stücken bringt das überraschende Erscheinen von Göttern hoch über den Schauspielern – der Sprecher schwebte am Arm eines Krans, daher »Deus ex Machina« – die unerwartete Lösung.


  Die positive Sicht der Götter kommt eher als Postulat zu Wort: Im »Hippolytos« bittet ein Diener Aphrodite um Nachsicht gegenüber dem jungen Mann, der ganz der Artemis gehören will. Diese Bitte begründet er mit der Forderung: »Die Götter müssen weiser sein als die Menschen!«, ein Argument, das Aphrodite aber nicht von ihrer Rache abbringt. Im ersten Teil des »Herakles« laufen in Abwesenheit des Helden seine Frau und seine Kinder Gefahr, von einem Thronräuber in Theben getötet zu werden; im letzten Moment kommt Herakles und befreit sie, und der Chor bejubelt den Sieg des Rechts und das von den Göttern kommende vergeltende Geschick. Doch gleich darauf erscheinen im Auftrag Heras die Götterbotin Iris und Lyssa, die Göttin des Wahnsinns, denn Hera will sich an Herakles rächen, der ja aus der Liebschaft des Zeus mit Alkmene entstanden ist; obwohl gerade Lyssa auf die Verdienste des Herakles gegenüber den Göttern hinweist, muss sie sich Heras Willen fügen und bringt den Helden dazu, seine Frau und seine Kinder im Wahnsinn zu erschlagen.


  EURIPIDES UND DAS LOS DER GEFANGENEN


  
    Die Breitenwirkung, die Euripides mit seinen Werken erzielte, illustriert folgende Anekdote: Nach dem Scheitern der Sizilischen Expedition der Athener 413 v. Chr. konnten gefangene Athener ihr Los dadurch verbessern, dass sie die sizilischen Griechen Euripides-Verse lehrten, so berichtet Plutarch. Bei den Gefangenen muss es sich um einfache athenische Bürger gehandelt haben, wie sie zu vielen Tausenden für die Expedition rekrutiert worden waren.

  


  Mit seinen widersprüchlichen Darstellungen vom Wesen der Götter hat Euripides wichtige Fragen seiner Zeit literarisch verarbeitet. Wenngleich er keine Lösung dafür anbieten konnte, verdeutlichte er diese Fragestellungen doch seinem Publikum und übertrug sie bis in die Gegenwart.


  DAS MENSCHENBILD


  In den Tragödien des Euripides steht das Verhalten des Menschen in Problemsituationen im Mittelpunkt. Gewiss bringt in vielen Stücken der »Deus ex Machina« eine überraschende Lösung; doch sind diese Erscheinungen eher Anhängsel. Das Interesse des Zuschauers wird vom Dichter vielmehr auf die Versuche der Menschen gelenkt, als Handelnde mit ihrer Situation fertig zu werden. Das wird am deutlichsten an dem 408 v. Chr. aufgeführten »Orest«. Der von Rachegeistern wegen seiner von ihm erschlagenen Mutter in die Krankheit getriebene Orest hatte mit seiner Schwester Elektra, mit der ihn innige Liebe verband, und seinem treuen Freund Pylades in Argos Hilfe von Menelaos erhofft, war aber erfolglos und wurde gar mit seiner Schwester von der Volksversammlung zum Tode verurteilt. In dieser Notlage nun verfallen die drei auf den Plan, sich mithilfe einer Geiselnahme – sie drohen Menelaos’ Tochter Hermione zu töten – freizupressen. Auf dem Höhepunkt des Geschehens erscheint als »Deus ex Machina« Apollon und bringt die Lage auf unerwartete Art in Ordnung: Orest soll Hermione heiraten, die er eben noch zu töten drohte, und in Argos herrschen, dessen Bürger eben seinen Tod beschlossen hatten.


  In den Tragödien des Aischylos und Sophokles treten dem Theaterpublikum Heroen gegenüber; die menschlichen Probleme werden auf diese erhabene Ebene versetzt. Bei Euripides bewegen sich die heroischen Gestalten des Mythos eher auf der realistischen Ebene des Menschlichen. So ist Alkestis eine liebende Ehefrau, die mit Eifersucht an eine Nachfolgerin denkt; Phädra im »Hippolytos« fürchtet bei einem Ehebruch die moralische Kritik der bürgerlichen Öffentlichkeit; Elektra ist die ins soziale Abseits verstoßene Tochter aus hohem Hause. Zum Gewicht, das Euripides dem Alltäglichen gibt, gehört auch die im Vergleich zu Aischylos und Sophokles größere Bedeutung, die bei ihm einfache Leute haben können. So hat der Landmann – ein verarmter Adliger, dem Elektra zur Frau gegeben worden war –, sich des Standesunterschiedes wohl bewusst, sie nicht angerührt. Die Griechen bezeichneten eine solche Haltung als Mäßigung bzw. Besonnenheit. Diese Tugend zeigt auch der Diener am Beginn des »Hippolytos«: Er ermahnt seinen jungen Herrn, den radikalen Artemis-Anhänger, auch der Göttin Aphrodite Ehre zu erweisen, und bittet, als er kein Gehör findet, die Göttin kniefällig um Nachsicht. In Gestalten wie diesem Diener wird die in der Neuen Komödie so bedeutende Sklavenrolle vorweggenommen.


  In der Nachwirkung hat Euripides, sicher wegen seiner großen Nähe zu allgemein-menschlichen Problemen, seine beiden großen Dichterkollegen weit übertroffen. Seine Stücke wurden häufig aufgeführt. Griechische Autoren zitierten ihn gern; so konnte eine umfangreiche Sammlung von Euripides-Fragmenten aus vielen nicht erhaltenen Tragödien hergestellt werden. Auch römische Schriftsteller wie Seneca und Vergil ließen sich zu selbstständigen Neugestaltungen euripideischer Tragödien anregen. In der Neuzeit inspirierten Tragödien des Euripides in der französischen und deutschen Klassik Schriftsteller wie Pierre Corneille und Jean Racine, Friedrich Schiller und Johann Wolfgang von Goethe zu neuen Gestaltungen und bis heute ist die Euripides-Rezeption vielfältig fruchtbar.


  DIE WICHTIGSTEN WERKE DES EURIPIDES


  
    Alkestis (438 v. Chr.)


    Medea (431 v. Chr.)


    Die Herakliden (430 v. Chr.)


    Hippolytos (428 v. Chr.)


    Andromache (um 428 v. Chr.)


    Hekabe (um 425 v. Chr.)


    Herakles (um 420 v. Chr.)


    Die Troerinnen (415 v. Chr.)


    Elektra (um 413 v. Chr.)


    Helena (412 v. Chr.)


    Iphigenie in Tauris (um 412 v. Chr.)


    Die Phönikierinnen (um 408 v. Chr.)


    Orest (408 v. Chr.)


    Iphigenie in Aulis; Die Bakchen (um 406 v. Chr.)

  


  THUKYDIDES


  


  PIONIER DER POLITISCHEN GESCHICHTSSCHREIBUNG


  Mit einem einzigen, dazu noch unvollständigen Werk eroberte der Athener Thukydides eine Spitzenposition unter den antiken Historikern. Seine »Geschichte des Peloponnesischen Krieges« setzte völlig neue, zum Teil bis heute gültige wissenschaftliche Maßstäbe. Er forderte einen kritischen Umgang mit den Quellen, suchte nach den bewegenden Kräften der Geschichte und stellte die Frage nach dem Nutzen der Beschäftigung mit der Vergangenheit.


  
    um 460 v. Chr.


    Geburt in Athen


    424 v. Chr.


    nahm als Flottenkommandant am Peloponnesischen Krieg teil und wurde verbannt


    404 v. Chr.


    vermutlich Aufhebung der Verbannung und Rückkehr nach Athen


    nach 400 v. Chr.


    Tod

  


  Thukydides war etwa 35 Jahre alt, als sein Leben eine entscheidende Wende nahm. Während des Peloponnesischen Kriegs kommandierte er im Winter 424/423 v. Chr. als Stratege einen athenischen Flottenverband in der nördlichen Ägäis. Sein Auftrag lautete, die wichtige Hafenstadt Amphipolis in Thrakien gegen den Rivalen aus Sparta zu verteidigen. Doch der spartanische Feldherr Brasidas kam ihm zuvor. Auf dem Landweg war er über das mittlere Griechenland und Thessalien nach Norden marschiert. Ehe Thukydides mit seinen Schiffen von der Insel Thasos aus den Hafen von Amphipolis erreichen konnte, waren die Bewohner der Stadt bereits auf die Seite des Brasidas gewechselt. Mit erfolglosen Militärführern pflegten die Athener nicht sonderlich schonend umzugehen. In Abwesenheit wurde Thukydides seines Amtes enthoben und in die Verbannung geschickt, mit der Maßgabe, seine Heimatstadt nicht mehr zu betreten.


  DER PELOPONNESISCHE KRIEG


  Auf diese Weise ins politische Abseits gestellt, wandelte sich Thukydides vom aktiven Kriegsteilnehmer zum kritischen historischen Begleiter jenes Geschehens, das damals die gesamte griechische Welt bewegte. Im Jahre 431 v. Chr., sieben Jahre vor dem Scheitern des Thukydides bei Amphipolis, brach der Peloponnesische Krieg aus. So nannte man später die große militärische Auseinandersetzung um die Vorherrschaft in Griechenland zwischen den Großmächten Athen und Sparta und deren jeweiligen Verbündeten. Insgesamt 27 Jahre lang dauerte dieser von beiden Lagern erbittert geführte Krieg, der im Jahr 404 v. Chr. mit der Kapitulation Athens endete. Die Schauplätze reichten von Kleinasien bis nach Sizilien. Durch seine ausführliche Beschreibung, Kommentierung und Analyse des von ihm selbst miterlebten Peloponnesischen Krieges, wurde Thukydides zu einem der bedeutendsten Historiker, den die Antike hervorgebracht hat. Seine »Geschichte des Peloponnesischen Krieges« gehört bis heute zu den Klassikern der Geschichtsschreibung.


  HERKUNFT UND FAMILIE


  In einem bemerkenswerten Kontrast zu seinem großen Ansehen als Historiker steht die geringe Menge an Informationen, die über das Leben des Thukydides vorliegen. Angewiesen ist man bei der Rekonstruktion seines Lebens im Wesentlichen auf persönliche Bemerkungen in seinem eigenen Geschichtswerk. Dazu kommen wenig zuverlässige Berichte vor allem aus der Spätantike, die im Gegensatz zu ihrem Thema, dem Historiker Thukydides, wenig Wert auf Seriosität und Glaubwürdigkeit legten. Sein Geburtsdatum wird auf etwa 460 v. Chr. angesetzt. Das schließt man zum einen aus dem Umstand, dass das Mindestalter für die Bekleidung des Amtes des Strategen, das Thukydides 424 v. Chr, ausübte, in Athen in der Regel bei 30 Jahren gelegen hat. Zum anderen behauptet Thukydides in seinem Buch, er habe schon gleich bei Kriegsbeginn 431 v. Chr. mit seinen Aufzeichnungen begonnen, weil er ahnte, dass dieser Krieg zwischen Athen und Sparta bedeutender werden würde als alle früheren Kriege. Glaubt man dem, muss er 431 v. Chr. bereits alt genug gewesen sein, um über die Fähigkeit zur Einsicht in politische und militärische Zusammenhänge zu verfügen.


  Gesellschaftlich gehörte die Familie des Thukydides zum Hochadel von Athen. Vom Vater Oloros her bestanden auch verwandtschaftliche Beziehungen zu jenem thrakischen Raum, in dem Thukydides 424 v. Chr. sein persönliches Desaster erlebte. Hier besaß die Familie als wesentliche Quelle ihres Reichtums die Nutzungsrechte für Goldbergwerke. Diese üppigen Einkünfte verschafften Thukydides die finanzielle Freiheit, die ihm später eine unabhängige Tätigkeit als Historiker erlaubte. Verwandt war die Familie auch mit einigen Größen der athenischen Politik, etwa mit Miltiades, dem Helden von Marathon, oder mit Kimon, einem der führenden Vertreter der Aristokratie und Förderer eines spartafreundlichen Kurses. Trotz dieser adligen Herkunft zeigte Thukydides gewisse Sympathien für die demokratische Verfassung, die in Athen seit dem Ende des 6. Jahrhunderts v. Chr. galt und die während seiner Zeit noch weiter ausgebaut wurde. Besonders schätzte er – im Widerspruch zur traditionell konservativen Ausrichtung seiner Familie – die Politik des Perikles, der damals zweifellos die wichtigste und einflussreichste Persönlichkeit auf der politischen Bühne in Athen war. Auch Perikles trieb zwar die demokratische Entwicklung voran, doch allein wegen des Umstandes, dass er 15 Jahre lang ununterbrochen das Strategenamt ausgeübt hatte, verfolgten viele Athener seine Politik mit Argwohn. Thukydides aber sah die Dinge anders als diese Kritiker. Berühmt ist die von ihm durchaus positiv gemeinte Einschätzung der athenischen Verfassung, wonach Athen nur dem Namen nach eine Demokratie, in Wahrheit aber die »Herrschaft des ersten Mannes«, nämlich die des Perikles, gewesen sei.


  Als 431 v. Chr. der große Krieg gegen die Spartaner ausbrach, war es auch folgerichtig jener Perikles, der die Taktik bestimmte. Während es den Spartanern darum ging, die Vormacht der Athener zu brechen und den von ihnen beherrschten griechischen Stadtstaaten Freiheit und Autonomie zurückzugeben, war Perikles auf die Bewahrung der bestehenden politischen und militärischen Kräfteverhältnisse aus. Da Athen zu Lande unterlegen, zur See aber beherrschend war, wählte er eine im Wesentlichen defensive Taktik, was dazu führte, dass die Spartaner unter ihrem König Archidamos in Attika einfielen, die Felder verwüsteten, militärisch jedoch wenig erreichten, da Perikles die gesamte Bevölkerung in der stark befestigten Stadt Athen versammelt hatte. Inzwischen suchte die athenische Flotte die Küsten des Peloponnes heim und zermürbte so die Gegner. Doch dann brach im überfüllten Athen eine verheerende Seuche aus, der viele Menschen, unter anderem auch Perikles, zum Opfer fielen. Thukydides, zu diesem Zeitpunkt ebenfalls in Athen, hatte das Glück, die Katastrophe zu überleben. In seinem Geschichtswerk hat er die Ausbreitung der Seuche und die Leiden der Menschen in höchst eindringlicher Weise beschrieben und ist dabei auch auf sein eigenes Schicksal eingegangen, indem er betont, dass er selber von der Krankheit betroffen gewesen sei.


  KIMON


  (* UM 510, † UM 449)


  
    Kimon, ein Verwandter des Thukydides und Sohn des attischen Staatsmannes und Feldherrn Miltiades, der 490 v. Chr. in der Schlacht bei Marathon gesiegt hatte, war seit 478 v. Chr. Stratege der attischen Flotte und siegte 466 v. Chr. am Eurymedon über die Perser. Wegen seiner spartafreundlichen Politik wurde er 461 v. Chr. verbannt, aber schon 451 v. Chr. zurückgerufen. Er fiel 449 v. Chr. bei dem Versuch, Zypern von den Persern zurückzuerobern.


    Der Kallias-Friede – fälschlich auch Kimonischer Friede genannt – wurde durch den Athener Kallias herbeigeführt und bezeichnet den nach Kimons Tod zwischen Athen und den Persern 449/448 v. Chr. geschlossenen Frieden.


    Dieser sah die Autonomie der kleinasiatischen Griechenstädte, das Fernhalten der persischen Kriegsflotte von der Ägäis und den athenischen Verzicht auf weitere Angriffe gegen Persien vor.

  


  HISTORISCHE ARBEIT IM EXIL


  Mag Thukydides, wie er selbst bekundet, also bereits beim Ausbruch des Peloponnesischen Krieges mit der Arbeit an seinem Geschichtswerk begonnen haben, so verschaffte ihm doch erst der erzwungene Abschied aus der Politik nach den Ereignissen bei Amphipolis die Möglichkeit zu umfangreichen Recherchen. »Ich habe den Krieg ganz miterlebt«, teilt er in seinem Buch mit, »alt genug zum Begreifen und mit voller Aufmerksamkeit, um Genaues zu wissen, und musste nach meinem Feldzug bei Amphipolis als Verbannter 20 Jahre lang mein Land meiden.« Diese für den Politiker Thukydides fatale Situation war aus der Sicht des Historikers Thukydides ein Glücksfall: »Ich war also wegen der Verbannung auf beiden Seiten, auch auf der der Spartaner, und konnte auf diese Weise bequem Näheres erfahren.« Wo genau sich Thukydides in den Jahren bis zum Ende des Krieges aufgehalten hat, ist unbekannt. Seine eigene Aussage, er sei Selbsterlebtem und Nachrichten von anderen mit aller erreichbaren Genauigkeit bis ins Einzelne nachgegangen, wird von modernen Historikern als Hinweis gewertet, dass Thukydides während des Krieges viel unterwegs war, um Material zu sammeln und zu überprüfen. Vermutlich hielt er sich aber vorwiegend in seinen thrakischen Besitzungen auf, wobei allerdings die Nachricht in einer spätantiken Thukydides-Biografie, er habe dort unter einer Platane gesessen und an seinem Buch geschrieben, wohl das Produkt einer allzu idyllischen Vorstellung von historischer Arbeit gewesen sein dürfte.


  VOM SINN DER BESCHÄFTIGUNG MIT GESCHICHTE


  Im Übrigen ist es eine bis heute nicht geklärte Frage, wie Thukydides seine Arbeit organisiert hat. Immerhin stand er vor der grundsätzlichen Schwierigkeit, nicht über eine lange vergangene Epoche, sondern über die Geschichte seiner eigenen Zeit zu schreiben. Entweder hat er sein Werk parallel zu den Ereignissen verfasst, oder er hat es erst nach dem Ende des Krieges, in Kenntnis seines Ausganges, aufgrund der während des Krieges angestellten Recherchen bearbeitet. Auf jeden Fall stellt Thukydides in dem zeitgeschichtlichen Werk über den die damalige griechische Welt erschütternden Krieg ein bis dahin unbekanntes Niveau an historischer Erkenntnis unter Beweis. Zwar bietet er auch eine Darstellung der wichtigsten Daten und Fakten, wobei er den Stoff chronologisch nach Jahren ordnet und dabei, entsprechend den Praktiken der antiken Kriegsführung, jeweils zwischen den ereignisreichen Vorgängen des Sommers und den ruhigeren Verhältnissen des Winters unterscheidet. Doch seinen Rang als Historiker verdankt er vor allem der Fähigkeit, über die Ebene der reinen Faktenvermittlung hinaus nach der übergeordneten Bedeutung der Ereignisse zu forschen. Mit den dabei entwickelten Methoden ist er zum Pionier der wissenschaftlichen Geschichtsschreibung geworden.


  
    ›Das erste Blatt des Thukydides ist der einzige Anfang aller wahren Geschichte.‹


    David Hume

  


  Gleich zu Anfang des Werkes hat Thukydides in den so genannten Methodenkapiteln seine geschichtstheoretischen Prinzipien dargelegt. Oberstes Gebot ist für ihn die historische Wahrheit. Nicht ein »Prunkstück für das einmalige Hören«, sondern ein »Besitz für alle Zeiten« sollte ein Geschichtsbuch nach Thukydides im Idealfall sein. Das ist eine indirekte Kritik an seinem Vorgänger Herodot, der nach der Meinung des Thukydides in der Art eines Dichters eher nach dem Beifall des Publikums gestrebt und darüber die wirkliche Berufung des Historikers vergessen habe. Tatsächlich gibt es in der Präsentation des Materials erhebliche Unterschiede zwischen diesen beiden Größen der griechischen Geschichtsschreibung. Während Herodot in seiner Darstellung der Kriege der Griechen gegen die Perser auch der Kultur, dem Alltag, der Religion und der Geographie breiten Raum gewidmet hat, beschränkt sich Thukydides strikt auf die politischen und militärischen Ereignisse, zu deren Einordnung er aber alle verfügbaren Hintergrundinformationen verwendet. Allein die Kenntnis von Tatsachen kann nach seiner Auffassung dem Menschen Nutzen bringen.


  In weiser Selbsterkenntnis ahnte Thukydides, dass sein Werk vom literarischen Anspruch her nicht als Meisterleistung beurteilt werden würde. Mit Blick auf das bei den Griechen übliche Verfahren, Literatur mündlich vorzutragen, sagt er zu den Erfolgsaussichten: »Zum Zuhören wird diese undichterische Darstellung vielleicht wenig ergötzlich erscheinen.« Doch gleich darauf formuliert er in einem kurzen Satz sein berühmt gewordenes und immer wieder zitiertes geschichtsphilosophisches Bekenntnis: »Wer aber das Gewesene klar erkennen will und damit auch das Künftige, das wieder einmal, nach der menschlichen Natur, gleich oder ähnlich sein wird, der mag diese Darstellung so für nützlich halten und das soll mir genug sein.« Weil der Mensch sich von seiner Natur her niemals ändert, verläuft auch die Geschichte in immer gleichen Bahnen. Der Nutzen der Beschäftigung mit der Geschichte liegt also nicht darin, dass man aus ihr lernen kann, wie man es zukünftig besser machen soll. Vielmehr stellt die Kenntnis der Geschichte das Rüstzeug zur Verfügung, um sich durch die Vergangenheit in der Gegenwart und in der Zukunft zurechtzufinden. Als er die Geschichte des Peloponnesischen Krieges schrieb, gab sich Thukydides also nicht der Illusion hin, die Menschen damit von künftigen Kriegen abhalten zu können, denn nach seiner Überzeugung gehört auch der Krieg zur menschlichen Natur. Sein Anspruch lag allein darin, den Menschen über das Wesen von Kriegen die Augen zu öffnen. Überaus fortschrittlich und für viele Zeitgenossen sicherlich schockierend war in diesem Zusammenhang, dass Thukydides, ganz im Gegensatz zu seinem Vorgänger Herodot, die Götter als geschichtsbestimmende Mächte ausschaltete. Es ist der Mensch – und besonders dessen Streben nach Macht –, der die Geschichte lenkt und der demzufolge auch die Verantwortung für alles Geschehen zu tragen hatte.


  THUKYDIDES’ STIL


  
    Obwohl Thukydides’ Stil schwierig ist, hat er im Altertum großen Anklang gefunden. Seine Darstellung wurde fortgesetzt von Xenophon, Theopompos und Kratippos. Sallust und Tacitus haben Elemente seiner andeutenden Knappheit übernommen.


    In der Neuzeit war er unter anderem für Thomas Hobbes, David Hume, Thomas Macaulay und Leopold von Ranke von Bedeutung; für Friedrich Nietzsche war Thukydides der »echteste« Grieche.


    Das abgebildete Papyrusfragment eines antiken Geschichtsbuches setzt vermutlich den Text des Thukydides fort. Mehrere Bruchstücke dieses Werkes tauchten seit Anfang des 20. Jahrhunderts in Oxyrhinchos in Oberägypten auf.

  


  ANLÄSSE UND URSACHEN


  Scharfsinnig hat Thukydides erkannt, wie es überhaupt zu dem Krieg zwischen Athen und Sparta kommen konnte. Dabei half ihm die von ihm entwickelte, grundlegende Unterscheidung zwischen den Anlässen und den Ursachen. Wirklich entscheidend war nach seiner Analyse »das Wachstum Athens, das die erschreckten Spartaner zum Kriege zwang«. Thukydides sah ganz klar, dass die Wurzeln des Konflikts in dem 50 Jahre zuvor errungenen Sieg über die Perser lagen. Bis dahin war Sparta die unangefochtene Führungsmacht in Griechenland gewesen. Da die Athener aber mit ihrer Flotte wesentlich zu der Niederlage der Perser beigetragen hatten, wurden ihre Ansprüche und ihr Einfluss in der griechischen Staatenwelt immer größer. Um ihr Gesicht, auch und vor allem bei den eigenen Bündnispartnern, zu wahren, mussten die Spartaner aktiv werden. Weil er diese Hintergründe so klar durchschaute, behandelte Thukydides daher nicht nur die 27 Jahre des Peloponnesischen Krieges, sondern auch jene 50 Jahre, in denen sich der machtpolitische Gegensatz zwischen den Kontrahenten Athen und Sparta ausbildete.


  DIE BEDEUTUNG DER REDEN


  An seine eigene Forderung, historisch genau zu arbeiten, hat sich Thukydides selbst in vorbildlicher Weise gehalten. Für den heutigen Leser bisweilen ermüdend, reiht er bei der Beschreibung des Krieges eine fast unübersehbare Anzahl von Fakten aneinander und erwähnt in seinem Streben nach Perfektion auch Ereignisse, die man für entbehrlich halten möchte. Doch aufgewogen wird dies durch eine ganze Reihe von Passagen, die als Höhepunkte der Geschichtsschreibung schlechthin gelten. Dazu gehören insbesondere die vielen wörtlich wiedergegeben Reden von Politikern und Feldherrn. Von anderen Historikern der Antike in der Regel als bloße Stilelemente in die Darstellung eingefügt, dienen sie bei Thukydides vielmehr als wirkliche geschichtliche Dokumente. Dabei ist er ehrlich genug zuzugeben, dass es nicht leicht war, die wörtliche Genauigkeit wiederzugeben »sowohl für mich, wo ich selber zuhörte, wie auch für meine auswärtigen Gewährsleute«. In einer etwas gewundenen, aber salomonischen Formulierung erhebt er den Anspruch, die Reden »in möglichst engem Anschluss an den Gesamtsinn des wirklich Gesagten« zitiert zu haben. Zu den rhetorischen Glanzstücken gehört die Rede, die Perikles im ersten Kriegswinter zu Ehren der gefallenen Athener gehalten hat. Sie wird von Thukydides, aus dem Munde des von ihm verehrten Perikles, zu einem einzigen Loblied auf den Staat und die Kultur Athens gestaltet.


  Das Werk des Begründers der wissenschaftlichen Geschichtsschreibung ist ein Torso geblieben. Die letzten Jahre des Krieges hat Thukydides nicht mehr in seine Darstellung einbringen können. Die Erzählung reicht nur bis zum Jahr 411 v. Chr. und bricht dort mitten im Satz ab. Die wahrscheinlichste Erklärung dürfte sein, dass der Autor vor Vollendung des Werkes gestorben ist. Wie er seine letzten Lebensjahre verbracht hat, ist wiederum nur sehr unzureichend überliefert. Nach der Kapitulation Athens im Jahre 404 v. Chr. durfte er, 20 Jahre nach seiner Verbannung, vermutlich wieder in seine Heimatstadt zurückkehren. Politisch trat er nicht wieder in Erscheinung; möglicherweise war er mit der endgültigen Abfassung und der Redaktion des Werkes über den zu Ende gegangenen Krieg beschäftigt.


  DIE » GESCHICHTE DES PELOPONNESISCHEN KRIEGES«


  
    Thukydides gelang in seinem unter dem – vermutlich nicht von ihm stammenden – Titel »Geschichte des Peloponnesischen Krieges« erschienenen monumentalen, wenngleich unvollendeten Werk eine unparteiische Darstellung der historischen Vorgänge, die weit über einen chronologischen Bericht hinausgeht.


    Die Schilderung der Ereignisse und ihrer Vorgeschichte ist überall auf Tatsachen bedacht, verwendet Augenzeugenberichte, Ergebnisse aus sprachlichen, ethnologischen sowie archäologischen Befunden und zieht auch Urkunden heran. Die Hintergründe des Geschehens entwickelt der Autor in den Reden der Hauptakteure, die er wortgetreu wiederzugeben versucht.


    Thukydides gilt damit als Begründer der politischen Geschichtsschreibung. Statt der Götter bestimmen die Natur des Menschen, besonders sein Machtstreben, und der Zufall den Gang der Geschichte. Die analytische Unterscheidung zwischen den Anlässen und den wirklichen Ursachen historischer Geschehnisse blieb bis heute für die Geschichtswissenschaft verbindlich.

  


  DER MELIER-DIALOG


  
    Ein Meisterstück der von Thukydides in seinem Werk nachgedichteten Reden ist der berühmte Melier-Dialog.


    416 v. Chr. zogen die Athener gegen die Insel Melos, die sich bis dahin geweigert hatte, sich den Athenern zu unterwerfen. Die Verhandlungen um die Übergabe der Insel hat Thukydides in einen Dialog zwischen den athenischen Gesandten und den Verantwortlichen von Melos gekleidet.


    Mit schonungsloser Offenheit zeigt er hier auf, wie sich die Athener auf das Naturrecht des Stärkeren beriefen. Ihre Argumentation untermauert die Auffassung des Thukydides, wonach das letzte und wichtigste Motiv bei allem Handeln, sei es von Menschen, sei es von Staaten, das Streben nach Macht sei.

  


  Gestorben ist er nach 400 v. Chr., vemutlich 396, etwas über 60 Jahre alt. Um die Frage, auf welche Weise der bedeutende Historiker gestorben ist, ranken sich seit der Antike viele Gerüchte. Manche wollen von einem Tod in Thrakien, andere in Italien wissen. Einige sagen, er sei bei einem Schiffsunglück ums Leben gekommen, andere behaupten, er sei bald nach seiner Rückkehr nach Athen ermordet worden. Es entbehrt nicht einer gewissen Ironie, dass ausgerechnet über Leben und Tod jenes Historikers, der die Genauigkeit zur obersten Maxime seines Schaffens erklärt hatte, so viel Ungewissheit besteht.


  ARISTOPHANES


  


  KOMÖDIENDICHTER DER ANTIKE


  Als Goethe den griechischen Komödiendichter Aristophanes als einen »ungezogenen Liebling der Grazien« bezeichnete, lobte und kritisierte er zugleich dessen respektlosen Umgang mit den Göttern und der Welt. Durch seine Werke, die zu einem großen Teil in der Zeit des Krieges der Athener gegen die Spartaner entstanden, wurde er zum Begründer der politischen Komödie. Mehrfach preisgekrönt, hat er gegen Ende seines Lebens, unter dem Eindruck der Krisen der Zeit, der Politik den Rücken gekehrt.


  
    um 445 v. Chr.


    Geburt


    425 v. Chr.


    »Die Acharner«


    411 v. Chr.


    »Lysistrate«


    405 v. Chr.


    »Die Frösche«


    388 v. Chr.


    »Plutos«


    um 385 v. Chr.


    Tod in Athen

  


  Alljährlich in den Monaten März und April fand in Athen ein gesellschaftlich und kulturell erstrangiges Ereignis statt – das Frühjahrsfest zu Ehren des Gottes Dionysos. In seinem Rahmen wurden von staatlicher Seite regelmäßig große Wettbewerbe für die Dichter von Tragödien und auch von Komödien veranstaltet, bei denen sich jeweils fünf Autoren von Komödien mit ihren Werken dem Theaterpublikum und einer kritischen Jury stellten, deren Aufgabe es war, den Sieger zu ermitteln. Eine weitere Gelegenheit, als Künstler auf sich aufmerksam zu machen, hatten die Dichter auch zu Beginn eines jeden Jahres, wenn im Januar oder im Februar die so genannten Lenäen auf dem Programm standen, ebenfalls ein Dionysosfest mit allerdings viel älteren Ursprüngen. Der Zusammenhang mit den Festen des Weingottes Dionysos war dadurch gegeben, dass die Anfänge der griechischen Komödie einen engen Bezug zu dessen Kult aufwiesen. Nach der geläufigsten Deutung war die »komodia«, wie die griechische Bezeichnung lautet, eigentlich ein Gesang anlässlich eines »komos«, eines dionysischen Umzuges. Seit 486 v. Chr. übernahm dann in Athen der Staat die Regie und machte aus den Komödien einen als Wettbewerb gestalteten Bestandteil des offiziellen Festprogramms zunächst der Dionysien und später auch der Lenäen.


  FRÜHER ERFOLG


  Im Jahre 425 v. Chr. gewann ein sehr junger, bis dahin noch nicht sehr bekannter Autor namens Aristophanes den ersten Preis bei den Lenäen mit einem Stück, das den Titel »Die Acharner« trug. Zwei Jahre zuvor hatte er mit einem »Daitales« (Schmausbrüder) genannten, heute nicht mehr erhaltenen Werk debütiert. Ein Jahr darauf stellte er sich mit seinen ebenfalls verloren gegangenen »Babyloniern« erneut dem öffentlichen Urteil und belegte nach, allerdings ungesicherten, antiken Berichten schon damals einen ersten Platz in der Konkurrenz der Komödiendichter. Der Durchbruch aber gelang dem etwa 25-jährigen Dichter mit den »Acharnern«. Er besiegte dabei unter anderem einen berühmten Kollegen namens Eupolis, der in den folgenden Jahren zu seinem schärfsten Konkurrenten beim Kampf um die Gunst des athenischen Publikums werden sollte und dessen Konkurrenz ihn zu stets neuen Höchstleistungen anspornte. Die Rivalen ließen keine Gelegenheit aus, um sich in ihren Stücken versteckt oder offen gegenseitig zu attackieren.


  Bis zu seinem Tod, der angesichts fehlender biografischer Quellen nur ungefähr auf die Zeit kurz nach 385 v. Chr. angesetzt werden kann, war Aristophanes eine der dominierenden Figuren der Theaterszene von Athen. An Ruhm stand er seinen dem ernsteren Metier der Tragödie verpflichteten Zeitgenossen Sophokles und Euripides in nichts nach. Bei der breiten Masse des Publikums dürfte der um 445 v. Chr. als Sohn eines Philippos in der zu Athen gehörigen Gemeinde Kydathenaion geborene Dichter wegen der leichteren Verträglichkeit und auch wegen des häufig derben Witzes seiner komödiantischen Stoffe sogar noch beliebter gewesen sein. Zudem war er ungemein fleißig: Etwa 40 Komödien soll er in seinem äußerst produktiven Künstlerleben geschrieben haben, von denen allerdings nur noch elf vollständig erhalten sind. Da zwischen dem Erstling von 427 v. Chr. und dem letzten bekannten Stück, das 388 v. Chr. aufgeführt wurde, 39 Jahre liegen, hat er rein statistisch in jedem Jahr anlässlich der Dionysien etwa eine Komödie verfasst.


  DER DICHTER EUPOLIS


  (* 445, † UM 412 V. CHR.)


  
    Der heute weitgehend vergessene griechische Dichter Eupolis war neben Kratinos und Aristophanes einer der bedeutendsten Vertreter der griechischen Komödie. Horaz zufolge »nahmen [sie] sich die Freiheit, jeden, den böse Sitten oder Übeltaten der Ahndung würdig machten, auf die Bühne zu stellen«. (Dionysos-Theaters in Athen, Holzstich nach einer Zeichnung von Josef Buehlmann; 1879).


    Eupolis trat schon mit 17 Jahren als Dichter auf und errang sieben Mal den Sieg bei den Lenäen, den griechischen Dichterwettkämpfen. Den wenigen überlieferten Fragmenten nach zu urteilen, versuchte er dem Verfall der politischen und gesellschaftlichen Sitten durch Satire entgegenzuwirken.


    Die Zeitgenossen rühmten Eupolis’ Erfindungsgabe, seinen ungezwungenen Witz und die kunstvolle und reine Sprache seiner vermutlich 20 Stücke, die nur in Fragmenten erhalten sind.

  


  Die Persönlichkeit des Aristophanes liegt weitgehend im Dunkeln. Verzichtet man auf jegliche Spekulation, so gibt es nur äußerst spärliche konkrete und zuverlässige Angaben über sein Leben. Man weiß, dass der Dichter verheiratet war und aus dieser Ehe zwei Söhne, Aratos und Philippos, stammten, die ebenfalls als, allerdings weitaus weniger erfolgreiche, Komödiendichter tätig waren. Einmal hat Aristophanes wohl auch ein politisches Amt bekleidet. In schon vorgerücktem Alter kam er einer bürgerlichen Pflicht im demokratischen Athen nach und wurde Prytane, Mitglied der einflussreichen Ratsversammlung. Da diese knappen Fakten kaum geeignet sind, ein Profil des Menschen Aristophanes zu entwerfen, bleibt als einzige Möglichkeit, um etwas über seinen Charakter und seine Einstellung zu erfahren, nur das Studium und die Interpretation seiner Werke.


  
    ›Ohne ihn gelesen zu haben, lässt sich kaum wissen, wie dem Menschen sauwohl seyn kann.‹


    Hegel über Aristophanes

  


  KOMÖDIEN VOR DEM HINTERGRUND DES PELOPONNESISCHEN KRIEGS


  Viel besser ist es um das Wissen über die Zeit, in der Aristophanes gelebt und gewirkt hat, bestellt. Als er um die Mitte des 5. Jahrhunderts v. Chr. zur Welt kam, war seine Heimatstadt Athen der politische und kulturelle Mittelpunkt von Griechenland. Perikles, über viele Jahre hinweg die maßgebliche Figur in der Demokratie der Athener, verfolgte einen Kurs der außenpolitischen Stärke. Längst hatte Athen den alten Rivalen Sparta überflügelt. Gleichzeitig sorgte Perikles dafür, dass Athen auch zu einer Hochburg von Wissenschaften und Künsten wurde.


  Dann aber zogen dunkle Wolken am Himmel auf. Aristophanes war etwa 20 Jahre alt, als 431 v. Chr. die als Peloponnesischer Krieg bezeichnete militärische Auseinandersetzung zwischen Athen und Sparta ausbrach, die sein dichterisches Wirken nachhaltig prägen sollte. Der Krieg endete erst 404 v. Chr., nach 27 Jahren, und er brachte den Zusammenbruch der athenischen Vormachtstellung in Griechenland. In eben diesen 27 Jahren schrieb Aristophanes die meisten seiner Komödien, bei denen es sich demnach um in Kriegszeiten entstandene künstlerische Werke handelt.


  Aristophanes hat, anders als Autoren späterer Zeiten, die unter ähnlichen äußeren Bedingungen zu arbeiten gezwungen waren, den Krieg und die durch diesen hergestellten Zustände nicht aus seinen Stücken ausgeblendet, etwa um den Menschen Ablenkung von der harten Realität des Kriegsalltags zu verschaffen. Ganz im Gegenteil hat er den selbst miterlebten Krieg zum Hauptthema seiner Werke gemacht. Aristophanes wurde auf diese Weise zum Gründervater der »politischen« Komödie in dem Sinne, dass er sich mit Stoffen befasst hat, die die »Polis«, wie die Griechen den Staat bezeichneten, betrafen. Das zeigt sich gleich in dem ersten erhaltenen Werk, den »Acharnern«. Dass er damit den ersten Preis bei den Lenäen gewann, zeigt, wie sehr er den Nerv und die Empfindungen des Publikums und der Juroren getroffen hatte. Schon hier bediente er sich auch jener dramaturgischen Techniken, die sein gesamtes Schaffen auszeichneten. So war es eine seiner komödiantischen Spezialitäten, die Helden seiner Stücke mit grotesken oder utopischen Ideen akute und den Zuschauern wohlvertraute Missstände in Politik und Gesellschaft beseitigen zu lassen.


  In den »Acharnern« ist dies ein einfacher Bauer namens Dikaiopolis, was wörtlich übersetzt »gerechter Bürger« heißt und die Gewohnheit des Dichters illustriert, den Akteuren beziehungsreiche Namen zu geben. In dieser im sechsten Jahr des Peloponnesischen Krieges aufgeführten Komödie wird Dikaiopolis zum Sprachrohr der Kriegsmüdigkeit, die sich inzwischen auch in Wirklichkeit bei den von mehreren Beutezügen der Spartaner und einer verheerenden Seuche geplagten Bewohnern von Athen eingestellt hatte. Enttäuscht von den Politikern, schließt der Bauer einen privaten Frieden mit den Feinden und eröffnet auf der Basis dieser vertraglichen Übereinkunft in Athen eine eigene Handelszone. Er versteht es sogar, die kriegerischen Köhler des Dorfes Acharnai (daher der Name des Stückes) für seine Initiative zu gewinnen.


  DIE KOMÖDIE


  
    Die Komödie ist neben der Tragödie die wichtigste Gattung des europäischen Dramas und bezeichnet die bühnenmäßige Gestaltung komischer Ereignisse mit heiterem Ausgang. Die formale Variationsbreite reicht von der Komödie als Schöpfung spielerischer Poesie und Fantasie über die Komödie als formstrenges Gesamtkunstwerk bis hin zu den derben Formen der Groteske, der Farce sowie der Posse und dem modernen Sketch. Die Thematik ist ebenso variabel und reicht von der Darstellung gesellschaftlicher und politischer Zustände in kritischer oder satirischer Darstellung bis zum erotischen Privatleben, von der Utopie als Gegenbild der Wirklichkeit bis zur Entlarvung des Absurden in der alltäglichen Existenz.


    Die Ursprünge der Komödie liegen im Fruchtbarkeitskult, den Dionysosfeiern mit schwärmenden Umzügen im Frühjahr sowie derben Scherzen und groben verbalen Angriffen auf Einzelne im Publikum, hinzu kamen Streitszenen und Szenenfolgen. Seit 486 v. Chr. wurden die Feiern staatlich organisiert.


    Die attische Schale zeigt Dionysos, den Gott der Fruchtbarkeit und Ekstase, umgeben von seinem Gefolge, den Satyrn (um 490 v. Chr.; Paris, Bibliothèque Nationale).

  


  Dieses komödiantisch gestaltete Plädoyer für den Frieden verbindet Aristophanes mit wirkungsvollen Techniken der Darstellung, die auch alle seine folgenden Stücke prägten. Kennzeichnend ist insbesondere, neben dem Agieren einer weitaus größeren Anzahl von Schauspielern als in der Tragödie – diese kam mit zwei bis drei Akteuren aus –, die Rolle des aus insgesamt 24 Personen zusammengesetzten Chores. Virtuos ging er mit dem die ältere attische Komödie insgesamt auszeichenden Stilmittel der »Parabase« (wörtlich das »Danebentreten«) um. Mitten im Stück wandte sich der Chor oder der Chorführer dem Publikum zu, um einige meist spöttische Kommentare in eigener Sache abzugeben, um seine Meinung über den Dichter kundzutun und um die Handlung zu erläutern. Diese Parabase war streng reglementiert und bestand aus insgesamt sieben einzelnen Teilen.


  In den im folgenden Jahr 424 v. Chr. aufgeführten »Rittern« präsentierte sich der nun bereits etablierte Dichter Aristophanes besonders streitbar. Zielscheibe seiner beißenden Kritik war in diesem Stück Kleon, der nach dem Tod des Perikles führende Politiker in Athen und gegenüber Friedensinitiativen resistente Verfechter eines harten Kriegskurses. Ihn hatte sich Aristophanes offenbar bereits durch das Stück »Die Babylonier« zum Feind gemacht, in der er die Politik Athens gegenüber den Verbündeten kritisiert hatte. Jedenfalls beschwerte sich Kleon damals darüber, der Autor habe auf der Bühne die Autorität Athens und seiner Amtsträger beschädigt. In den »Rittern« bewies Aristophanes, dass er nicht bereit war, sich einschüchtern zu lassen. Erstmals führte er hier auch Regie, hatte an dieser Tätigkeit aber keine Freude und überließ sie künftig wieder Kollegen. Mit scharfem Blick sezierte der Dichter in den »Rittern« die politische Rolle Kleons, der seinen Erfolg vor allem einem hemmungslosen Populismus gegenüber dem »einfachen« Volk verdankte. Dementsprechend stellt ihn Aristophanes als einen barbarischen, korrupten Sklaven dar, der seinen Herrn mit dem abermals beziehungsreichen Namen »Demos« (Volk) völlig in der Hand hat und auch seine Mitsklaven tyrannisiert. Schließlich gelingt es einem noch skrupelloseren Wursthändler, Kleon zu verdrängen. Der Sieger erlebt eine moralische Läuterung, der alte Demos erwacht zu neuer Jugendlichkeit. Wieder gelang es Aristophanes, den Athenern aus dem Herzen zu sprechen, und »Die Ritter« errangen den ersten Platz im Wettbewerb der Lenäen.


  DER POLITIKER KLEON


  († 422 V. CHR.)


  
    Kleon, Gegner des Perikles und schärfster Vertreter der Kriegspartei in Athen, war dem friedensliebenden Aristophanes verhasst. Kleon versuchte 430 v. Chr., nach dem für Athen unglücklichen Beginn des Peloponnesischen Krieges und einer verheerenden Seuche, Perikles durch einen Rechenschaftsprozess zu stürzen. Aber erst nach Perikles’ Tod 429 v. Chr. konnte er die Macht übernehmen. Er soll dann eine Versöhnung mit Sparta verhindert und die Fortsetzung des Krieges bewirkt haben, indem er die Athener über die Stärke der attischen Truppen täuschte.


    Ein Friedensangebot der Spartaner lehnte er 425 v. Chr. ab. Im darauf folgenden Krieg fiel er als Feldherr im Kampf gegen die Spartaner bei Amphipolis 422 v. Chr. Aristophanes porträtierte den Feldherrn in seinem Stück »Die Ritter« als Sklaven, den Aristophanes – der Legende nach – bei der Uraufführung des Stückes selber spielen musste, weil die Furcht vor der Rache des als grausam geltenden Kleon zu groß war.

  


  Auf der Bühne konnte Aristophanes den Widersacher Kleon verschwinden lassen, nicht aber im wirklichen Leben. Der Zorn des Politikers war nach den »Rittern« noch größer geworden. Angeblich strengte er sogar einen Prozess gegen den aus seiner Sicht aufsässigen Dichter an. Dieser aber nahm in seiner nächsten Komödie einen anderen Gegner aufs Korn. Zielscheibe seines Spotts wurden nun die Sophisten, wie man jene Lehrer der Rhetorik und der Philosophie nannte, die im 5. Jahrhundert v. Chr. durch Griechenland reisten und sich für ihre Vorträge bezahlen ließen. »Die Wolken«, 423 v. Chr. bei den Dionysien aufgeführt, ist die Abrechnung des Komödianten mit diesen Intellektuellen, denen er vorwarf, mit ihrem Fragen und ihrem Problematisieren die bewährten Regeln des gesellschaftlichen Lebens aus den Angeln zu heben. Im Zentrum der »Wolken« steht Aristophanes’ berühmter Zeitgenosse, der Philosoph Sokrates – von Aristophanes dabei völlig zu Unrecht als Sophist charakterisiert, aber doch so eindringlich porträtiert, dass der negative Ruf des Sokrates bei weiten Teilen der Bevölkerung künftig verankert war. Er galt seitdem, was auch ein Beweis für die Wirkungsmacht der Komödien des Aristophanes ist, als Vertreter jener »wolkigen« klugen Geister, die sich vom wahren Leben völlig entfernt hätten. Enttäuschend war für den inzwischen erfolgsverwöhnten Dichter, dass er mit seinen »Wolken« bei den Dionysien nur den dritten Platz belegte.


  Gleichwohl setzte er seinen Bühnenfeldzug gegen die Übel von Politik und Gesellschaft fort und nahm in seiner nächsten Komödie, »Die Wespen«, mit dem athenischen Gerichtswesen eine weitere Stütze des Staates ins Visier. Ein letztes Mal nutzte er darin die Chance, seinen Erzfeind Kleon zu attackieren. Dann aber kam der Demagoge im selben Jahr 422 v. Chr., als »Die Wespen« zur Aufführung gelangten, bei einem Feldzug im Norden der Ägäis ums Leben. Aristophanes zeichnet in dieser Komödie die Richterschaft als arrogante, von der eigenen Bedeutung durchdrungene Gruppe und lässt sie den gewöhnlichen Menschen als mit langen Stacheln versehene Wespen gegenübertreten. Die Komödie wurde bei den Lenäen mit dem zweiten Platz prämiert.


  FRIEDENSSEHNSUCHT


  Inzwischen dauerte der Krieg zwischen Athen und Sparta bereits zehn Jahre. 421 v. Chr. schien sich endlich ein Ende der Kämpfe abzuzeichnen. Mit Kleon hatten die Anhänger eines harten Kriegskurses ihren wichtigsten Vertreter verloren. Auf Drängen des gemäßigten Politikers Nikias wurde ein offizieller Friedensvertrag mit Sparta geschlossen. Als die Zeichen bereits auf Ausgleich standen, brachte Aristophanes seine Komödie »Der Frieden« auf die Bühne, mit der er bei den Dionysien den zweiten Platz belegte. Hier wurde die kurz darauf eintretende Wirklichkeit mit für Aristophanes typischen Einfällen vorweggenommen. Das Stück behandelt die Befreiung der Göttin Eirene (»Frieden«), die von Polemos (»Krieg«) eingesperrt wurde. Diese heroische Leistung vollbringt der Bauer Trygaios, der auf einem großen Mistkäfer gen Himmel reist – zugleich eine Parodie mythischer Stoffe wie zum Beispiel des geflügelten Pferdes Pegasus, das seinen Reiter, den Helden Bellerophon, bei dem vermessenen Versuch, gen Himmel zu reiten, abwarf.


  In der realen Welt war der Frieden trügerisch. Die heiße Phase des Krieges hatte sich vorübergehend in einen kalten Krieg verwandelt. Die in dieser Zeit entstandenen Komödien des Aristophanes haben sich nicht erhalten. Bekannt sind erst wieder »Die Vögel«, die im Jahr 414 v. Chr. bei den Dionysien den zweiten Platz belegten. In diesem utopischen Szenarium suchen zwei biedere Athener, Pisthetairos (»Ratefreund«)und Euelpides (»Hoffegut«), die der geschäftig-hektischen Heimat überdrüssig geworden sind, Ruhe und Erholung im »Wolkenkuckucksheim« der Vögel, einer Stadt zwischen Himmel und Erde. Doch mit der Beschaulichkeit ist es bald vorbei. Weil sie eben Menschen und Athener sind, überreden sie die Vögel, ein großes Reich zu begründen. Pisthetairos wird so schließlich zum Herrscher über die Götter und die Welt.


  Während Aristophanes auf diese Weise menschliche Geltungs- und Herrschsucht karikierte, brauten sich am realen griechischen Himmel wieder dunkle Kriegswolken zusammen. Der Konflikt mit Sparta brach erneut aus. Hochfliegende machtpolitische Pläne athenischer Politiker führten in Sizilien zum Desaster. 411 v. Chr. meldete sich Aristophanes gleich mit zwei Stücken zurück: Mit den »Frauen beim Fest der Demeter Thesmophoros« und mit »Lysistrate«, deren jeweiliger Rang ebenso unbekannt ist wie die Gelegenheit, bei der sie der Öffentlichkeit vorgestellt wurden. Ist das erste Werk eine Parodie auf den Tragikerkollegen Euripides, so bietet die »Lysistrate« eine Variante des Aristophanes stets bewegenden Friedensthemas: Unter der Führung von Lysistrate beschließen die Frauen aller am Krieg beteiligten griechischen Städte, sich ihren Männern so lange zu versagen, bis diese sich zum Frieden entschließen. Während in der richtigen Welt der Krieg wieder aufflammte, kommt es in der Komödie des Aristophanes zur Versöhnung und zu einem harmonischen Ende.


  405 v. Chr., im Jahr vor der endgültigen Kapitulation der Athener im Krieg gegen die Spartaner, präsentierte Aristophanes seine Komödie »Die Frösche«, mit der er bei den Lenäen den ersten Platz eroberte. Scheinbar unbeeindruckt von den politischen Wirrnissen nimmt er sich, kurz nach dem Tod des Sophokles und des Euripides, einmal mehr die Tragiker vor. Der Gott Dionysos steigt, begleitet vom Quaken der Frösche, in den Hades hinab, auf der Suche nach geeigneten Kandidaten für die Wiederbesetzung des verwaisten Dichterthrones in Athen. In einem Redewettstreit setzt sich der Altmeister Aischylos gegenüber dem von Aristophanes als gefährlichen Sophisten charakterisierten Euripides durch.


  DER WANDEL


  Die vorletzte bekannte Komödie des Aristophanes, »Die Ekklesiazusen« (»Weibervolksversammlung«), entstand einige Jahre nach dem Ende des Peloponnesischen Krieges, vermutlich um das Jahr 392 v. Chr. Welchen Platz dieses Werk belegte, ist der Nachwelt nicht überliefert. In Abwandlung des Motivs der »Lysistrate« installieren die mit dem Regiment der Männer unzufriedenen Frauen von Athen, nachdem sie, als Männer verkleidet, in einer Volksversammlung einen entsprechenden Beschluss gefasst haben, eine Herrschaft der Frauen. Allerdings verhöhnt der Dichter in dem Stück auch Euripides – die Frauen lässt er über das, was der große griechische Tragiker über sie in seinen Stücken schrieb, zu Gericht sitzen.


  In diesem Werk ist der Wandel des ehemals bissigen und politisch so engagierten Dichters Aristophanes zu einem moderaten, mehr allgemein menschliche Probleme in den Blick nehmenden Autors bereits vollzogen. Offenbar hatten ihn der Krieg und das Versagen der demokratischen Instanzen desillusioniert und des Polemisierens müde gemacht. Vielleicht bedrückte ihn auch, bei allem Erfolg und allem Beifall, die letztliche Machtlosigkeit des das Zeitgeschehen engagiert begleitenden und kommentierenden Künstlers, der ohne wirklichen Einfluss auf die Gestaltung der Verhältnisse in der realen Welt ist.


  Das letzte überlieferte Stück des Aristophanes ist denn auch schon vollends ein Abgesang auf die alte Komödie, äußerlich ablesbar an dem Verzicht auf die Parabase des Chores. 388 v. Chr. konnten sich das Publikum bei der Aufführung des »Plutos« (Der Reichtum) davon überzeugen, dass sich die Zeiten und mit ihnen der Dichter Aristophanes geändert hatten. Ausgangspunkt der Handlung ist die Klage über die ungerechte Verteilung der Reichtümer. Dementsprechend wird Plutos als der personifizierte Reichtum in der Komödie als blind dargestellt. Die Dinge werden aber auch nicht besser, als Plutos auf wundersame Weise wieder sehen kann. So vermittelt der Dichter die ernüchternde Erkenntnis, dass die Armen ihre Armut nur aus eigener Kraft überwinden können.


  Mit Aristophanes starb um 385 v. Chr. auch das Genre der politisch inspirierten antiken Komödie. Die antiken Nachfolger wie der Grieche Menander und die Römer Plautus und Terenz siedelten, wie der Altmeister in seinen späten Jahren, ihre Stoffe im rein privaten Milieu an. Im Mittelalter blieb die Komödie nahezu unbeachtet, erst mit Beginn der Neuzeit erlebte sie eine Wiedergeburt, als William Shakespeare und Molière sie zu neuen Höhepunkten führten.


  DER WETTSTREIT


  
    Aristophanes’ Komödie »Die Frösche« gipfelt im Wettstreit zwischen den beiden großen antiken Tragödiendichtern Aischylos und Euripides. Dabei nahm Aristophanes kein Blatt vor den Mund, wie ein Blick in das Stück zeigt. Euripides sagt darin: »Ich kenne ihn […] den Urwalddichter, den anmaßenden Gesellen mit seinem zügellosen, unbeherrschten Mundwerk, dieses ungesellige Prunkwortbündel!« Daraufhin erwidert Aischylos: »… Das sagst du mir, du Lappalienbreittreter, du Bettlerdichter und Lumpenflicker?«

  


  VERGIL


  


  DER RÖMISCHE DICHTERFÜRST


  Mit der »Aeneis« schuf der Dichter Vergil das Nationalepos der antiken Römer. Zuvor hatte er sich bereits mit Hirtengedichten und einem Buch über das Landleben einen Namen gemacht.


  Von der römischen Kaiserzeit bis zum Barock galt er als höchster Maßstab für Dichtung überhaupt. So entfaltete sich etwa die Epik des 1. Jahrhunderts n. Chr. in ständiger Auseinandersetzung mit seinem Hauptwerk, der »Aeneis«, im Mittelalter wurde der Dichter sogar zum Zauberer, um den sich wundersame Erzählungen rankten.


  
    15. 10. 70 v. Chr.


    Geburt in Andes (heute Pietole, bei Mantua)


    zwischen 50 und 55 v. Chr.


    Ankunft in Rom


    etwa 42 v. Chr.


    Aufnahme in den Kreis des Maecenas


    42–39 v. Chr.


    »Bucolica«


    37–29 v. Chr.


    »Georgica«


    ab 29 v. Chr.


    »Aeneis«


    21. 9. 19 v. Chr.


    Tod in Brundisium

  


  Als einer der größten Dichter, den die Antike überhaupt hervorgebracht hat, stand Vergil von Anfang an im Mittelpunkt des Interesses. Wegen seiner anhaltenden Berühmtheit wetteiferten schon zu seinen Lebzeiten, vor allem aber nach seinem Tod, mehr oder minder seriöse Biografen um die Präsentation von Einzelheiten, um den sehnlichen Wunsch eines gebildeten Publikums erfüllen zu können, möglichst viel über den bedeutenden Vergil zu erfahren. Dank dieser Bemühungen ist er nicht nur als Schriftsteller, sondern auch als Individuum wesentlich besser bekannt als die meisten seiner antiken Dichterkollegen. Ist man bei diesen in der Regel darauf angewiesen, aus ihren Werken mühsam Rückschlüsse auf die Lebensumstände zu ziehen, so haben die antiken Vergil-Biografen den modernen Forschern viel Arbeit abgenommen und in aller, mitunter sogar etwas übertriebener, Ausführlichkeit die verschiedensten Facetten seiner Persönlichkeit ausgeleuchtet.


  Die glaubwürdigste Version stammt aus dem 4. Jahrhundert n. Chr. und ist verbunden mit dem Namen des Grammatikers Aelius Donatus. Dieser beschäftigte sich so intensiv mit den Texten des Dichters, dass er sich auch für sein Leben zu interessieren begann. Auf der Grundlage einer Biografie, die zu Beginn des 2. Jahrhunderts n. Chr. der durch seine Kaiserporträts bekannt gewordene Sueton verfasst hatte, stellte Donatus das verbürgte Wissen über die Karriere und den Charakter des römischen Dichterfürsten zusammen. Hier erfährt man ungewöhnliche Details von der Art, dass Vergil körperlich von hoher Statur gewesen sei, eine dunkelbraune Hautfarbe gehabt und deswegen vom Aussehen her »bäuerlich« gewirkt habe. Sein Gesundheitszustand, heißt es weiter, sei »schwankend« gewesen, »denn er litt meistens an Magenproblemen, Halsbeschwerden und Kopfschmerzen, hatte auch häufig Bluthusten«. Dezent werden gewisse Vorlieben angedeutet: »Im Genuss von Speisen und Wein war er sehr mäßig, der Lust an Knaben aber übermäßig zugeneigt.« Doch ansonsten, beeilt sich der spätantike Biograf im Einklang mit allen anderen antiken Vergil-Experten zu versichern, war er in seiner Lebensführung so tugendhaft, dass man ihm den Beinamen »Parthenias«, also »der Jungfräuliche«, gegeben habe. Und so menschenscheu und so zurückhaltend soll er gewesen sein, dass er, »wenn er wirklich einmal in Rom, wohin er nur äußerst selten reiste, auf der Straße gesehen wurde, sich den ihm nachdrängenden und auf ihn zeigenden Leuten durch Flucht in das nächstgelegene Haus entzog«.


  HERKUNFT UND FAMILIE


  Publius Vergilius Maro, wie er als römischer Bürger mit vollem Namen hieß, stammte aus dem Norden Italiens. Geboren wurde er am 15. Oktober des Jahres 70 v. Chr. in dem kleinen Ort Andes, dem heutigen Pietole, bei Mantua in der Po-Ebene. Der Vater soll durch den Ankauf von Wäldern und durch Bienenzucht reich geworden sei. Vergils Passion für die Dichtung war schon früh ausgebildet. Noch als Kind unternahm er die ersten autodidaktischen Schreibversuche. Über die Echtheit so mancher früheren, ihm zugeschriebenen Werke streiten die Wissenschaftler. Doch vielleicht ist Vergil tatsächlich der Autor eines kleinen Gedichtes, das in jenem Milieu angesiedelt ist, mit dem sich der reife Schriftsteller später sehr intensiv befasst hat. Der Stil ist anspruchsvoll, die Handlung eher schlicht: Ein Hirte schläft bei der Arbeit ein, wird durch den Stich einer Mücke geweckt, er erschlägt die Mücke, entdeckt dabei eine Giftschlange, die im Begriff war, ihn anzugreifen, und tötet auch die Schlange. Im Traum erscheint ihm die Mücke und beklagt ihren tragischen Tod, obwohl sie ihm doch das Leben gerettet habe; daraufhin errichtet ihr der Hirt ein würdiges Grabmal mit einer ihre Tat preisenden Inschrift.


  
    ›Je nach dem Stand der Menschen gibt es drei Stile: Dem Leben der Hirten ist der niedere Stil angemessen, dem der Landleute der mittlere; der erhabene Stil ist den bedeutenden Persönlichkeiten vorbehalten …‹


    Johannes de Garlandia in seiner ständisch begründeten, auf den drei Hauptwerken Vergils beruhenden Gattungsund Stillehre des 13. Jh., dem »Rad des Vergil«

  


  AUSBILDUNG


  Der Vater schickte den talentierten Sohn zuerst nach Cremona und dann nach Mailand, wo der gerade 15-Jährige in Grammatik ausgebildet wurde und die Schriften der wichtigsten griechischen und lateinischen Autoren kennen lernte. Nach seinem Umzug nach Rom widmete er sich dem Studium der Rhetorik, für gewöhnlich die Vorbereitung für eine Laufbahn als Politiker. Die rednerischen Fähigkeiten, die man für die verbalen Auseinandersetzungen im Senat und auf dem Forum benötigte, pflegte man zunächst bei Prozessen vor Gericht zu erproben. Auf dieses Parkett begab sich auch der junge Vergil. Doch sehr schnell erkannte er, dass dies nicht seine wahre Berufung war. Der einzige Prozess, den er als Anwalt führte, endete mit einem Misserfolg. Im Gespräch, so heißt es in diesem Zusammenhang in den antiken Quellen, sei er sehr schwerfällig gewesen und habe geradezu wie ein ungebildeter Mensch gewirkt. So verließ er einstweilen die hektische Hauptstadt und zog weiter Richtung Süden, nach Neapel. Hier nahm er bei dem griechischen Gelehrten Siron ein Studium der Philosophie auf. Sein Lehrer war ein Anhänger des Epikur, der zu Beginn des 3. Jahrhunderts v. Chr. in Athen eine Ethik lehrte, deren Ziel es war, durch richtiges Denken, das wiederum auf sinnlicher Wahrnehmung aufbaute, ein glückseliges Leben anzustreben.


  BÜRGERKRIEG IN ROM


  Inzwischen aber waren die Zeiten unruhig geworden, in Rom herrschte nach der Ermordung des Diktators Iulius Caesar am 15. März 44 v. Chr. Bürgerkrieg. Der kommende Mann war Caesars Adoptivsohn Octavian, der nachmalige Kaiser Augustus. Für seinen Aufstieg zur Macht benötigte er die Unterstützung der Soldaten. In Norditalien wurden auf sein Betreiben hin Veteranen angesiedelt, weswegen zahlreiche Landgüter beschlagnahmt wurden. Anscheinend verlor auch Vergils Familie ihren Besitz bei Mantua. Als der Dichter später eine Berühmtheit war, soll er die Ländereien zurückerhalten haben. Mitten in diesen politischen Wirren und scheinbar unbeeindruckt von ihnen schrieb Vergil das erste seiner drei großen Werke. Drei Jahre lang, zwischen 42 und 39 v. Chr., arbeitete er an den »Bucolica«, den »Hirtengedichten«. Erfunden hat Vergil dieses Genre nicht. Sein Vorbild war der aus Syrakus stammende griechische Dichter Theokrit, der zu Beginn des 3. Jahrhunderts v. Chr. das beschauliche Leben von Hirten in idealisierender Weise beschrieben und damit große Aufmerksamkeit gefunden hatte. Diese Rückbesinnung auf die Natur war damals eine Antwort auf die politischen, gesellschaftlichen und wirtschaftlichen Umwälzungen in der Zeit nach den Eroberungen Alexanders des Großen gewesen. Als Vergil 250 Jahre nach Theokrit sich der Hirtendichtung annahm, war die Welt ebenso aus den Fugen geraten. Und wenn er auch schon durch seine Herkunft einen starken Bezug zum einfachen ländlichen Leben hatte, so dürften es die römischen Bürgerkriege gewesen sein, die ihn eine idyllische Gegenwelt entwerfen ließen.


  DIE HIRTENGEDICHTE


  Die »Bucolica«, bekannt auch unter dem in alten Handschriften verwendeten Namen »Eclogae« (»Ausgewählte Gedichte«), bestehen aus zehn Einzelstücken zu insgesamt nicht mehr als 829 Versen. Im Gegensatz zu Theokrit ist es Vergil gelungen, ein in sich geschlossenes Ganzes zu schaffen, in dem die Werte des Friedens, der Liebe und des Gesangs vorherrschen. Anspielungen auf das Zeitgeschehen beweisen allerdings, dass der Dichter durchaus nicht auf einer wirklichkeitsfremden Insel der Seligen lebte. In seinem »Arkadien«, so bezeichnet in Anspielung auf die Landschaft auf der Peloponnes, die den Griechen als Heimat sangesfreudiger Hirten galt, spiegeln sich auch die kriegerischen Unruhen der eigenen Zeit wider. Dies ist gleich im ersten Gedicht der Fall, wo ein Hirt, seiner Güter beraubt und aus der Heimat vertrieben, bei einem Nachbarn Unterschlupf findet.


  THEOKRITS SCHÄFERDICHTUNG


  (* UM 300, † UM 260 V. CHR.)


  
    Der griechische Dichter Theokrit verfasste seine »Eidyllia« (»Idyllen«) überwiegend in einem dorischen (Kunst-)Dialekt, wobei er auf sizilianische Volksgesänge und literarische Vorbilder zurückgriff. Neben Stadtszenen schildern die Idyllen vor allem das Hirtenleben.


    Theokrit wurde damit zum Begründer der Schäferdichtung (»Bukolik«), deren Vorbild sich auch Vergil bediente. Theokrits Gedichte verraten Beobachtungsgabe, Einfühlungsvermögen und eine humorvolle und (selbst-)ironische Distanz zum Dargestellten, auch gegenüber Wunschbildern vom einfachen Leben auf dem Lande.


    Mit der mythisch-literarischen Tradition weiß Theokrit als gelehrter Dichter des Hellenismus kunstvoll zu spielen. Sein überliefertes Werk umfasst Mimen, Hymnen, kleine epische Gedichte, Liebeslieder und Epigramme. Seine Wirkung reicht über Vergil bis in die Schäferdichtung des Barock und Rokoko. Der Stich illustriert die erste Ekloge aus Vergils »Hirtengedichten« (1680; Wolfenbüttel, Herzog August Bibliothek).

  


  Doch Vergil hatte für die geplagten Zeitgenossen auch eine frohe Botschaft. Sie findet sich in der vierten Ekloge, die zu seinen berühmtesten Gedichten zählt. Hier spricht der Lyriker aus Mantua von dem Anbruch eines goldenen Zeitalters, symbolisiert durch die Geburt eines göttlichen Kindes. Schon immer wurde darüber gerätselt, wen Vergil bei der Abfassung des Gedichtes im Jahre 40 v. Chr. damit gemeint haben könnte. Im Mittelalter hielt man dies für eine prophetische Anspielung auf die Geburt Christi, was erheblich zu der Beliebtheit Vergils auch in nachantiker Zeit beigetragen hat. Doch hat man bei dieser christlichen Deutung wohl etwas zu viel Zutrauen in die seherischen Fähigkeiten Vergils gehabt. Wahrscheinlich dachte er gar nicht an ein spezielles Kind, denn bei den Römern war die Übertragung von politischen Verhältnissen auf die menschliche Ebene ein durchaus übliches Verfahren. Gerade in diesem Jahr 40 v. Chr. hatte Octavian mit seinem Konkurrenten Marcus Antonius in der Hafenstadt Brundisium einen Vertrag geschlossen, der beiden Menschen die Hoffnung nährte, die Bürgerkriege seien nun vorbei und es würden endlich bessere, eben »goldene« Zeiten anbrechen.


  MASSSTAB DER DICHTUNG


  
    Vergil galt von der römischen Kaiserzeit bis zum Barock als höchster Maßstab für Dichtung überhaupt. Die Epik des 1. Jahrhunderts n. Chr. entfaltete sich in ständiger Auseinandersetzung mit der »Aeneis«. Die Spätantike schuf mit Handschriften und Kommentaren die Grundlage der späteren Wirkung.


    Den nichtchristlichen Autoren galt Vergil als universale Quelle des Wissens, als Inbegriff der eigenen kulturellen Tradition. Die christlichen Dichter bedienten sich vor allem seiner Formensprache, als sie die biblische Dichtung begründeten. Die volkstümliche Überlieferung des Mittelalters macht Vergil zum Zauberer, um den sich allerlei Wundererzählungen rankten.


    Die literarische Vergil-Rezeption erreichte im Hoch- und Spätmittelalter (Dante Alighieri) und während der Renaissance (Torquato Tasso) ihre Höhepunkte. Während die romantische Welt ein weitgehend ungebrochenes Verhältnis zu Vergil bewahrte, entdeckten in Deutschland die Dichter des Sturm und Drang Homer neu und bewunderten nun ihn als Ursprung aller Dichtung.


    Die abgebildete Miniatur aus einer Handschrift von Vergils »Aeneis« entstammt dem »Codex Vergilis Vaticanus« und stellt dessen Abschied von Dido dar, die sich daraufhin tötet (um 400 n. Chr.; Rom, Vatikanische Sammlungen).

  


  EINFLUSSREICHE FÖRDERER


  Mit seinen Hirtengedichten hatte Vergil sogleich großen Erfolg. Sie trafen sehr genau die Empfindungen der mit einer tristen Gegenwart konfrontierten Zeitgenossen. Und Vergil hatte das Glück, dass er mit seiner Arbeit das Interesse einflussreicher Persönlichkeiten geweckt hatte. Auch im antiken Rom konnte der beste Schriftsteller nichts werden, wenn ihm die entsprechenden Kontakte fehlten. Der Dichter aus Mantua konnte bald einen Mann wie Asinius Pollio zu seinen Freuden zählen, einen alten Anhänger von Iulius Caesar, enger Vertrauter sowohl von Octavian als auch von Antonius und Architekt der Übereinkunft von Brundisium. Ein weiterer Förderer war Cornelius Gallus, ebenfalls ein Freund Octavians und darüber hinaus sehr an Kunst und Kultur interessiert. Mit Pollio und Gallus hatte Vergil bereits während der Arbeit an den »Bucolica« Verbindung, denn beide werden in dieser Gedichtsammlung mehrfach erwähnt. Sie empfahlen ihren Schützling der in der damaligen Kulturszene absolut wichtigsten Figur, dem mit Vergil etwa gleichaltrigen Maecenas, der finanziell so unabhängig war, dass er sich seiner Passion widmen konnte, junge Künstler zu entdecken und zu fördern. Er tat dies so erfolgreich, dass sein Name in der Form »Mäzen« bis heute als Bezeichnung für Persönlichkeiten verwendet wird, die es sich zur Aufgabe machen, großzügig und vorwiegend im kulturellen Bereich materielle Hilfestellung zu leisten. Da Maecenas, wie Pollio und Gallus, zum Freundeskreis Octavians gehörte, fand Vergil um 42 v. Chr. auch Zugang zum engeren Zirkel dieses aufstrebenden Politikers.


  Octavian und seine Freunde übernahmen die Protektion Vergils nicht völlig uneigennützig. Der Vertrag von Brundisium hatte den Konflikt zwischen Octavian und Antonius nicht beigelegt. Im Gegenteil: Zu jener Zeit, als sich Vergil anschickte, zum neuen Stern am römischen Dichterhimmel zu werden, wurde die Entfremdung zwischen den beiden Politikern immer größer. Antonius, der im Vertrag von Brundisium 40 v. Chr. den Osten des Römischen Reiches erhalten hatte, wurde mehr und mehr zur Zielscheibe der Propaganda Octavians. Der römischen Öffentlichkeit sollte er als ein dekadenter, dem Luxus verfallener, von der ägyptischen Königin Kleopatra verzauberter Schwächling dargestellt werden. Octavian hingegen stilisierte sich zum Bewahrer der alten römischen Tradition. Da kam ihm ein Autor wie Vergil nur recht, der in den »Bucolica« seine Fähigkeit unter Beweis gestellt hatte, jenes beschauliche, einfache Landleben in Italien zu beschreiben, das Octavian selbst pries und das dieser in seiner Auseinandersetzung mit dem Rivalen als politisch verwertbares Gegenbild zum »Orientalen« Antonius wirksam einzusetzen pflegte.


  DAS GEDICHT VOM LANDLEBEN


  Die Anregung zu seinem zweiten großen Werk erhielt Vergil denn auch aus dem Kreis um Octavian. Es soll Maecenas persönlich gewesen sein, der ihn dazu ermunterte, ein Buch über das Landleben zu verfassen. 37 v. Chr. begann Vergil mit dieser Auftragsarbeit, acht Jahre später, 29 v. Chr., war sie unter dem Titel »Georgica« (abgeleitet aus dem griechischen Wort für »Landarbeit«) fertig gestellt. Die lange Dauer der Abfassung erklärt sich wohl auch mit der bei Donatus beschriebenen Vorgehensweise des Dichters: »Als er die Georgica schrieb, pflegte er, so wird überliefert, täglich früh morgens sehr viele Verse zu ersinnen und zu diktieren, dann aber den ganzen Tag hindurch sie zu überarbeiten und so auf sehr wenige zusammenzustreichen, wobei er gar nicht so übel sagte, er gebäre sein Gedicht nach Art einer Bärin und bringe es durch Lecken erst in Form.«


  Vordergründig erscheinen die »Georgica« als ein Lehrgedicht über die Landwirtschaft in der Tradition eines Hesiod, der im 7. Jahrhundert v. Chr. mit seinem »Werke und Tage« Maßstäbe gesetzt hatte. Sie sind in vier Teile aufgegliedert, die das Landleben in den Bereichen Ackerbau, Weinbau, Viehzucht und Bienenzucht anpreisen. Doch haben die »Georgica« noch eine spezielle Botschaft: So, wie der Bauer hart arbeiten muss, wie er immer wieder um seine Existenz zu kämpfen hat, am Ende sich aber durch Fleiß und Disziplin in naturverbundener und friedlicher Weise durchsetzt, so sind das menschliche Leben und die menschliche Kultur überhaupt beschaffen.


  Nach der Fertigstellung der »Georgica« durfte Vergil seinem Gönner Octavian aus dem Werk vorlesen, als dieser sich zur Genesung von einem Halsleiden im kampanischen Atella aufhielt. Dieser hatte inzwischen seinen Rivalen Antonius in der Schlacht von Aktium (31 v. Chr.) ausgeschaltet und war alleiniger Herr im Imperium Romanum geworden. Vergil las, wie Donatus berichtet, sein Werk an vier Tagen hintereinander vor, »wobei Maecenas ihn ablöste, sooft er selbst infolge der Überanstrengung seiner Stimme unterbrechen musste«. Ohne Zweifel beschleunigten die Verse des Dichters den Erholungsprozess des Patienten, entsprachen sie doch so ganz seiner Vorstellung vom bescheidenen, hart arbeitenden Römer. Vergil hatte außerdem nicht vergessen, die politische Erneuerungspolitik seines Förderers ins rechte Licht zu rücken und direkt anzusprechen. Gefallen hat Octavian sicher auch eine bis heute berühmte Lobrede auf Italien, die sich im zweiten Teil der »Georgica« findet und mit hymnischen Worten die Unvergleichbarkeit des Stammlandes der Römer mit berühmten Regionen der Welt preist: »Aber weder das Land, das walddurchrauschte der Meder, noch des herrlichen Ganges, der goldmitwirbelnde Hermus, wagen um Ruhm mit Italien Streit, nicht Baktra noch Indien, nicht Arabiens Inselgestad, umduftet von Weihrauch.«


  DAS RÖMISCHE NATIONALEPOS


  Nach dem Erfolg der »Georgica«, 29 v. Chr., nahm Vergil noch im selben Jahr sein drittes und größtes Werk in Angriff, die »Aeneis«, die zum Nationalepos der Römer werden sollte. In zwölf Büchern schildert der Dichter die Irrfahrten des Äneas nach dem Untergang seiner Heimatstadt Troja bis zu seiner Ankunft in Italien, wo er zum Stammvater der Römer wird. Die ersten sechs Bücher beschreiben, orientiert an Homers »Odyssee«, die Reisen des Helden Äneas, die ihn unter anderem auch nach Karthago führen. Dort verliebt sich die Königin Dido in ihn, die – als Äneas sie verlässt – Selbstmord begeht. Bei dieser Episode hat sich Vergil die dichterische Freiheit genommen, die historischen Kriege der Römer gegen die Karthager im 3. und 2. Jahrhundert v. Chr. mit diesen Motiven mythisch zu begründen. Der zweite Teil der »Aeneis« greift die Thematik der homerischen »Ilias« auf und erzählt die kriegerischen Abenteuer, die der Held nach seiner Ankunft in Italien zu bestehen hat. Im Mittelpunkt steht dabei der Kampf des Äneas gegen Turnus, den König der Rutuler, der sich dem Trojaner widersetzt und schließlich im Zweikampf getötet wird. Äneas heiratet Lavinia, die Tochter des Latinerkönigs Latius, und herrscht nun über die vereinten Völker der Trojaner und Latiner.


  VERGILS »AENEIS«


  
    Das 29 v. Chr. begonnene große Epos »Aeneis« handelt von den Ursprüngen Roms und schildert das Leben des Äneas, der nach dem Fall Trojas mit seiner Schar die neue, von den Göttern bestimmte Heimat Latium findet. In schweren Kämpfen mit den Italikern erringt er den Sieg. Die Vereinigung von Trojanern und Latinern – von Kultur und Stärke – schafft die Voraussetzung für die Entstehung des Volkes der Römer.


    Die »Aeneis« knüpft in Inhalt und Gestalt an Homer an, sie vereinigt alle Elemente des mythologischen und des historischen Epos. Darüber hinaus unternimmt sie eine Deutung der weltgeschichtlichen und sittlichen Sendung Roms, gesehen aus der Perspektive der augusteischen Ordnung, in der Vergil die Vollendung der Geschichte sah.


    Die »Aeneis« errang bald die Geltung und eine ähnliche Funktion, wie sie die Werke Homers für die Griechen hatten: Sie wurde Schulbuch und Maßstab für alle folgenden römischen Epiker und Grundlage für die religiöse und politische Orientierung der Römer. Der Holzschnitt zeigt die Belagerung Trojas und stammt aus einer Straßburger Ausgabe der »Aeneis« von 1502.

  


  Nicht nur die Dramaturgie des Geschehens und die kunstvolle Komposition waren dafür verantwortlich, dass mit der »Aeneis« der Dichter Vergil endgültig in den Olymp der größten Schriftsteller der Antike gehoben wurde. Der Erfolg ist auch damit zu erklären, dass dieses Epos eine Fülle von aktuellen Bezügen enthielt, sodass der Stoff, entsprechend der Absicht Vergils, als Vorgeschichte der Gegenwart verstanden wurde. Während der Abfassung des Werkes hatte Augustus, wie Octavian seit 27 v. Chr. genannt wurde, den römischen Staat neu geordnet und eine Monarchie begründet, die sich bewusst an den alten Werten und Traditionen des Römertums orientierte. Die »Aeneis« war in dieser Hinsicht die epische Fundierung der Herrschaft des Augustus. Diese wird von Vergil ausdrücklich als Zielpunkt der römischen Geschichte, die mit Äneas begonnen hatte, gekennzeichnet. Dies ist etwa dort der Fall, wo Äneas seinen toten Vater Anchises trifft und dieser ihm die Zukunft des römischen Volkes voraussagt, als deren Vollender Augustus erscheint. Daher ist es nicht erstaunlich, dass Kaiser Augustus der »Aeneis« größte Sympathien entgegengebracht hat. Immer wieder ließ er sich, noch während der Phase der Entstehung, aus dem Werk vorlesen.


  PERFEKTIONIST


  
    Offenbar legte Vergil viel Wert auf Perfektion. In seinem Testament fand man die Bestimmung, man solle alle nicht fertig gestellten Schriften vernichten. Auf Anweisung des Augustus wurde dieser Wunsch in Bezug auf die »Aeneis« nicht erfüllt. Zu wichtig war dem Kaiser dieses Epos als Hilfe bei seinem Kreuzzug für die moralische Erneuerung des römischen Volkes. Varius, ein Freund des Verstorbenen, erhielt den Auftrag, die vom Dichter nicht vollendeten Passagen zu bearbeiten und das Werk als Ganzes zu veröffentlichen. So hat sich gegen den Wunsch des Verfassers jenes Buch erhalten, das schon in der Antike zur Schullektüre geworden ist.

  


  TOD IN BRUNDISIUM


  Als Vergil im Jahre 19 v. Chr. starb, war die Arbeit an der »Aeneis« noch nicht beendet. Der Dichter lebte inzwischen, seinem Status entsprechend, in sehr angenehmen Verhältnissen. Aufgrund der Zuwendungen seiner Freunde, so berichtet Donatus, hatte er ein Vermögen von fast 10 Millionen Sesterzen. Er besaß ein Haus in Rom, lebte aber meistens in der Abgeschiedenheit Siziliens und Kampaniens. Nachdem er zehn Jahre lang an der »Aeneis« gearbeitet hatte, beschloss er, nach Griechenland zu reisen und dort das Epos zum Abschluss zu bringen. Dort angekommen, erkrankte er schwer und wurde von dem aus dem Orient zurückkehrenden Augustus mit nach Italien genommen. Kurz nach der Ankunft in Brundisium (heute Brindisi) ist Vergil am 21. September 19 v. Chr., im Alter von knapp 51 Jahren, gestorben. Seine letzte Ruhestätte fand er in Neapel, wo er einst die Philosophie des Epikur studiert hatte.


  
    ›Mantua gab mir das Leben, Kalabrien nahm es, Neapel hält mich fest. Ich sang von Hirten, Landbau und Kämpfen.‹


    Inschrift auf Vergils Grab

  


  HORAZ


  


  DER »GÖTTLICH INSPIRIERTE SEHER«


  Horaz, aus kleinen Verhältnissen stammend, gewann die Gunst des Maecenas und wurde zur Zeit des Kaisers Augustus zu einem der prominentesten Dichter Roms. Seine Werke, die dauerhaft gültige Einsichten in das menschliche Leben vermitteln, haben bis heute nichts von ihrer Faszination verloren. Über allem aber steht ein Lebensmotto, dessen Umsetzung Horaz auch für sich selbst beanspruchen kann: »Carpe diem« – »Nutze den Tag«.


  
    8. 12. 65 v. Chr.


    Geburt in Venusia


    42 v. Chr.


    Niederlage von Philippi


    42–38 v. Chr.


    Schreiber in Rom


    seit 38 v. Chr.


    Förderung durch Maecenas


    27. 11. 8 v. Chr.


    Tod

  


  Als Quintus Horatius Flaccus am 8. Dezember 65 v. Chr. in dem kleinen Ort Venusia (heute Venosa) in Apulien geboren wurde, ahnte noch niemand, dass aus ihm einmal ein gefeierter Dichter werden würde. Das Milieu, in dem er das Licht der Welt erblickte, versprach alles andere als eine Aussicht auf eine goldene Zukunft. Sein Vater war ein ehemaliger Sklave, hatte also einmal ganz unten auf der gesellschaftlichen Leiter gestanden. In seiner Tätigkeit als unfreier Gemeindearbeiter war er so erfolgreich gewesen, dass er sich in der Lage sah, sich freizukaufen. Nach der römischen Rechtsordnung war er damit ein »Freigelassener«. Die persönliche Freiheit hatte er zurückgewonnen, doch war er damit noch längst kein vollgültiger Bürger. Erst die Nachkommen eines Freigelassenen, so schrieb es das Gesetz vor, kamen automatisch in den Besitz des uneingeschränkten römischen Bürgerrechts. Wenngleich Horaz später – als berühmter Literat – oft selbst mit seiner niedrigeren Herkunft kokettierte, blieb seine Abstammung ein Makel, der ihm sein ganzes Leben lang anhaftete, da die Römer in starren sozialen Kategorien zu denken pflegten.


  DIE LEHREN GRIECHENLANDS


  Dank der Energie und der Zielstrebigkeit seines umtriebigen Vaters, der sich nach der Freilassung ein landwirtschaftliches Gut zugelegt hatte und darüber hinaus als Auktionator tätig war, genoss der junge Horaz eine für seinen Stand ungewöhnlich gute Ausbildung. Das Provinznest Venusia erschien dem »besten aller Väter«, wie ihn Horaz dankbar, aber mit dem ihm eigenen Hang zur leichten Ironie nannte, für seine ehrgeizigen Pläne nicht vornehm genug. Also schickte er den Sohn auf eine der angesehensten Schulen in Rom, wo der Abkömmling eines Freigelassenen nun zusammen mit den Söhnen der reichsten und vornehmsten Familien unterrichtet wurde. Und ganz wie die Großen der Gesellschaft, die ihren Nachwuchs mit Vorliebe in Griechenland studieren ließen, besorgte der Vater dem etwa 20-jährigen Horaz einen Ausbildungsplatz in Athen, das immer noch von seinem Ruf als Mittelpunkt der gelehrten Welt zehrte. Im Rückblick auf diese Zeit sagte Horaz, er habe in Athen »das Gerade vom Krummen« zu unterscheiden gelernt. Tatsächlich interessierte er sich hier besonders für die philosophischen Lehren Epikurs, der gegen Ende des 4. Jahrhunderts v. Chr. eine Schule in Athen eröffnet hatte. Sein optimistisches Ziel war es, den Menschen Anleitungen zu einem glücklichen Leben zu geben. Gelingen konnte dies nach seiner Überzeugung durch die Ausschaltung von zwei Quellen der Besorgnis: der Furcht vor den Göttern und der Furcht vor dem Tod. Positiv predigte Epikur ein Leben in Freude und seelischer Ausgeglichenheit. Horaz hat sich bei seinen Studien in Athen gut eingeprägt, was die epikureischen Lehrer ihm erzählten. Die Lebensregeln des Epikur hat er später in der berühmten Formel des »Carpe diem«, »Pflücke [das heißt: Nutze] den Tag«, besser als der Meister selbst auf den Punkt gebracht.


  BÜRGERKRIEG IN ROM


  Mitten auf diesem viel versprechenden Weg zu einer umfassenden Ausbildung, zu der neben der Philosophie auch Dichtung, Grammatik und Rhetorik gehörten, geriet Horaz, wie viele seiner Zeitgenossen, in den Strudel umwälzender politischer Ereignisse. »Harte Zeiten«, so hat er selber gesagt, »vertrieben mich von dem angenehmen Ort, ohne Erfahrung mit den Waffen rissen mich die Wogen des Bürgerkrieges hinweg.« Auslöser der Unruhen war die Ermordung des römischen Diktators Iulius Caesar am 15. März 44 v. Chr. Einer der Anführer der Verschwörung, Marcus Iunius Brutus, eilte nach Griechenland, um sich dort eine Machtbasis für die bevorstehende militärische Auseinandersetzung mit seinen innenpolitischen Gegnern aufzubauen. Als die Werber des Brutus in Athen auftauchten, bedurfte es bei dem jungen Horaz keiner großen Überzeugungsarbeit: Begeistert reihte er sich in die Truppen des Brutus ein, in der festen Meinung, einer gerechten Sache, nämlich der Freiheit, zu dienen. Obwohl in kriegerischen Dingen völlig unerfahren, muss er sich doch bewährt haben, denn Brutus machte ihn bald zum Militärtribun und vertraute ihm damit einen der obersten Kommandoposten an. Doch 42 v. Chr. siegten die Heere der verbündeten Caesar-Anhänger Octavian und Marcus Antonius bei Philippi gegen die vereinten Legionen des Brutus und seines Mitverschwörers Cassius, die beide ums Leben kamen. Mit Glück konnte sich Horaz unbeschadet aus der Schlacht retten.


  Mit der angestrebten gelehrten Karriere schien es nun vorbei zu sein. Horaz kehrte ohne abgeschlossene Ausbildung nach Italien zurück. Als ehemaliger Anhänger des Verlierers Brutus stand er auch politisch im Abseits und außerdem litt er nach wie vor unter der niederen gesellschaftlichen Herkunft. Hinzu kam, dass das väterliche Gut von den Siegern konfisziert worden war. So war der Heimkehrer froh, wenigstens den Posten eines Buchhalters bei einem staatlichen Finanzbeamten antreten zu können. Aus der Perspektive des erfolgreichen Schriftstellers hat Horaz diese Zeit rückblickend zu einer Phase der finanziellen Not und der materiellen Entbehrung stilisiert. Überhaupt habe ihn erst diese Misere zur Dichtkunst gebracht: »Die Armut machte mich kühn und verwegen, Verse zu schreiben.« Wie so häufig bei Horaz wird man gut daran tun, diese Klage nicht zu wörtlich zu nehmen. Durch seine berufliche Tätigkeit hatte er ohne Frage ein gutes Auskommen. Aufgrund seines bisherigen Bildungsweges und der ständigen Ermahnungen seines Vaters fühlte sich Horaz jedoch sicherlich zu Höherem berufen, als für den ordnungsgemäßen Zustand öffentlicher Kassen zu sorgen; zu dieser Zeit begann er mit dem Schreiben.


  DER ENTSCHEIDENDE KONTAKT


  Schon bei seinen ersten lyrischen Versuchen muss sich Horaz so geschickt angestellt haben, dass einflussreiche Persönlichkeiten, die ihm weiterhelfen konnten, auf den Gelegenheitsdichter aufmerksam wurden. Insbesondere ist es der damals bereits angesehene Dichterkollege Vergil gewesen, der den für die weitere Karriere des Horaz entscheidenden Kontakt zu Maecenas knüpfte. Dieser Angehörige einer reichen Familie aus Etrurien war ein enger Freund von Octavian, dem späteren Kaiser Augustus, und hatte an dessen Seite – gegen Brutus und somit Horaz – an der Schlacht von Philippi teilgenommen. Das Hauptinteresse des reichen Römers aber galt nicht der Politik, sondern der Förderung literarischer Talente. So gehörte etwa Vergil zu seinen Entdeckungen, und dieser setzte sich nun bei seinem Mentor für den noch völlig unbekannten Horaz ein. Die erste Begegnung mit Maecenas, mit dem Horaz später eine sehr enge, lebenslange Freundschaft verband, fand im Frühjahr 38 v. Chr. statt. Der Dichter, der in seinen Werken auch über sich selbst Auskunft gibt, hat das Vorstellungsgespräch in Form einer Ansprache an seinen Gönner genau beschrieben. Er habe, so gibt er zu, vor Aufregung kaum fehlerfrei reden können: »Wortlose Scheu nämlich hinderte mich, […] weiterzureden.« Freimütig aber habe er dann bekannt, dass er nicht aus gehobenen Kreisen stamme und daher auch nicht mit Reichtümern gesegnet sei. Maecenas habe bei diesem Treffen nur wenig gesagt. Neun Monate lang ließ er den Dichter auf eine Antwort warten. Dann endlich lud er ihn auf seinen Landsitz ein und verkündete ihm, dass er nun zum Kreis seiner Freunde zähle. Wenig später, im Frühjahr 37 v. Chr., durfte Horaz, zusammen mit Vergil und anderen Kollegen, den großzügigen Gönner auf einer Reise auf der Via Appia von Rom nach Brindisi begleiten. Die nicht spektakulären, aber gerade in ihrer Alltäglichkeit so reizvollen Erlebnisse der Gruppe hat Horaz zum Thema eines eigenen Gedichtes gemacht.


  
    ›Jener nur ist Herr seiner selbst und lebt in Frieden, der jeden Tagen sagen kann: Ich habe gelebt.‹


    Horaz

  


  EIN SORGENFREIES LEBEN


  Für Horaz war die Aufnahme in den literarischen Zirkel des Maecenas, wie auch für alle anderen durch diese Förderung ausgezeichneten Künstler, ein Glücksfall. Finanziell hatte er nun ausgesorgt, denn der wohlhabende Patron wollte nicht, dass sich seine literarischen Freunde mit normaler Arbeit abplagten. Auch sonst war er bemüht, seinen Schützlingen ein optimales, ihre Kreativität förderndes Arbeitsklima zu bieten. So schenkte er Horaz, vermutlich im Jahr 32 v. Chr., ein Landgut in den Sabiner Bergen, von dem noch heute Reste zu sehen sind. Dorthin konnte sich der Dichter, wenn er ungestört seinem künstlerischen Schaffen nachgehen wollte, zurückziehen. Wie wohl er sich auf seinem »Sabinum« fühlte, hat er immer wieder zum Ausdruck gebracht. Tatsächlich stellte das Anwesen mit Haus und Garten, einigen Äckern, einem Stück Wald und einer kühlen Quelle einen idyllischen Kontrast zum hektischen Großstadtleben dar. Außerdem ließ sich von den Erträgen des Gutes, das von fünf Pächtern bewirtschaftet wurde und auf dem für den Sohn eines ehemals Unfreien acht Sklaven tätig waren, recht gut leben. Die Dankbarkeit des Horaz kannte keine Grenzen. In seinen Werken hat er immer wieder die Großzügigkeit und Wohltätigkeit des reichen Freundes gepriesen. »Mein Hort und meine Freude im Leben« hat er ihn einmal genannt und dies auch ganz ernst gemeint.


  DIE LITERARISCHE PRODUKTION


  Die Freigebigkeit des Maecenas belohnte Horaz mit Fleiß und vor allem mit hoher künstlerischer Qualität. Er entwickelte eine immense literarische Aktivität, die ihn zu einem der prominentesten Schriftsteller seiner Zeit machte. Immer war es Maecenas, dem er als Erstem seine neuen Dichtungen vortrug, bevor sie einem größeren Publikum zugänglich gemacht wurden. Den Anfang machten die etwa zeitgleich entstandenen »Epoden« und »Satiren«. In den »Epoden«, einer aus Griechenland stammenden Kunstform, bei der kürzere und längere Zeilen im Wechsel zu einer Strophe verbunden wurden, reflektierte Horaz auch über Themen der großen Politik. Als Reaktion auf die damals noch anhaltenden Bürgerkriege empfahl er in einer Epode den Menschen die Auswanderung auf die Insel der Seligen. Je stabiler die innenpolitische Lage wurde, desto mehr wandte er sich aber gesellschaftlichen und alltäglichen Themen zu. In den Satiren mokierte sich Horaz, gemäß seiner Devise, »lächelnd die Wahrheit zu sagen«, über manche menschliche Schwäche der Zeitgenossen, ließ dabei aber auch ein gehöriges Maß an Selbstironie herausklingen. 23 v. Chr. veröffentlichte er schließlich die ersten drei Bücher seines lyrischen Hauptwerkes. Die »Oden« oder »Carmina«, also »Lieder«, waren ebenfalls nach griechischem Vorbild gestaltet, doch erhob Horaz diesmal den Anspruch, in ihnen die Synthese von lateinischer Sprache und römischem Denken mit dem Geist griechischer Literatur verwirklicht zu haben.


  
    ›Errichtet habe ich ein Monument, das Erz überdauert, das den majestätischen Bau der Pyramiden überragt, welches nicht der nagende Regen noch der Nordwind zügellos vermag zu zerstören oder unzählbar der Jahre Folge und der Zeiten Flucht.‹


    Horaz

  


  Im Gegensatz zu den Satiren behandelte der Dichter hier »hohe« und »strenge« Themen, die zum philosophischen Nachdenken über die Welt anregen sollten. In den Jahren nach 20 v. Chr. entwarf Horaz die »Epistulae«, die »Briefe«, bei denen er die griechische Tradition des Kunstbriefes als die Tradition eines Mediums dichterischer Produktion aufgriff und auf diese Weise seine Ansichten über Moral, Philosophie und Literatur darlegte. Ergänzt wurden die Briefe durch eine mit leichter Hand geschriebene Abhandlung über die Dichtkunst, die »Ars poetica«.


  DIE SATIRENDICHTUNG VON HORAZ


  
    Die Satire ist, nach Ansätzen in der griechischen Dichtung, im Wesentlichen römisch-lateinischen Ursprungs. Zuerst erscheint sie bei Lucilius im 2. Jahrhundert v. Chr., bevor sie in erneuerter Form von Horaz als literarisches Stilmittel aufgegriffen wird. In den zwei Büchern, die bei ihm die Bezeichnung »Sermones«, also »Gespräche«, tragen, greift er niemanden persönlich an, sondern wandelt die große Schärfe des Lucilius vielmehr in Selbstironie. Er schildert viele autobiografische Situationen mit freundlicher und bisweilen schalkhafter Kritik, wobei er deren Bewertung weitestgehend dem Leser überlässt, allerdings nicht ohne anzuführen, wie und warum er sich so und nicht anders entschieden habe. Der Plauderton, in dem die Gedichte bewusst gehalten sind, täuscht nicht über den Ernst der Frage nach der Lebensführung hinweg. In Anlehnung an die »Sermones« können die zwei in Hexametern verfassten Bücher, die »Episteln«, gelesen werden: Das erste Buch behandelt ebenfalls die Fragen der Lebensgestaltung, während das zweite ganz Horazens Reflektionen über die Dichtkunst gewidmet ist, was auf die metrische Form der Satiren verweist.

  


  DICHTER UND KAISER


  Während dieser Jahre unermüdlichen Schaffens hatten sich die politischen Verhältnisse in Rom grundlegend gewandelt. Die lange Zeit der Bürgerkriege war durch den Sieg Octavians über seinen Rivalen Marcus Antonius und dessen Verbündete, die ägyptische Königin Kleopatra, bei Aktium 31 v. Chr. beendet worden. Unter dem Namen Augustus begründete Octavianus nun eine moderate Form der Monarchie. Über Maecenas, der ein enger Freund des Kaisers war, hatte auch Horaz direkten Kontakt zu Augustus. In seinen Gedichten hat er nicht mit Lob für den Herrscher gespart. Schon nach dem Sieg bei Aktium hatte er eine Ode mit den Worten »Jetzt muss getrunken werden« eingeleitet und den Erfolg über Kleopatra und Antonius in hymnischer Form gefeiert. Doch war Horaz nicht der opportunistische Hofpoet, als den man ihn immer wieder charakterisiert hat. Mochte er auch finanziell vom Augustus-Freund Maecenas abhängig gewesen sein, so bewahrte er sich doch seinen kritischen Geist. Die Wertschätzung für Augustus beruhte einzig und allein auf dem Umstand, dass er die Zeit der Bürgerkriege beendet und den ersehnten Frieden gebracht hatte. Solange Augustus »Hüter der Welt« sei, formulierte der Dichter, »stören kein Bürgerkriegswahnsinn und keine Gewalttaten das ruhige Leben«.


  Dem Kaiser imponierte die Art und Weise, wie sich Horaz für die Pflege altrömischer Werte einsetzte. Das entsprach so ganz seinen Bestrebungen, die römische Gesellschaft durch die Rückbesinnung auf das alte Römertum moralisch und sittlich zu festigen. So erschien ihm Horaz auch als die geeignete Persönlichkeit, das Festlied für die Feiern zu komponieren, mit denen 17 v. Chr. offiziell der Eintritt eines neuen Zeitalters proklamiert wurde. Mit dem Ergebnis war der Kaiser mehr als zufrieden, pries Horaz in diesem Lied doch in höchsten Tönen die Segnungen der Herrschaft des Augustus und bat die Götter um den Schutz von Stadt und Reich. Der Kaiser war so angetan, dass er dem Dichter den einträglichen Posten eines persönlichen Sekretärs anbot. Horaz lehnte jedoch ab und begründete seinen Verzicht diplomatisch mit seiner angegriffenen Gesundheit. Augustus respektierte den Wunsch nach Unabhängigkeit und schrieb ihm sogar einige versöhnliche Zeilen: »Wenn du auch so stolz warst, meine Freundschaft zu verschmähen, so will ich nicht Gleiches mit Gleichem vergelten. Du kannst über alle Rechte verfügen, als lebtest du ständig bei mir. Komm nur, sooft es deine Gesundheit erlaubt.« In einem anderen, den vertraulichen Umgangston zwischen Kaiser und Dichter dokumentierenden Brief machte er seine Späße über das wohl nicht sehr ansehnliche Äußere des Horaz. Sich selbst hat Horaz, der sich als »Vates«, als göttlich inspirierten Seher bezeichnete, im Alter von 44 Jahren als klein, dick und frühzeitig ergraut beschrieben.


  DIE »ARS POETICA«


  
    Im zweiten Buch der »Episteln« beschäftigt sich Horaz in der »Epistula ad Pisones«, die unter der Bezeichnung »Ars poetica« die europäische Literatur wesentlich beeinflusste, mit den Anforderungen, denen ein dichterisches Werk genügen müsse, sowie mit der Funktion und dem Wesen des Dichters. In Anlehnung an Aristoteles postuliert er die Ganzheit und Geschlossenheit des Werkes als grundlegende Forderung der Dichtung.


    Der Einfluss der Rhetorik auf die Poetik verstärkte sich in der nacharistotelischen Zeit: Die »Angemessenheit« der Mittel, wie sie etwa Theophrast und Horaz forderten, sollte der römischen Poetik zufolge die Harmonie des Werks ermöglichen und so die Wahrscheinlichkeit ebenso wie die Freiheit der Fiktion garantieren.


    Wirkungsgeschichtlich war die Definition von Horaz bedeutsam, der zufolge »delectare et prodesse« – Vergnügen bereiten und nützen – als Aufgabe der Dichtung angesehen werden, sodass Gefühl und Verstand gleichermaßen angesprochen werden.

  


  Ende September des Jahres 8 v. Chr. starb Maecenas, der langjährige Freund und Gönner des Horaz. Genau 57 Tage später, am 27. November, folgte ihm der Dichter ins Grab – man könnte meinen, er habe das Versprechen wahr machen wollen, das er Maecenas in einer seiner Oden gegeben hatte: »Gehen werde ich, sobald du vorausgehst.« Und nicht einmal im Tod blieben sie getrennt: Das Grab des Horaz auf dem Esquilin in Rom wurde ganz in der Nähe der letzten Ruhestätte des Maecenas angelegt.


  OVID


  


  POET DER LIEBE, DER VERWANDLUNG, DES EXILS


  Der jüngste der großen römischen Dichter aus der Zeit des Kaisers Augustus war ein Mann der Skandale. Zwar gewann Ovid mit seinen freizügigen Versen rasch die Sympathien der kulturell wichtigen Kreise der Stadt Rom. Dem sittenstrengen Kaiser, der die moralische Erneuerung der Gesellschaft auf seine Fahnen geschrieben hatte, waren sie jedoch ein Dorn im Auge. Aus einem bis heute unbekannten Grund verbannte Augustus den Dichter ans Schwarze Meer.


  
    20. 3. 43 v. Chr.


    Geburt in Sulmo (heute Sulmona)


    um 20 v. Chr.


    Veröffentlichung des ersten Werkes »Amores«


    1 v. Chr.–10 n. Chr.


    Entstehung der »Metamorphosen«


    8 n. Chr.


    Verbannung nach Tomis am Schwarzen Meer


    um 17 n. Chr.


    Tod in Tomis (heute Konstanza)

  


  Geboren wurde Ovid, der mit vollem Namen Publius Ovidius Naso hieß, am 20. März des Jahres 43 v. Chr. Damit war er erheblich jünger als so manche jener renommierten Dichterkollegen, die zu dieser Zeit die literarische Szene in Rom beherrschten. Horaz, Vergil oder Properz hatten die lange Phase der Bürgerkriege, die nach der Ermordung des Diktators Iulius Caesar ausgebrochen waren, noch sehr bewusst miterlebt. Daher sind auch ihre Dichtungen stark von diesen Ereignissen geprägt. Als Ovid in dem Gebirgsort Sulmo in den Abruzzen, dem heutigen Sulmona, zur Welt kam, war Caesar schon über ein Jahr tot. Zum Zeitpunkt der entscheidenden Schlacht zwischen den Kontrahenten Octavian und Marcus Antonius, die 31 v. Chr. bei Aktium stattfand und mit dem Sieg Octavians endete, war Ovid erst zwölf Jahre alt. Als Octavian unter dem Namen Augustus 27 v. Chr. eine neue Monarchie begründete, hatte Ovid gerade das Alter, in dem junge Römer in einer feierlichen Zeremonie die »toga virilis«, die Männertoga, anlegten, um damit ihren Eintritt ins Erwachsenenalter zu dokumentieren. Es waren also gesicherte innere und äußere Verhältnisse, die Segnungen der vom Kaiser herbeigeführten »Pax Augusta«, des Augusteischen Friedens, in die Ovid hineinwuchs und die ihm eine unbeschwerte Zukunft verhießen.


  POLITISCHE KARRIERE


  Von seinen älteren Kollegen unterschied sich Ovid vor allem darin, dass er von Haus aus sehr begütert war. Der Vater, ein reicher Großgrundbesitzer, plante denn auch eine standesgemäße politische Karriere und träumte vielleicht sogar davon, dass der Sohn eines Tages im Senat von Rom sitzen würde. Voraussetzung dafür waren eine gute juristische und rhetorische Ausbildung. Die finanziellen Möglichkeiten des Vaters ermöglichten Ovid den besten Unterricht in der Hauptstadt Rom. Und wie es beim politischen Nachwuchs üblich war, begab sich Ovid auch auf eine Bildungsreise nach Griechenland und Kleinasien. Nach Rom zurückgekehrt, absolvierte er noch die ersten Schritte auf der vorgeschriebenen Ämterlaufbahn, vollzog dann aber einen radikalen Schnitt, verzichtete auf alle politischen Ambitionen und widmete sich voll und ganz der Dichtkunst. Das väterliche Vermögen gab ihm für diese Existenz den finanziellen Rückhalt.


  DIE LIEBESDICHTUNG


  Ovid war etwa 23 Jahre alt, als er sein erstes Werk veröffentlichte. Zu jener Zeit hatte er bereits die für einen jungen römischen Dichter unverzichtbaren Verbindungen geknüpft. Vor allem profitierte er von der Freundschaft mit Messalla Corvinius, einem der mächtigsten Männer im Staat des Kaisers Augustus, zu dessen Leidenschaften die Förderung literarischer Talente gehörte. Messalla nahm für Ovid eine ähnliche Stellung ein wie zur selben Zeit der reiche Maecenas für Horaz, Vergil und andere Dichter. Wohl durch den Kreis um Messalla wurde Ovid auf das für sein Wirken so charakteristische Genre der Liebeselegie gelenkt. Das Erstlingswerk »Amores«, in einer frühen Fassung um 20 v. Chr. veröffentlicht, wurde ein großer Erfolg. In heiterironischer Weise erzählt Ovid in der Rolle eines fiktiven jungen Dichters von seinen amourösen Abenteuern mit einer Dame namens Corinna und mit anderen jungen Frauen. Danach wechselte er offenbar für kurze Zeit die Gattung und schrieb die heute nicht mehr erhaltene Tragödie »Medea«. Doch schon bald kehrte er wieder zu dem vertrauten Metier der Liebesdichtung zurück. Zwischen 15 und 1 v. Chr. erfreute er das römische Publikum mit der schrittweisen Veröffentlichung der »Heroiden«, einer Sammlung von 15 Briefen mythischer Frauengestalten an ihre sich in der Fremde aufhaltenden Ehemänner oder Geliebten. In der Serie der erotischen Dichtungen folgte die »Ars amatoria« (»Liebeskunst«), eine Anleitung, wie junge Männer zur Erfüllung ihrer diesbezüglichen Wünsche gelangen können. »Wenn in diesem Volk jemand«, so verkündet Ovid am Anfang des Buches selbstbewusst, »die Kunst des Liebens noch nicht kennt, lese er dieses Gedicht und liebe dann mit Verstand.« Wieder reagierte das Publikum euphorisch. Auf Wunsch der weiblichen Leserschaft erweiterte Ovid die »Liebeskunst« um amouröse Empfehlungen für Frauen. Doch mag so mancher Skeptiker ein Lehrbuch über die Liebe für unangemessen und unmoralisch gehalten haben: Gewöhnt war man bis dahin an Lehrgedichte, die sich im Stile eines Hesiod oder eines Vergil mit erhabenen und ernsten Themen wie dem Landbau beschäftigten. Aber Ovid war nicht zu bremsen. Gleich nach der »Liebeskunst« erschienen die »Remedia amoris«, die »Heilmittel gegen die Liebe« mit Rezepten zur Befreiung von einer unglücklichen Liebe. Schließlich folgte noch ein kleines, nicht vollständig erhaltenes Werk mit dem Titel »Schönheitsmittel für die Frauen«.


  
    ›Ich bin der Meistgelesene in der ganzen Welt.‹


    Ovid

  


  WECHSEL DES LITERARISCHEN GENRES


  Hätte Ovid mit diesen literarischen Werken seine Tätigkeit als Schriftsteller beendet, so wäre er als ein Autor in die Geschichte eingegangen, der durchaus kunstvoll, aber auch geläufige Genres genussvoll parodierend das Leben im augusteischen Rom um Perlen der Liebesdichtung bereichert hat. Doch begann nun eine zweite Phase im Schaffen des Ovid. Von der leicht frivolen, in allen Varianten behandelten Thematik der Liebe wandte er sich ab und widmete sich der »großen«, anspruchsvollen Dichtung, der er vor allem seinen Ruf als einer der bedeutendsten Schriftsteller der Antike verdankt. Dazu mag ihn die Erkenntnis bewogen haben, dass der Liebesstoff literarisch ausgereizt war. Er ahnte wohl auch, dass er mit seinen bisherigen Werken noch nicht die Anwartschaft auf einen ewigen Platz im Olymp der Dichter erworben hatte. Und vor allem hatte er die Zeichen der Zeit erkannt. Im Rom des Kaisers Augustus sollte die Kunst im Dienste der Monarchie stehen. Vergil und Horaz hatten dies begriffen. Sie huldigten dem Herrscher und priesen seine Verdienste um die moralische Erneuerung der römischen Gesellschaft. Dafür genossen sie die Freundschaft und die Sympathie des Kaisers.


  DIE METAMORPHOSEN


  
    Ovids Meisterwerk sind die während des ersten Jahrzehnts n. Chr. entstandenen »Metamorphosen«, eine Kette von Verwandlungssagen von der Erschaffung der Welt bis zur Gottwerdung des Kaisers Augustus. Die kulturgeschichtliche Bedeutung des in Hexametern verfassten, aus 15 Büchern bestehenden gewaltigen Epos ist so groß, dass es nach der Bibel die wichtigste literarische Quelle der bildenden Kunst Europas wurde. Mit Ovids »Metamorphosen« gelangte der griechische Mythos als Ganzes in die römische Literatur, wenngleich auch gegenüber Homer, einer seiner Quellen, unter weltlichen Gesichtspunkten bearbeitet.


    Die 250 Sagen sind nicht durch eine Rahmenhandlung verbunden, die Klammer die sie zusammenhält ist das Leitmotiv der Verwandlung. Figuren wie Narciss, Iason und Medea, Dädalus und Ikarus, Orpheus und Eurydike, Pygmalion und viele andere haben Ovid eine nie nachlassende Wirkung verschafft, die im 11. Jahrhundert einen ersten, in Renaissance und Barock einen zweiten Höhepunkt erreichte.


    Doch nicht nur die einzelnen Sagen erzählen von Verwandlungen, das Werk als Ganzes zeigt, wie aus der Welt als ursprünglichem Chaos die Ordnung des Augusteischen Imperiums entstanden ist. Das um 1581 entstandene Gemälde von Bartholomäus Spranger illustriert die Sage um »Salmakis und Hermaphroditos« aus Ovids »Metamorphosen«.

  


  MESSALLA CORVINIUS


  (* 64 V. CHR., † 13 N. CHR.)


  
    Marcus Valerius Messalla Corvinius war ein literarisch hochgebildeter römischer Redner und zugleich ein einflussreicher Politiker. Er war mit Ovid befreundet und förderte ihn sowie andere literarische Talente.


    Messalla hatte bei Philippi auf Seiten der Caesarmörder gestanden, sich dann Antonius und 36 v. Chr. Octavian, dem späteren Kaiser Augustus, angeschlossen, unter dem er gegen Sextus Pompeius und später bei Aktium mitkämpfte.


    Er war 31 v. Chr. Konsul, triumphierte 27 v. Chr. über die Aquitanier und wurde im Jahr 26 v. Chr. erster Stadtpräfekt von Rom. 2 v. Chr. beantragte er für Augustus den Titel »Pater Patriae«.

  


  So nahm nun auch Ovid zwei große Werke in Angriff, die scheinbar ganz im Einklang mit den Wünschen und Zielen des Augustus standen. Die zwischen 1 v. Chr. und 10 n. Chr. entstandenen »Metamorphosen« (»Verwandlungen«) präsentierten dem Publikum eine groß angelegte mythologische Weltgeschichte. In einem weit gespannten Bogen sind insgesamt 250 Verwandlungssagen aneinander gereiht. Sie beginnen mit den Zeitaltern der Götter und der Heroen und reichen über die mit dem Trojanischen Krieg einsetzende »historische« Zeit bis zum Höhepunkt der von Ovid hymnisch gefeierten Herrschaft des Augustus: Er ist »Vater« und »Lenker« der Welt und Stellvertreter Jupiters auf Erden. Kritische Leser konnten sich allerdings nicht des Eindrucks erwehren, der Dichter habe sich bei dem Lob auf Augustus nur einer Pflichtübung entledigt. Nicht eben als staatstragend war es aufzufassen, wenn Ovid in den »Metamorphosen« recht respektlos mit dem von Augustus besonders verehrten Gott Apollo umging. Und so ganz konnte der Dichter auch seine poetischen Wurzeln nicht verleugnen, wenn er in die erhabene Handlung immer wieder erotische Anspielungen einstreute.


  Das zweite Werk aus dieser Phase, parallel zu den »Metamorphosen« entstanden, ist auch nur auf den ersten Blick eine Verbeugung vor der Politik des Augustus. Die »Fasti«, aufgrund der für Ovid so schicksalhaften Ereignisse der Folgezeit nur zur Hälfte fertig gestellt, beschrieben in Versform den Kalender der römischen Festtage. Ausführlich schildert Ovid hier die alten Festbräuche und die mit ihnen verbundenen Sagen und Legenden. Äußerlich korrespondierend mit den Bestrebungen des Augustus, die römische Religion in ihrer traditionellen Form zum Fundament seiner Herrschaft zu machen, musste linientreue Römer doch die Respektlosigkeit des Ovid im Umgang mit geheiligten Traditionen irritieren. Und so konnte man im Kreis des Augustus nicht sicher sein, ob das auch in diesem Werk ausgiebig artikulierte Lob auf den Herrscher aufrichtig gemeint war.


  ANGST VOR AUFRUHR


  
    In der Stadt Rom waren Theater aus Stein bis in die Mitte des 1. Jahrhunderts v. Chr., also bis kurz vor der Schaffenszeit Ovids, verboten. Als ein hoher Staatsbeamter 154 v. Chr. am Palatin einen solchen Bau errichten wollte, verhinderten konservative Senatoren sein Vorhaben und untersagten sogar eine Zeit lang die Errichtung von Sitzgerüsten.


    Die Begründung, das Volk dürfe nicht verweichlicht werden, war nur vorgeschoben. Da schon das griechische Theater immer auch ein Ort politischer Aktivität gewesen war, fürchtete der Senat ähnliche Verhältnisse in Rom. Dort fanden politische Versammlungen auf dem Comitium, einem runden Platz nahe dem Forum, oder auf dem Forum selbst statt, wo die Menge stehen musste und deshalb selten lange ausharrte.

  


  DIE VERBANNUNG


  So mag also dem vom Publikum gefeierten Dichter Ovid der Ausflug in das ernste, aber eben doch nicht durchgängig ernst gemeinte und gestaltete Milieu der gehobenen Dichtung am Ende in den politisch einflussreichen Kreisen doch mehr geschadet haben als seine frühe Liebesdichtung. Jedenfalls kam es im Jahr 8 n. Chr. zu dem großen Bruch in der Karriere des Ovid, der seine letzte und subjektiv zweifellos schwerste Lebensphase einleitete. Kurz vor Abschluss der »Metamorphosen« und mitten in der Arbeit an den »Fasti« wurde er auf persönliche Anordnung des Augustus aus Rom verbannt. Als Exilort wurde ihm die Stadt Tomi am Schwarzen Meer, das heutige Konstanza, zugewiesen. Es mag für ihn dabei nur ein schwacher Trost gewesen sein, dass ihm die Verbannung in der milderen Variante der »relegatio« ausgesprochen wurde, wodurch er wenigstens im Besitz des Bürgerrechtes und seines Vermögens blieb. Bis heute ist es ein Rätsel, welche Verfehlung der Kaiser zum Anlass nahm, seine zweifellos schon lange vorhandene Aversion gegen den eigenwilligen Schriftsteller durch entsprechende Sanktionen zu ahnden. Ovid selbst hat sich dazu nur sehr ominös geäußert. Zum einen sollen es die Freizügigkeit der »Ars amatoria« gewesen sein, die von Augustus und seinen Sittenwächtern als eine Anleitung zum Ehebruch für verheiratete Römerinnen interpretiert wurde. Doch zum Zeitpunkt der Verbannung lag die Veröffentlichung dieses Werkes bereits sieben Jahre zurück. Ovid kennt noch einen zweiten Vorwurf, dem man ihm damals zur Last legte. Vage spricht er von einem »Irrtum«, der ihm unterlaufen sei. Vermutlich war der auch in der eigenen Lebensführung weltlichen Freuden nicht abgeneigte Dichter in einen Skandal um die jüngere Julia, die Enkelin des Augustus, verwikkelt.. Diese hatte wegen eines Lebenswandels, der nicht den strengen kaiserlichen Moralvorstellungen entsprach, im selben Jahr, 8 n. Chr., ebenfalls den Weg ins Exil antreten müssen.


  DIE EXILDICHTUG


  Gegen die Entscheidung gab es keinen Widerspruch. Der mittlerweile 50-jährige Schriftsteller musste die umtriebige Hauptstadt verlassen und gegen einen Ort an der äußersten Grenze des Reiches eintauschen. Untätig ist er am Schwarzen Meer jedoch nicht geblieben. Aus seiner dritten und letzten Lebensphase stammt eine umfassende und vollständig erhaltene literarische Produktion, in der es nicht mehr um die Liebe, nicht mehr um Verwandlungssagen und auch nicht mehr um den römischen Festkalender geht. Thema ist jetzt einzig und allein sein bedauernswertes Dasein als Verbannter am »Ende der Welt«, wie er es formulierte. Entstanden sind in dieser Zeit etwa 100 Elegien, verteilt auf zwei Bücher: zum einen die »Tristia« (»Trauergedichte«), zum anderen die »Epistulae ex Ponto« (»Briefe vom Schwarzen Meer«). Die Trauergedichte verfasste Ovid in den ersten vier Jahren seines Exils, die Briefe in der Zeit von 12 bis 17 n. Chr. In beiden Werken wendet er sich an bestimmte Personen. In den Trauergedichten bleiben diese allerdings anonym, während in den Briefen die römischen Adressaten namentlich genannt sind. Jedenfalls schickte der Verbannte die Texte in regelmäßigen Abständen nach Rom, wo sie von seinen Vertrauten, dem Wunsch des Dichters entsprechend, der Öffentlichkeit zugänglich gemacht wurden.


  FAKT UND FIKTION


  In der philologischen und historischen Forschung wird über die Exildichtung des Ovid heftig diskutiert. Anstoß hat man vor allem an der Art und Weise genommen, wie der Dichter seinen Verbannungsort am Schwarzen Meer beschrieben hat. Tatsächlich entsprechen seine Schilderungen von der unwirtlichen Landschaft, dem rauen Klima und den barbarischen Bewohnern nicht den wirklichen Verhältnissen. Tomi lag zwar an der Peripherie des griechisch-römischen Kulturkreises – das zivilisatorische Niveau der Region war aber, nicht zuletzt wegen ihrer Funktion als Umschlagplatz für den Getreidehandel, wesentlich höher, als es Ovid in seinen Texten zuzugeben bereit ist. Ebenso stimmt das bei ihm stets wiederkehrende Motiv der ungünstigen klimatischen Bedingungen nicht mit dem überein, was andere Quellen in dieser Hinsicht aussagen.


  Wegen solcher Widersprüche ist in der jüngsten Ovid-Forschung sogar die extreme Position vertreten worden, der Dichter sei überhaupt nicht im Exil gewesen, sein dortiger Aufenthalt sei eine pure Erfindung. Diese Interpretation geht sicherlich zu weit. Zutreffend ist aber, dass Ovid den ihm aufgezwungenen Aufenthalt in der Fremde dazu genutzt hat, sich unter veränderten persönlichen Lebensbedingungen ein literarisches Denkmal zu setzen. Auffallend ist dabei, dass hinter der Pose des Dichters, dem man so übel mitgespielt hat und der, getrennt von seinem verwöhnten Publikum der Stadt Rom, unter wilden Barbaren sein Dasein zu fristen hat, auch immer wieder der »frühe« Ovid aufblitzt. Sind es in der Liebeslyrik der ersten Schaffensperiode die Pfeile des Liebesgottes Amor gewesen, die das literarische Ich des Dichters trafen, so waren es nun die Waffen der Barbaren.


  EXILSCHRIFTEN


  
    Von dem Witz und dem Esprit, die die Werke des frühen und auch des mittleren Ovid auszeichneten, ist in den Schriften aus dem Exil zumindest vordergründig nichts mehr zu spüren. Sie sind eine schier endlose Litanei des Klagens, des Jammerns, des Haderns mit dem eigenen Schicksal. In den düstersten Farben malt Ovid die Landschaft, in die ihn der Bannstrahl des Kaisers versetzt hat: »Mich hält ein Land, das versengt wird von dem härtesten Frost. Nordwärts bleiben noch Bosporus, Don und die skythischen Sümpfe, wenige Namen dann noch, Orte, die kaum noch bekannt. Darüber hinaus ist nichts als unbewohnbare Kälte. Wie nahe ist mir doch das Ende der Welt.«


    An einer anderen Stelle heißt es: »Äußerstes dulde ich jetzt, inmitten von Feinden, und kein Verbannter ist je weiter von zu Hause entfernt. Einsam, verschickt an die Mündung der siebenarmigen Donau, wird mir des Wagengestirns eisige Achse zur Pein: Kolcher, Kizyger, auch tereteische Scharen und Geten hält mir die Donau kaum durch ihr Gewässer vom Leib. Andere wurden von dir«, wendet er sich direkt an den Kaiser, »aus schwereren Gründen vertrieben, weiter hinweg wurde noch nie einer verstoßen als ich.«

  


  TOD IN TOMI


  Mag es sich also bei der Exildichtung Ovids weniger um eine authentische autobiografische Darstellung handeln als vielmehr um eine neue Dimension in seinem künstlerischen Schaffen, so war das Exil ohne Zweifel ein Zustand, auf dessen Beendigung Ovid energisch hinarbeitete. Nicht ohne Grund hatte er den Wunsch seiner dritten Ehefrau, ihn in die Verbannung zu begleiten, abgelehnt. Sie sollte in Rom bleiben und dort in den politisch einflussreichen Kreisen für eine Begnadigung werben. Die Briefe vom Schwarzen Meer sind voller versteckter oder offener Aufforderungen an den Kaiser, ihm endlich die Rückkehr nach Italien zu erlauben. Augustus aber ließ sich nicht erweichen. Offenbar war das Delikt, dessen sich Ovid schuldig gemacht hatte, so schwerwiegend, dass der ansonsten eher milde gestimmte Kaiser hart blieb. Gleichwohl konnte er nicht verhindern, dass die Gedichte des verbannten Dichters in der Hauptstadt gelesen wurden und seinen Ruf als eines großen, gerechten Herrschers beeinträchtigten. Augustus starb im Jahr 14 n. Chr. Die Hoffnungen, die Ovid in dessen Nachfolger Tiberius setzte, erfüllten sich nicht. Auch der neue Kaiser machte keine Anstalten, den Dichter aus seinem Exil zu befreien. So starb Ovid, der gefeierte Hauptstadtdichter, 17 n. Chr., nach neun Jahren erzwungener Abwesenheit von der Heimat im Alter von knapp 60 Jahren in der Stadt Tomi am Schwarzen Meer. Als Literat aber ist er unsterblich geblieben. Durch die in der Fremde entstandenen Schriften wurde er, der auch in der letzten Phase seiner dichterischen Existenz wie bei all seinem künstlerischen Tun ganz wesentlich auf seinen Nachruhm blickte, sogar noch zu einem Klassiker der Exilliteratur. »Ich werde leben« – die selbstsichere Prophezeiung im Epilog der »Metamorphosen« und die damit verbundene Hoffnung, mit seinen Werken Denkmäler für die Ewigkeit geschaffen zu haben, waren nicht unberechtigt.


  HAUPTWERKE


  
    20 v. Chr. Amores (Liebesgedichte)


    15–1 v. Chr. Heroiden


    1 v. Chr. Ars amatoria (Liebeskunst)


    1 v. Chr.–10 n. Chr. Metamorphosen (Verwandlungen), Fasti (Festkalender)


    8–12 n. Chr. Tristia (Trauergedichte)


    12–17 n. Chr. Epistulae ex Ponto (Briefe vom Schwarzen Meer)

  


  TIBERIUS


  (* 42 V. CHR., † 37 N. CHR.)


  
    Tiberius, eigentlich Tiberius Iulius Caesar Augustus, war von 14 bis 37 n. Chr. Kaiser des Römischen Reiches. Als Feldherr griff er 20 v. Chr. in Armenien ein, unterwarf das Alpengebiet, befriedete 10/9 v. Chr. Pannonien und Dalmatien und übernahm den Oberbefehl in Germanien. Nach seiner Heirat mit Augustus’ Enkelin Julia ging Tiberius von 6 v. Chr. bis 2 n. Chr. nach Rhodos in freiwillige Verbannung. 4 n. Chr. wurde er von Augustus adoptiert und erhielt 13 n. Chr. die Mitregentschaft. Nach Augustus’ Tod legte Tiberius Wert auf die Wahl zum Princeps durch den Senat. Ovids Hoffnung, von Tiberius begnadigt zu werden, erfüllte sich nicht.


    Tiberius war auf eine gerechte Verwaltung und auf sparsame Finanzwirtschaft bedacht. Er knüpfte an die republikanische Tradition an und suchte in seiner Politik das Einvernehmen mit dem Senat. 26 n. Chr. zog er sich nach Capri zurück und überließ die Regierung dem Prätorianerpräfekten Sejan, den er aber 31 n. Chr. verhaften und hinrichten ließ.

  


  WALTHER VON DER VOGELWEIDE


  


  MITTELHOCHDEUTSCHER MINNESÄNGER


  Walther von der Vogelweide gilt seit seiner Wiederentdeckung im 18. Jahrhundert als größter Dichter des deutschen Mittelalters. Im 19. Jahrhundert wurde er zum fürstentreuen »Propheten des Reiches« und »Künder deutschen Wesens« popularisiert, später als Papstkritiker dem Kulturkampf einverleibt. Erst nach dem Zweiten Weltkrieg erreichte die historisch-kritische Betrachtung von ihm als Minnesänger und Sangspruchdichter ihr hohes Niveau.


  
    um 1170


    Geburt


    bis 1198


    Aufenthalt am Wiener Hof


    ab 1198


    fahrender Berufssänger mit Dienstverhältnissen bei verschiedenen Landesfürsten


    um 1220


    Lehen durch Kaiser Friedrich II.


    um 1230


    Tod

  


  Obwohl das Wort »ich« bei kaum einem anderen mittelalterlichen Dichter so häufig fällt wie bei Walther von der Vogelweide, ist es nicht eindeutig, ob sich dahinter autobiografische Aussagen verbergen. Die Sängerrollen, die Walther von der Vogelweide in seinen Minneliedern und Spruchdichtungen einnimmt, sind zunächst literarischer Art, und so bleibt die Frage, inwiefern das lyrische Ich seinem biografischen Ich zuzuordnen ist, ein Schlüsselproblem der Walther-von-der-Vogelweide-Forschung. Das einzige sichere Lebenszeugnis von Walther von der Vogelweide, das zugleich einzigartig ist, weil kein anderer Dichter zu dieser Zeit in einem historischen Dokument als solcher bezeichnet wird, bildet eine Notiz in den Reiserechnungen des Passauer Bischofs Wolfger von Erla. Aus ihr geht hervor, dass der Dichter Walther von der Vogelweide, »Walthero cantori de vogelweide«, am 12. November 1203 in Zeiselmauer, Österreich, fünf Schillinge für den Kauf eines Pelzrocks erhalten habe. Die Biografie Walthers von der Vogelweide beruht somit lediglich auf vielfach deutbaren Indizien aus seiner Dichtung, sodass nur das jeweils am wenigsten Unsichere angenommen werden kann:


  Als Geburtsheimat von Walther von der Vogelweide gilt heute Österreich, mitunter die Gegend um Wien oder das Waldviertel. Es werden jedoch auch Feuchtwangen und die dortige Vogelweide erwogen, außerdem Franken (insbesondere auch Würzburg), Rheinfranken, Südtirol, Böhmen (Dux) und die Schweiz (Thurgau). Seine Erziehung und Ausbildung wird Walther von der Vogelweide in Österreich erhalten haben, »ze Oesterrîch lernde ich singen unde sagen«, und Österreich mochte für ihn auch die geistige Heimat gewesen sein, wenn man seine wiederholten Versuche, an den Wiener Hof von Herzog Leopold zurückzukehren, auf diese Weise deuten will. Auch sein Minnesang weist auf diese Heimatverbundenheit hin – so verteidigte er die Heimat etwa im »Preislied« gegen die beleidigenden Angriffe in den Scheltstrophen provenzalischer Troubadoure. Ob der Name »von der Vogelweide« auf seine Herkunft hindeutet, ein Beiname oder ein Künstlername ist, bleibt ebenso wie seine Standeszugehörigkeit ungeklärt. Dass Walther von der Vogelweide von Zeitgenossen als »Herr« tituliert wird, ist ebenso wenig ein Zeichen ritterlicher Abkunft wie das Wappen, mit dem er später in der Weingartner Handschrift und im Codex Manesse abgebildet ist. Ob seine Belehnung, die zwischen 1215 und 1220 durch König Friedrich II. vorgenommen wurde, seine Lehensfähigkeit dokumentiert, bleibt fraglich.


  Aufgrund seiner theologischen Kenntnisse und seiner Vertrautheit mit der zeitgenössischen politischen Theorie, der Papstkritik, der Sequenz- und Vagantendichtung sowie der Schulrhetorik geht man davon aus, dass Walther von der Vogelweide eine geistliche Ausbildung erhalten hat. Möglicherweise ging er in Klosterneuburg zur Schule, dem Hausstift seines ersten Gönners, des Babenberger Herzogs Friedrich I., der 1198 starb. Seine genauen Kenntnisse der deutschen und französischen Lyrik hingegen muss er an den Höfen erworben haben.


  Man nimmt an, dass Walther von der Vogelweide den Wiener Hof spätestens nach dem Tod Friedrichs I. verließ und bis 1201 für den Stauferkönig Philipp von Schwaben dichtete, für den er im staufisch-welfischen Thronfolgestreit Partei ergriff. Danach könnte er an den Hof von Landgraf Hermann von Thüringen, dem größten zeitgenössischen Mäzen, gewechselt haben. Vor der Absetzung Kaiser Ottos IV. im Jahr 1212 scheint Walther von der Vogelweide wiederholt für diesen gedichtet zu haben, danach jedoch stand er dessen Nachfolger König Friedrich II., der 1220 Kaiser geworden war, zu Diensten. Walther von der Vogelweide führte ein Wanderleben. Man geht von mehr oder minder langen und häufigen Aufenthalten an zahlreichen Höfen aus, unter anderen auch an denen Herzog Bernhards II. von Kärnten, Graf Diethers II. von Katzenellenbogen, Dietrichs von Meißen, Hermanns I. von Thüringen, Herzog Ludwigs I. von Bayern, Heinrichs von Mödling, Erzbischof Engelberts von Köln. Den literarischen Zeugnissen nach durchwanderte er die Gebiete zwischen Seine und Mur (Steiermark), Po und Trave, Elbe und Rhein und kam bis an die ungarische Grenze. Aus der Bemerkung, 40 Jahre lang gedichtet zu haben, und der vermuteten Erwähnung des 5. Kreuzzugs 1228/29 ergibt sich eine Lebenszeit Walthers von vermutlich 1170 bis 1230. Sein mutmaßliches Grab befindet sich in Würzburg im Lusamgärtlein beim Stift Neumünster, wofür ein um 1350 entstandenes Hausbuch und ein Manuale sprechen, in denen die Grabinschrift wiedergegeben ist.


  ÜBERLIEFERUNG


  Von Walther von der Vogelweide sind über 500 Strophen in mehr als 30 Handschriften überliefert, die meisten davon in den drei großen süddeutschen Sammelhandschriften: der so genannten Kleinen Heidelberger Liederhandschrift A, der Weingartner Liederhandschrift B und der Großen Heidelberger (Manessische) Liederhandschrift C. Das zweitgrößte Walther-von-der-Vogelweide-Corpus ist die Würzburger Liederhandschrift E. Die meisten Textzeugen enthalten nur Fragmente. Deshalb sowie aufgrund der Textlücken und der fehlenden Blätter, die viele Handschriften aufweisen, ist man sich sicher, dass Walther von der Vogelweides Werk – das umfangreichste und vielseitigste deutschsprachige Lyrik-Corpus seiner Zeit – nicht vollständig überliefert ist. Die Datierung der Minnelieder ist unmöglich, die der Sangsprüche meist unsicher.


  Bis auf eine Ausnahme – drei Strophen aus den »Carmina Burana« – sind die frühesten Textzeugnisse zwei bis drei Generationen nach Walther von der Vogelweide entstanden. Seit ihren Anfängen widmet sich die Walther-von-der-Vogelweide-Forschung der Rekonstruktion des originalen Wortlauts, der verschiedenen Varianten und deren gegenseitigen Abhängigkeiten, die sich in den Handschriften finden, doch kann mit keinen stichhaltigen Ergebnissen gerechnet werden. In Zusammenhang damit ist auch das schwindende Interesse an der Echtheitsfrage vieler Strophen zu sehen, denn die Argumentation, etwas »ist nicht Walthers Art«, kann nur zu subjektiven Ergebnissen führen. Zuschreibungsvarianten oder -unsicherheiten werden jetzt unter alternativen literaturwissenschaftlichen Fragestellungen analysiert und erklärt.


  WALTHERS »PREISLIED«


  
    Die Qualität wie auch die politischen Inhalte von Walthers Texten bewirkten eine intensive Rezeption im 19. und 20. Jahrhundert, häufig verbunden mit einer – nur noch dem »Nibelungenlied« vergleichbaren – ideologischen Vereinnahmung. So diente etwa Walthers »Preislied«, aus der Situation des 19. Jahrhunderts heraus verstanden, August Heinrich Hoffmann von Fallersleben als Anregung für das »Deutschlandlied«.


    Allerdings steht im »Preislied« nicht die deutsche Nation, sondern die deutsche Frau im Vordergrund, die Gegenstand des Minnesangs war: »… Ich will von deutschen Frauen singen, sodass sie allen Leuten umso besser gefallen mögen … Von der Elbe bis an den Rhein und hierher zurück bis an Ungarns Grenze, da leben gewiss die Besten, die ich in der Welt kennen gelernt habe. Verstehe ich mich auf Schönheit und vollendetes Benehmen so mir Gott helfe, ich wollte wohl schwören, dass die Frauen hier, besser sind als anderswo.


    Deutsche Männer sind wohlgebildet, die Frauen sind wie Engel. Wer sie schmäht, geht in die Irre; anders kann ich dies nicht begreifen. Wer nach hohem Sinn und keuscher Liebe sucht, der komme in unser Land, wo viel Lust und Wonne sind. Ich möchte noch lange darin leben! …«

  


  Warum die drei Sammelhandschriften keine Melodien enthalten, muss Spekulation bleiben. In den Handschriften M und N finden sich die kaum deutbaren, linienlosen Neumennotationen von vier Liedern, in der Handschrift Z Melodiebruchstücke zu drei Liedern. Neumen wurden vor der Erfindung der Notenschrift im Mittelalter als übliche Notenhilfszeichen verwandt. Nur für das »Palästinalied« ist die Melodie vollständig überliefert, durch die Meistersinger schließlich noch die Melodien zu Walther von der Vogelweides »Wiener Hofton« und zum »Ottonenton«.


  
    ›Die rechtschaffenen geistlichen Fürsten warne der Kaiser, dass sie nicht auf die unaufrichtigen hören, die das Reich zu verunsichern hoffen. Er trenne sie von jenen oder entferne sie alle aus den Kirchen.‹


    Walther von der Vogelweide

  


  SANGSPRUCH UND LIED


  In der deutschsprachigen Dichtung des Mittelalters wurden hauptsächlich zwei lyrische Gattungen gepflegt: das gesungene Lied (Minnelied, Leich) und die Spruchdichtung (Sprechspruch, Sangspruch), die beide auf ein vornehmlich höfisches Publikum abzielten. Während die Lieddichtung durch romanische Vorbilder oder durch Formen der lateinischsprachigengeistlichen Dichtung geprägt wurde, setzte die Spruchdichtung eine einheimische, hauptsächlich mündliche Tradition fort. Walther von der Vogelweide ist der erste deutsche Dichter, der das höfische Minnelied, das religiöse Lied und den Sangspruch gleichzeitig kultivierte, während seine Dichterkollegen sich üblicherweise auf eine der Gattungen beschränkten. Dabei sind die Grenzen zwischen Lied und Sangspruch fließend, zumal diese Gattungsbegriffe erst im 19. Jahrhundert entstanden. Walther von der Vogelweide schuf eine höfische Form der Spruchdichtung, indem er deren Strophenform nach dem Vorbild der Minnelieder gestaltete und inhaltliche Bestandteile der Spruchdichtung in seine Minnelieder integrierte. Dadurch wertete er, beabsichtigt oder nicht, die Sangspruchdichtung auf und bereicherte das Minnelied um Themen, die bislang der Sangspruchdichtung vorbehalten gewesen waren.


  DIE SPRUCHDICHTUNG


  
    Der Begriff »Spruchdichtung« wurde von dem Germanisten Karl Simrock in seiner Ausgabe der Werke Walthers von der Vogelweide 1833 für mittelhochdeutsche Lieder und Gedichte eingeführt, die sich thematisch, teilweise auch formal vom Minnesang unterscheiden.


    Der Sprechspruch ist meist in vierhebigen Reimpaaren ohne Stropheneinteilung verfasst und durch eine lehrhaft-moralisierende Tendenz geprägt. Er vermittelt oft eine zugespitzte, sprichwörtliche Weisheit. Im Gegensatz zum Lied ist ein Sangspruch meistens einstrophig; dafür neigt er zu längeren Versen und größeren Strophen. Während jedes Lied eine eigene Strophenform verlangte, wurden Sangspruchstrophen von den Dichtern mehrfach benutzt. Da die Strophen nach einer Melodie gesungen wurden, besaßen sie den gleichen metrischen Bau. Die Gesamtheit aller metrisch gleich gebauten Strophen bildete einen Ton (»dôn«). Wurde ein Ton von einem Dichter öfter verwandt, erhielt er einen Namen.


    Walther von der Vogelweides umfangreichster Ton ist der »König-Friedrichs-Ton«, in dem er etwa 20 Sangspruchstrophen gedichtet hat. Einzelstrophen nicht mitgezählt, hat Walther von der Vogelweide insgesamt 13 Töne geschaffen.

  


  WALTHER VON DER VOGELWEIDE UND DIE POLITIK


  Wie in der Spruchdichtung üblich, benutzte auch Walther von der Vogelweide diese Gattung, um Herrscherlob, Existenzprobleme, Gesellschaftskritik und Unterweisungen zur praktischen, moralischen oder religiösen Lebensführung zu formulieren. Er bereicherte den Sangspruch jedoch um aktuelle politische Themen, sodass er als erster deutschsprachiger politischer Dichter gelten kann. Ob es sich bei den politischen Sprüchen um Auftragswerke oder um eigenständige Stellungnahmen handelt, ist nicht zu entscheiden, weil die biografische Situation Walthers von der Vogelweide unbekannt ist und sich die meisten Sprüche nicht sicher datieren lassen. Die Interpretation hängt davon ab, ob man Walther von der Vogelweide als dichtenden Gesandten sehen möchte, der im Auftrag seiner – wenn ja, welcher? – Mäzene und Herrscher durchs Land reiste oder als fahrenden Sänger, der sich mit seinen Liedern und Sprüchen die Gunst eines Herrn erwerben musste. Den chronologischen Rahmen geben Sprüche mit Erwähnungen zeitgeschichtlicher Ereignisse vor: etwa der Tod Herzog Friedrichs I. von Österreich und die Wahl Philipps von Schwaben zum deutschen König 1198, die Ermordung des Erzbischofs Engelbert von Köln 1225 und (vermutlich) der 5. Kreuzzug. Dazwischen entstanden Sprüche auf Philipp von Schwaben, Otto IV. und Friedrich II., womit jedoch keine Aussagen über Walther von der Vogelweides Dienstverhältnisse getroffen sind, oftmals nicht einmal über seine Sympathien. Die Tendenz, politische Einzelvorgänge zu verallgemeinern, verwischt oft die Entstehungssituation, verleiht den Sprüchen aber dafür die Aura des Allgemeingültigen. Auch die ehemals beliebte Vorstellung, Walther von der Vogelweide wäre aus Sorge um das Wohl des Reiches nach der Doppelwahl von 1198 zum fahrenden politischen Dichter geworden, ist unhaltbar. Walther von der Vogelweide dichtete nicht für das Volk, sondern für ein höfisches Publikum, dessen politische Anschauungen realpolitischer Natur waren und direkt von den wechselnden Macht- und Koalitionsstrukturen im Reich abhingen. Entsprechend richtete sich sein politisches Dichten primär nicht an den Königs- oder Kaiserhof, sondern an die Fürstenhöfe. An diesen verlangte man von Walther von der Vogelweide, die jeweils passende prowelfische oder prostaufische Position zu vertreten und andere politische Feindbilder zu teilen.


  Walther von der Vogelweides reichspolitische Stellungnahmen waren nicht inhaltlich, sondern aus poetischer Sicht originell: Gerade die Frage, welcher Herrscher das Reich am besten regieren könne, wie dies geschehen solle und wo die Grenzen der Zuständigkeiten von Kaiser und Papst, weltlicher und geistlicher Gewalt lägen, war seit dem Investiturstreit schon oft gestellt und sowohl im päpstlichen als auch – wie von Walther von der Vogelweide – im antipäpstlichen Sinne beantwortet worden. Der König war nach Walther von der Vogelweide von Gottes Gnaden, er hatte für Frieden und Recht zu sorgen und den Kreuzzug zu führen; die Reichsinsignien – nicht der Papst – legitimierten den weltlichen Herrscher. Den Päpsten Innozenz III., Honorius III. und Gregor IX. warf er Geldgier, Prasserei, Simonie, Betrug, Lüge und Zauberei vor. Walther von der Vogelweides bilderreiche Sprache, die Prägnanz seiner Formulierungen, der dramatische, manchmal parodistische, mitunter sarkastische Redegestus und die Rollen, die sein lyrisches Ich annimmt – etwa als Lehrer der Jugend, Ratgeber des Königs, Engel oder Erblasser –, fanden nicht nur beim mittelalterlichen Hörer große Anerkennung.


  
    ›Ein Schaden ist gut, der zwei Vorteile gewinnt.‹


    Walther von der Vogelweide

  


  WALTHER VON DER VOGELWEIDE UND DIE RELIGION


  Meist rechnet man Walther von der Vogelweides religiöse Lieder seiner Altersdichtung zu, obwohl biografische Belege dafür fehlen. Die so genannten »Alterslieder«, in denen Topoi wie Alter, Tod, sittliche oder zeitbedingte Verfallserscheinungen, Weltabsage oder die »gute alte Zeit« ausgearbeitet werden, müssen aber weder Ausdruck einer resignativen Altersstimmung sein noch Bekenntnischarakter besitzen. Auch die Kreuzzugslieder und der Leich werden oftmals seiner späten Schaffenszeit zugeordnet, doch hat man inzwischen die Indizien hierfür in Zweifel gezogen. Religiöse Themen finden sich auch in seiner Sangspruchdichtung und in seinen Minneliedern, weil sich im mittelalterlichen Denken ebenso wie in der mittelalterlichen Lebenswirklichkeit weltliche und geistliche Bereiche durchdrangen; den geistlichen Bereichen kam dabei ein Würdevorrang zu. Deshalb wäre es ein Missverständnis, aus Walther von der Vogelweides Papstkritik Religionskritik abzuleiten oder das Papsttum als Institution infrage gestellt zu sehen. Ebenso irrtümlich wäre es, höfische Lebenswelt und christliches Selbstverständnis als nicht zusammengehörig zu betrachten.


  
    ›Ich seh' die Galle mitten in dem Honig schwimmen: Die Welt ist außen schön, weiß, grün und rot, doch innen schwarz und finster wieder Tod.‹


    Walther von der Vogelweide, Herbst 1227

  


  Das lyrische Ich nimmt in Walther von der Vogelweides Altersdichtung eine belehrende, rükkblickende Rolle ein, aus der heraus Klagen über gesellschaftliche und kirchenpolitische Missstände der Zeit oder die Vergänglichkeit des Lebens und der Welt formuliert werden, die im Aufruf zur Weltabkehr und in religiös motivierten Betrachtungen münden. Derartige Klagen besitzen theologische und poetische Traditionen. Erstmals in der deutschsprachigen Literatur ließ Walther von der Vogelweide die Figur der »Frau Welt« auftreten und einen Dialog über ihren unbeständigen, doch verführerischen Glanz bestreiten. Nur Christus vermöge den Fall der Sünder in die Hölle abzuwenden und der Macht des Teufels ein Ende zu bereiten, denn er schenke den um Erlösung Bittenden Umkehr und Gnade. Ritter hätten gute Aussichten, ihr Seelenheil zu retten und sich ihrer Sünden zu entledigen, wenn sie sich dem Kreuzzug ins Heilige Land anschlössen, aber auch der innere Verfall von Kirche, Staat und Gesellschaft könne durch den Kreuzzug aufgehalten werden. Diese mehrfach geäußerte Ansicht teilte Walther von der Vogelweide mit der üblichen kirchlichen Kreuzzugspropaganda. Dem Aufruf zum Kreuzzug widmete er auch eigene Lieder, darunter die »Elegie« und das »Palästinalied«. Sie enthalten Gebetselemente und erinnern daran, dass das Leben und Sterben Christi den gläubigen Christen das ewige Leben erwirke, während es den Heiden ewige Verdammnis und den Juden Beschämung bringe. Da Christus im Heiligen Land sein Leben geopfert habe und dort auch das Jüngste Gericht stattfinden würde, müsse man auch für die Befreiung und Rückgewinnung dieses Landes sein Leben opfern, zumal der Märtyrertod ewiges Leben garantiere.


  Bei Walther von der Vogelweides hochartifiziellem Leich handelt es sich um eine Mariendichtung in Sequenzform, die in der Tradition des »Vorauer Marienlobs«, des »Melker Marienlieds«, des »Arnsteiner Marienleichs« und der Mariensequenzen von St. Lambrecht und Muri steht. Der Leich ist formal nach der Sequenz »Captus amore gravi«, die aus der ersten Hälfte des 12. Jahrhunderts stammt, konstruiert. Die Benennungen und Anrufungen Mariens, etwa als »blühende Rute Aarons«, »Thron Salomons« oder »Fell Gedeons«, entstammen lateinischen Mariendichtungen und beruhen auf biblischtheologischen Konventionen, die seit frühchristlicher Zeit gepflegt wurden. Maria wird vornehmlich als Gottesgebärerin, Fürbitterin und Himmelskönigin gepriesen. Doch auch der Leich formuliert heftige Kirchenkritik: Die Christenheit sei »unkristenlîcher dinge« voll, das Christentum liege im »siechhûs« und Schuld daran habe Roms üble Macht- und Ämterpolitik. Die Heiligkeit der Kirche gehe verloren, zwischen ihren »Worten« und »Werken« herrsche keine Übereinstimmung.


  WALTHER VON DER VOGELWEIDE UND DIE MINNE


  Der deutschsprachige Minnesang wurde zu Walther von der Vogelweides Zeit bereits von Reinmar dem Alten und Heinrich von Morungen gepflegt. Er gilt als Hauptform der höfischen Lyrik vom 12. bis ins 14. Jahrhundert. Walther von der Vogelweide setzte inhaltliche und formale Akzente innerhalb der bestehenden Minnesangtradition, schuf also kein eigenständiges Minneprogramm. Auch er konzentrierte sich vielfach auf die »hôhe minne« höfischer Kreise, worunter man das inständige Werben des Ritters um die Gunst einer Dame versteht, deren körperliche Liebe voraussichtlich unerreichbar ist. Doch während Reinmar der Alte das Leid besingt, das aus der unerfüllten hohen Minne erwächst, und den Wert dieser Minne im »Trotzdem« sieht, beurteilt Walther von der Vogelweide den Minnedienst anders: Er beschreibt die Beglückung des Ritters, wenn die Schöne seine Dienste annimmt und ihn mit Blicken, einem Rendezvous oder ihrer Gunst belohnt. Dem Mann verleiht schon sein Minnedienst sittlichen Wert und Würde. Für Walther von der Vogelweide aber sind die Zuwendung der Dame und deren innere Werte wesentliche Bestandteile der hohen Minne. Benimmt sich die hohe »frouwe« nicht wie ein »wip«, sondern ignoriert den Werber, ist sie nicht minnewürdig. Den im Minnesang obligaten Frauenpreis muss sich die Dame also erst verdienen. Man hat in diesem Zusammenhang eine »Walther-Reinmar-Fehde« angenommen, unter der man allerdings nicht mehr als poetologische Differenzen zweier Dichter verstehen sollte, die am Hof um Beifall konkurrierten.


  WERK


  
    Das umfangreiche Werk Walthers von der Vogelweide umfasst, vielfältig vermischt und variiert, Lieder zu den Themenbereichen »Liebe«, »Moral und Ethik«, »Politik« und »Religion« sowie zu der eigenen Person und Existenz. Verschiedene Strophen mit Anspielungen auf die zeitgenössische Geschichte und Politik lassen sich relativ genau datieren. Große Teile der Lieder und der Spruchdichtungen aber, darunter die Liebeslieder, entziehen sich einer chronologischen Festlegung.


    • Sammelhandschriften:


    Kleine Heidelberger Liederhandschrift(Ende 13. Jh.)


    Weingartner Liederhandschrift(Anfang 14. Jh.)


    Große Heidelberger (Manessische) Liederhandschrift (1. Drittel 14. Jh.)


    Würzburger Liederhandschrift(Mitte 14. Jh.)


    • Sangspruchdichtung:


    Elegie


    Lindenlied


    König-Friedrichs-Ton


    Marienleich


    Ottonenton


    Palästinalied


    Preislied


    Wiener Hofton

  


  In den so genannten »Mädchenliedern« stellt Walther von der Vogelweide die Minnewürdigkeit nichthöfischer Frauen dar und preist die »niedere Minne«, die erfüllte, standesunabhängige Liebe, wobei er sich Anleihen aus der Vagantenlyrik erlaubt. Treue und »staetekeit« adeln, so seine These, auch die »niedere Minne« und verleihen ihr wahre Schönheit. Walther von der Vogelweide experimentiert hier mit der Minnetheorie. Am bekanntesten wurde das »Lindenlied«, eines der kunstvollsten erotischen Lieder des deutschen Mittelalters, in dem die Frau unwillentlich ihr jüngstes Liebeserlebnis in freier Natur ausplaudert. Ein weiterer Minneentwurf Walthers von der Vogelweide betrifft eine »neue hohe Minne«: Mehrfach lässt er den Werbenden sich eine Frau ersehnen, die ihm zugleich Freundin und Weib ist. »Hohe Minne« wäre demnach gegenseitige Liebe im Sinne von dauerhafter gegenseitiger Wertschätzung und Zuneigung. Die aktive Rolle der Frau in dieser neuartigen Konzeption kommt in manchen Liedern darin zum Ausdruck, dass die Frau dem Werber die Würde der Minne und des Minnedienstes garantiert. Letztlich scheint sich Walther von der Vogelweide mit seiner genauen Unterscheidung zwischen Geburts- und Tugendadel für die Verwirklichung höfischer Wertvorstellungen in der ganzen Gesellschaft einzusetzen und für sich als deren Verkünder den Tugendadel zu beanspruchen.


  DIE HOHE KUNST DES MINNESANGS


  
    Walther von der Vogelweides unausgesetzte Reflexionen über die hohe Minne im Medium Minnesang verdeutlichen, dass das Minneideal eine allein vom Dichter abhängige Konstruktion ist. Minnedienst gehört zur höfischen Kultur. Minnesang ist deshalb für die höfische Gesellschaft auch Medium der Selbstdarstellung. Der Minnesänger spiegelt und gestaltet mittels seiner Lieder soziale Wirklichkeit bei Hofe, so sein Selbstanspruch, und trägt dadurch zur inneren Erneuerung der Gesellschaft bei. Aus dieser Überlegung erklärt sich auch der lehrhafte, oft gesellschaftskritische Charakter vieler Minnelieder, der von der Sangspruchdichtung beeinflusst wurde. Lobend und scheltend misst Walther von der Vogelweide die Differenz von Anspruchsideal und Idealserfüllung aus, wobei er beide, die Minne und den Minnesang, auf psychische, soziale und ethische Gegebenheiten zurückführt.

  


  WOLFRAM VON ESCHENBACH


  


  DER DICHTER DES »PARZIVAL«


  Obwohl keine mittelhochdeutsche Dichtung annähernd so gut überliefert ist wie sein »Parzival« und sein »Willehalm« und die Literaturgeschichte Wolfram von Eschenbach als den bedeutendsten Dichter des Hochmittelalters preist, ist über ihn selbst kaum etwas bekannt. Die Hochschätzung seines Werkes hat zu einer Fülle von Forschungsansätzen geführt, deren gemeinsames Problem gerade die Unkenntnis des historischen Wolfram ist.


  
    um 1170/1180


    Geburt


    etwa 1200–1210


    Arbeit am »Parzival«, dem einzigen vollendeten seiner Epen


    etwa 1210–1220


    Arbeit an dem höfischen Roman »Willehalm«


    etwa 1217


    Entstehung der Titurelfragmente


    um 1220


    Tod

  


  Wolfram von Eschenbachs Name ist nicht urkundlich überliefert – Zeitgenossen und er selbst nennen ihn. Man kennt weder seine Lebensdaten noch seine Lebensumstände, und die einzige Äußerung zu seiner Herkunft – »wir Beier« (»wir Bayern«) – ist wohl falsch. Das mittelfränkische Eschenbach (heute Wolframs-Eschenbach) als Heimatort Wolframs, für das die meisten Argumente sprechen, kam erst im 19. Jahrhundert zu Bayern. Aus Bemerkungen, die Wolfram in seinen Werken machte, wurden zwar Schlüsse auf seine Lebensumstände gezogen, doch gilt der Wert dieser »Beweise« als fragwürdig, weil sie vornehmlich der Ausgestaltung der Erzählerrolle dienen. Von höherem, wenn auch vieldeutigem Zeugniswert für das Leben Wolframs von Eschenbach sind Erwähnungen von Personen, Ereignissen und Örtlichkeiten.


  Die Schaffenszeit Wolframs von Eschenbach wird von Ende des 12. Jahrhunderts bis in die 20er-Jahre des 13. Jahrhunderts festgesetzt. Da sich in Eschenbach seit 1268 eine Familie »von Eschenbach« nachweisen lässt und diese im 14. Jahrhundert in der dortigen Liebfrauenkirche für Wolfram ein Hochgrab errichten ließ, nimmt man an, dass der Dichter zwar aus diesem Ort stammt, aber nicht zwangsläufig aus dieser Familie. Ob er dort tatsächlich beigesetzt wurde, ist ebenfalls ungewiss.


  Auch über Wolframs Standeszugehörigkeit und seine Bildung wird gerätselt. Aus den Texten kann nicht eindeutig erschlossen werden, dass er dem Ritterstand angehörte. Auch das Wappen in der »Großen Heidelberger Liederhandschrift« und die Anrede als »hêrre« durch andere Dichter sind keine Beweise für seine ritterliche Abstammung oder eine ständische Einordnung als Ministerialer. Ob er in ärmlichen Verhältnissen lebte, wie einige Verse nahe zu legen scheinen, oder ob er als gefeierter Berufsdichter über ausreichende Einkünfte verfügte, ist allerdings ebenfalls ungewiss.


  Wolfram von Eschenbach war Laie, also kein Geistlicher, und soll, anders als seine Dichterkollegen Heinrich von Veldeke, Hartmann von Aue oder Gottfried von Straßburg, keine lateinische Schulbildung besessen haben. Das heißt, er wäre nach mittelalterlicher Auffassung ein »illiteratus«, ein Ungebildeter, gewesen. Dem widerspricht die Tatsache, dass er über genaue theologische, juristische und naturwissenschaftliche Kenntnisse – Tier- und Pflanzenkunde, Medizin, Astronomie, Kosmologie und Geographie – verfügte, die man sich üblicherweise aus lateinischen Schriften aneignete.


  Aufgrund der – zu diesem Zweck aus dem Zusammenhang gerissenen – Bemerkung »ine kann decheinen buochstap« (»ich kann keine Buchstaben«) wurde Wolfram von Eschenbach mitunter sogar für einen Analphabeten gehalten. Selbst seine Französischkenntnisse sind ausgesprochen umstritten: Ungeachtet der Tatsache, dass die wichtigsten seiner Quellen altfranzösische Texte darstellen und dass er darüber hinaus auf eine ganze Reihe französischer Dichtungen anspielt, wurde sein Französisch vielfach als stümperhaft bezeichnet. Die höfische Kultur dieser Zeit – nicht nur die Dichtung – orientierte sich an französischen Vorbildern.


  DAS RITTERTUM


  
    Das Rittertum hatte seine Grundlagen im germanischen Gefolge: Die karolingischen Hausmeier schufen ein schlagkräftiges Heer von Gefolgsleuten, die gegen Überlassung von Grund und Boden als Lehen Ritterdienste in schwerer Rüstung leisteten. So trat allmählich neben das germanische Volksheer ein berittenes Berufskriegerheer, das vom 11. bis zum 13. Jahrhundert im Zeitalter der Kreuzzüge und unter den staufischen Kaisern seine größte historische Bedeutung erlangte.


    Die kulturelle Entwicklung des Abendlandes wurde durch Rittertum und Hofleben entscheidend beeinflusst. Ritterliche Tugenden waren Zucht, kriegerische Tüchtigkeit, Treue zum Lehnsherrn sowie die christlichen Forderungen nach einwandfreiem Lebenswandel, Schutz der Schwachen und Frauendienst. Literarisch spiegeln sich diese Idealvorstellungen unter anderem im Minnesang des Walther von der Vogelweide und im höfischen Epos Wolframs von Eschenbach.


    Durch Pagendienst (ab 7 Jahren) und Knappendienst (ab 14 Jahren) wurden Knaben aus ritterlichen Geschlechtern standesgemäß erzogen, bevor sie mit 21 Jahren zum Ritter geschlagen wurden.


    Im Spätmittelalter verloren die Ritter infolge der Einführung von Feuerwaffen und veränderter Kriegstaktik an militärischer Bedeutung, was ihren wirtschaftlichen Niedergang und sozialen Abstieg bedingte.


    Die Darstellung der Ritterschlacht von Mühldorf stammt aus einer späteren Handschrift des Ritterromans »Willehalm«, die im Auftrag des Landgrafen von Hessen 1334 angefertigte wurde.

  


  »NIE HAT EIN LAIE BESSER GEDICHTET«


  Bereits zu seinen Lebzeiten wurde Wolfram als einer der besten Dichter gefeiert. Wirnt von Grafenbergs Urteil, »leien munt nie baz gesprach« (»Nie hat ein Laie besser gedichtet«), zeugt ebenso von dieser Hochschätzung wie die ungewöhnlich große Zahl von Willehalm- und vor allem Parzival-Handschriften. Wolframs Vorbild ist in großen zeitgenössischen Werken der Epik (zum Beispiel Heinrich von dem Türlins »Krone«, Wirnt von Grafenbergs »Wigalois«, Strickers »Daniel«) ebenso fassbar wie in der Heldenepik (»Kudrun«), der Legendenepik (Reinbot von Durne), der Kleinepik (»Helmbrecht«), der Geschichtsdichtung (»Landgraf Ludwigs Kreuzfahrt«), der Reimchronistik (Ottokar von Steiermark) oder der religiösen Dichtung (Lamprecht von Regensburg). Ulrich von Türheim und Ulrich von dem Türlin dichteten Wolframs »Willehalm« weiter, Albrecht unter seiner Maske den »Titurel« und auch der »Parzival« fand eine Fortschreibung im 14. Jahrhundert (»Der Nüwe Parzifal«). Schon im 13. Jahrhundert gestaltete man aus Wolfram eine literarische Figur, etwa als Teilnehmer am Sängerwettstreit auf der Wartburg (»Wartburgkrieg«) oder als Kontrahent Klingsors (Zauberer im »Parzival«) im »Rätselspiel«. Von den Meistersingern wurde er zu den »zwölf alten Meistern« gezählt und später im Hinblick auf seine Tagelieder sogar zu den »vier großen Buhlern«.


  EINE DICHTERFEHDE


  
    Wolfram von Eschenbach zeigte sich seinerseits sehr vertraut mit der zeitgenössischen Dichtung – auch mit der deutschsprachigen. Neidhart von Reuental, Walther von der Vogelweide, Hartmann von Aue und Heinrich von Veldeke nennt er in seinem Werk und offenbar pflegte er auch Kontakte zu verschiedenen Kollegen. Gegen Hartmann und dessen Bildungsbewusstsein polemisierte Wolfram offen. Auch Nibelungenlied und -klage sowie die Dietrichsage müssen ihm bekannt gewesen sein.


    Obwohl Gottfried von Straßburg und Wolfram einander nie namentlich erwähnten, spricht man gerne von einer »Dichterfehde« zwischen den beiden und bezieht Gottfrieds Spott auf einen ungenannten Dichter als »vindaere wilder maere« (Erfinder wilder Geschichten) auf Wolfram, der im Willehalm-Prolog darauf geantwortet habe.

  


  Nachdem im 15. Jahrhundert die Wolfram-Rezeption abgebrochen war, setzte mit Johann Jakob Bodmer und seinem Schüler Christoph Heinrich Müller im 18. Jahrhundert die Wolfram-Philologie ein. 1784 druckte Müller den »Parzival« und Christoph Casparson den »Willehalm«, Bernhard J. Docen gab 1810 die »Titurel«-Fragmente heraus. Die kritische Werkausgabe Karl Lachmanns (1833) gilt als Standardtext. Neun Lieder und drei Epen sind von Wolfram erhalten: Man nimmt für den »Parzival« eine Entstehungszeit zwischen 1200 und 1210 an, wobei dessen 7. Buch nach 1203 angesetzt wird. Die Lieder werden vor und während der Entstehung des »Parzival« datiert. Für den »Willehalm« wird ein Entstehungszeitraum zwischen 1210 und 1220 vermutet. Parallel zu dessen Schluss soll Wolfram die Arbeit am »Titurel« begonnen haben.


  LIEDER


  Obwohl sich Wolfram als Lyriker früh etabliert haben muss, sind nur neun seiner Lieder überliefert: zwei in einer Münchener Parzivalhandschrift, sieben in drei Sammelhandschriften. Vier davon sind Minnelieder, doch wird an der Echtheit zweier von ihnen gezweifelt; bei den anderen handelt es sich um Tagelieder. Die Minnelieder gelten als konventionell. Mit seinen Tageliedern jedoch schuf Wolfram Vorlagen, die noch im 15. Jahrhundert immer wieder nachgeahmt wurden. Er führte in Deutschland den Typ des »Wächtertageliedes« ein, der eigentlich aus der provenzalischen Troubadourlyrik stammt: Ritter und Geliebte gehören dem höfischen Adel an, lieben sich heimlich in der Kammer der Dame, werden von ihrem Wächter bei Tagesanbruch gemahnt, sich zu trennen, empfinden Schmerz darüber (Trennungsklage), vereinigen sich noch einmal trotz wachsender Entdeckungsgefahr und nehmen Abschied. Eines von den Tageliedern Wolframs ist eine Parodie auf das Tagelied als Gattung: Der Dichter lässt den Wächter abtreten mit der Begründung, dass er nicht gebraucht wird, wenn man die Nacht bei seiner Ehefrau verbringt.


  PARZIVAL


  Wolframs wirkungsintensivstes Epos wurde sein »Parzival«, ein in über 80 Handschriften überlieferter Artusroman in 25 810 Versen, dessen heutige Einteilung in 16 Bücher von Karl Lachmann stammt. Er ist als Doppelroman konzipiert, insofern die Handlungsträger – die Vertreter des weltlich-höfischen Artusrittertums und die christlich-sakrale (doch ebenfalls höfisch lebende) Gralsgemeinschaft – wechseln und ihre Geschicke ineinander verwoben werden. Den Rahmen bilden die Geschichten von Parzivals Vater Gahmuret und Parzivals Bruder Feirefiz am Anfang beziehungsweise Ende (Bücher I, II, XIV–XVI), die allerdings von der Hauptquelle des Dichters, dem »Perceval« (1181–88; dt.) des Chrétien de Troyes, nicht gedeckt werden. Wolfram weicht von seiner Hauptvorlage auch hinsichtlich der Namengebung und der epischen Gewichtung etlicher Personen ab, ebenso wie hinsichtlich der Gralskonzeption und der Verwandtschaftsbeziehungen – Parzival ist als Einziger mit allen Mitgliedern der Artus- und der Gralsgesellschaft irgendwie verwandt. Die Frage, ob Wolfram noch weitere Quellen benutzte, führte zu keinem befriedigenden Ergebnis.


  GOTTFRIED VON STRASSBURGS »TRISTAN UND ISOLDE« UND WOLFRAMS »PARZIVAL«


  
    Gottfried von Straßburgs höfischer Roman »Tristan und Isolde« unterscheidet sich vom »Parzival« seines Dichterfeindes Wolfram von Eschenbach vor allem durch die Erhöhung der Minne zur höchsten, Erfüllung wie Unheil bringenden Macht, die in der Darstellung der Minnegrotte gipfelt: Ebenso wie in Wolframs »Parzival« das Artusrittertum nur eine Station auf dem Weg zur Gralsburg ist, so führt in Gottfried von Straßburgs »Tristan« der Weg des Helden aus der »niederen« Welt des Hofes in die »höhere« Welt der Minne. Während Parzival seinen Ausschluss aus der höfischen Gesellschaft als tiefe Krise erlebt, ist das Leben Tristans und Isoldes in der Isolation das Moment höchsten Glücks. Die Idylle der Minnegrotte ist hier zu einem paradiesischen Fluchtort verklärt.

  


  Die neuere Artusforschung zieht keltische Quellen in Betracht, aus denen Chrétien und/oder Wolfram ihr Wissen über den Gral bezogen haben könnten. Andere halten es für wahrscheinlich, dass Wolfram dieses Wissen aus anderen, unbekannten französischen Quellen geschöpft hat, zumal festzustehen scheint, dass die Gahmuret-Bücher derartige – leider ebenfalls nur mutmaßliche – Vorlagen besitzen. Da sich Wolframs Steingral und zahlreiche Orientmotive in den französischen Texten nicht finden, wurde auch die Bearbeitung orientalischer Überlieferungen erwogen. Die vielen möglichen Anknüpfungspunkte schließen sich aber gegenseitig aus. Sicher ist dagegen, dass Wolfram seine naturwissenschaftlichen und theologischen Spezialkenntnisse der lateinischen Tradition entnahm, ebenso seine Kenntnis der Sagen vom Priesterkönig Johannes (Otto von Freising) und vom Zauberer Vergil, die er auf den Zauberer Klingsor übertrug. Für größte Verunsicherung sorgte Wolfram selbst, weil er im Epilog behauptet, Chrétien habe der Parzivalerzählung »Unrecht getan«. Deshalb habe er das Werk eines Kyot benutzt, der französisch gedichtet habe und des Arabischen und Lateinischen mächtig gewesen sei. Weder Kyot noch sein »Parzival« noch dessen angebliche Übersetzungen ließen sich finden, aber auch eine mögliche Quellenfiktion Wolframs ist nicht überzeugend zu begründen.


  Die Bücher III–VI erzählen von der Geburt Parzivals, seiner Jugend fern von der höfischen Gesellschaft, seiner Aufnahme und den Abenteuern am Artushof, wo er sich zu einem vorbildlichen Ritter entwickelt und heiratet. Er versündigt sich jedoch bei dem Gralsaufzug in Munsalvaesche, weil er dem Gralskönig Amfortas nicht die Frage nach seinem Leiden stellt, die diesen erlösen würde und Parzival zum neuen Gralskönig werden ließe. Er wird am Artushof in die Tafelrunde aufgenommen und dabei von der Gralsbotin Kundrie für seine Sünde gegen Amfortas und anderes Fehlverhalten öffentlich verflucht. Parzival ist uneinsichtig, löst sich von Gott und verlässt die Artusritter.


  In der zweiten Parzival-Partie (Buch IX) gelangt Parzival nach viereinhalb Jahren vergeblicher Gralssuche zum Einsiedler Trevrizent, dem Bruder seiner verstorbenen Mutter. Dieser führt ihn zu religiösen Einsichten, lässt ihn die Sündhaftigkeit seines bisherigen Lebens erkennen und löst eine religiöse Umkehr aus. Parzival wird über seine mütterliche Verwandtschaft, den Gral und das Leid des Gralskönigs als von Gott verlangtes Sühneleiden aufgeklärt. Die dritte Parzival-Partie schildert, wie der Artusritter Parzival zum Gralskönig wird und Gnade erlangt. An ihrem Ende steht ein Ausblick auf das Leben von Parzivals Sohn Loherangrin.


  Die beiden Gawan-Partien (Bücher VII–VIII und X–XIV) entfalten die höfisch-politische Welt. Gawan ist von Anfang an ein perfekter Ritter, er unterliegt keiner Entwicklung, keiner Schuld und keiner religiösen Umkehr. Er wird in Probleme hineingezogen, an deren Entstehen er keinen Anteil hatte, steht auf der Seite der Gerechten und trägt entscheidend zur Konfliktlösung bei. An seinen drei Frauengeschichten zeigen sich typische, satirisch dargestellte Konstellationen höfischer Minne, die jeweils politische Konsequenzen haben.


  Gawan und Parzival bewegen sich sowohl zeitlich als auch räumlich synchron. Auch einige ihrer Abenteuer sind analog strukturiert und veranschaulichen gerade dadurch Gemeinsamkeit und Kluft zwischen Ritter- und Gralsgesellschaft, wobei Wolframs Wohlwollen der Letzteren gilt. Dennoch sind beide Gesellschaften erlösungsbedüftig: Parzival erlöst Amfortas, Gawan und Artus den Artuskreis. Verkehrte Formen der Liebe bedrohen die Existenz beider Gesellschaften: Amfortas entflammte in »unreiner« Liebe, Klingsor beging Ehebruch. Die rechte Minne ist in beiden Gesellschaften die bewahrende, treue Minne. Minneleid ist eine Folge fehlerhaften Verhaltens und nicht eines ungnädigen Schicksals.


  Auch Chrétien de Troyes verlieh seinem »Perceval« eine religiöse Ausrichtung, indem er die Einsiedlerepisode und die religiöse Bewährung seines Helden ins Zentrum rückte. Dabei wird sowohl dem Helden als auch dem Leser erst durch spätere Erklärungen klar, worin die Sünde, für die gelitten werden muss, bestanden hat. Wolfram übernahm diese Technik des nachträglichen Erläuterns und vermehrte die Sündenzahl. Welche der Sünden Parzivals die schwerste ist – der Tod seiner Mutter an gebrochenem Herzen, die Tötung Ithers oder sein Gotteshass –, bleibt offen und erschwert die Bestimmung der theologischen Position Wolframs. Am meisten aber wird über den Symbolgehalt des Grals diskutiert, wobei man die Deutung als »Stein der Demut« favorisiert. Doch ist der Gral bei Wolfram auch ein Symbol des Christentums und seiner Kirche schlechthin: Er besitzt eucharistischen Charakter, denn er speist und tränkt in beliebiger Fülle; er weist hinsichtlich der Anspielungen auf Jerusalem, die Kreuzzüge oder den Priesterkönig Johannes in die Heilsgeschichte und die Endzeit; er repräsentiert die Lehre von der Auferstehung durch den Opfertod Christi und bildet das spirituelle Zentrum der Gralsgemeinschaft ebenso wie einen Hort des Willens Gottes in der Welt.


  WILLEHALM


  Auch der »Willehalm«, der in knapp 80 Handschriften aus dem 13. bis 15. Jahrhundert überliefert ist, erfreute sich mit seinen 13 988 Versen außerordentlicher Beliebtheit und fand zuerst in Ulrich von Türheims »Rennewart« (um 1250, 42 Handschriften) seine Fortsetzung. Der »Rennewart« führt die Geschichte Willehalms und Gyburgs bis zu ihrem Tod weiter. Ulrich von dem Türlins »Arabel« (1260–70, 27 Handschriften) ergänzt die Vorgeschichte Willehalms um seine Jugend, seine Gefangenschaft beiden Heiden und die Flucht mit Arabel-Gyburg. Der so entstandene dreiteilige Wilhelm-Zyklus ist als solcher mehrfach handschriftlich überliefert und erhielt im 15. Jahrhundert die Form eines Prosaromans.


  LANDGRAF HERMANN I. VON THÜRINGEN


  (* 1190, † 1217)


  
    Landgraf Hermann I. von Thüringen, dem Wolfram von Eschenbach in seiner Dichtung »Titurel« einen Nachruf widmete und dem er wohl die Vorlage des »Willehalm« verdankte, wird in den Dichtungen zwar nicht eindeutig als Auftraggeber bezeichnet, doch von der Forschung als solcher angenommen. Er galt als wichtigster Förderer deutschsprachiger Literatur seiner Zeit.


    Auch Graf Poppo (I. oder II.) von Wertheim und die Freiherren von Durne, ein Zweig der Vohburger Markgrafen, eine von Wolfram von Eschenbach unbenannt gebliebene Dame sowie die Grafen von Abenberg und Dollnstein werden als Gönner in Betracht gezogen.


    Daher geht man davon aus, der Dichter habe neben Franken und Bayern auch Thüringen bereist, vielleicht sogar Italien. Der Umfang seines Werkes lässt auf eine mehrjährige Förderung an größeren Höfen schließen.

  


  
    ›Ist es Sünde, dass die, die niemals die Botschaft der Taufe gehört haben, wie Vieh erschlagen werden? Ich erkläre es für eine große Sünde, denn sie sind alle Gottes Geschöpfe.‹


    Person des Erzählers im »Willehalm« Wolframs von Eschenbach

  


  Wolfram von Eschenbachs Hauptquelle war die altfranzösische »Bataille d’Aliscans«, ein verschiedentlich überliefertes Heldenepos aus dem Zyklus um Guillaume d’Orange. Der historische Held der französischen Wilhelms-Epik ist Wilhelm von Toulouse, der unter Karl dem Großen und Ludwig dem Frommen in Südfrankreich gegen die Sarazenen zu Felde zog, 793 eine Niederlage erlitt, später in Spanien weiterkämpfte und in dem von ihm gegründeten Kloster Gellone 812/813 im Ruf der Heiligkeit starb. Wolfram löste seinen Stoff aus dem französischen Wilhelm-Zyklus, indem er den Anlass der Schlacht von Aliscans bei Arles – die Entführung der Königin Arabel, ihre Konversion zum Christentum und ihre Ehe mit Wilhelm – und deren Einbindung in die Wilhelm-Geschichte reduziert wiedergab. Er lässt das Epos mit der Landung der Heiden an der Küste und dem Sieg ihres Königs Terramer über die Christen unter der Führung Willehalms, des Markgrafen von Orange, beginnen. Willehalms Neffe Vivianz stirbt im Kampf als Märtyrer, aus seinen Todeswunden dringt der Duft von Heiligkeit. Gegen etliche Widerstände gelingt es Willehalm, mit Unterstützung des römischen Königs Ludwig und seiner Verwandten ein Heer aufzustellen. Rennewart, Terramers entführter Sohn, der am Hof des christlichen Königs Knechts- und Küchendienste verrichtet und heimlich die Königstochter Alyze liebt, zwingt das zurückweichende Heer der Christen auf das Schlachtfeld zurück. Das Epos bleibt Fragment und endet abrupt: Am Tag nach seinem Sieg wird Rennewart vermisst; seiner Schwester Arabel-Gyburg hat er sich nicht zu erkennen gegeben; Willehalm lässt die gefallenen Heidenkönige zu Terramer bringen und gibt die gefangenen Fürsten frei.


  Mit dem Einleitungsgebet an die Dreifaltigkeit stellt Wolfram eine Verbindung zum »Rolandslied« des Pfaffen Konrad her, das ebenso beginnt und ebenfalls von einer Schlacht unter Karl dem Großen gegen die Heiden erzählt. In beiden Dichtungen spielen die Kreuzzugsidee, das Martyrium, diverse Legendenmotive und der Vorrang des Christentums über andere Religionen entscheidende Rollen, doch findet Wolfram zu einer abweichenden Bewertung: Die Heiden repräsentieren kein Teufelsreich, handeln aus ernsthaften politischen und religiösen Motiven, dürfen nicht »wie Vieh« erschlagen werden, sondern haben als Geschöpfe Gottes Anspruch auf Duldung, auch wenn dem Christentum der Wahrheits- und Würdevorsprung zukommt und der Kampf gegen die Heiden verdienstvoll ist. Wolfram zeichnete den Heidenkrieg nicht nur als Kreuzkrieg, sondern auch als Reichskrieg – Terramer bedroht das Römische Reich –, und so stehen nicht Bekehrungsabsichten, sondern die Verteidigung von Glauben und Reich im Interesse der Krieg führenden Herrscher.


  HAUPTWERKE


  
    1200–1210 Parzival, Lieder


    1210–1220 Willehalm


    nach 1220 Titurel

  


  TITUREL


  Wolframs »Titurel« besteht aus zwei Fragmenten und ist in drei Handschriften überliefert. Die Fragmente hängen inhaltlich nicht zusammen und sollten wohl als Teile in eine größere Dichtung eingefügt werden. Um 1270 wurden die insgesamt 175 erhaltenen Strophen des »Titurel« von einem Dichter Albrecht zu dem aus 6327 Strophen bestehenden »Jüngeren Titurel« unter Beibehaltung der älteren Fragmente erweitert und als eine Dichtung Wolframs ausgegeben. Dieser »Jüngere Titurel« ist in elf vollständigen Handschriften und 45 Fragmenten überliefert und galt seit dem 14. Jahrhundert als Wolframs Hauptwerk. Von entsprechend großem Einfluss war nicht nur der »Titurel« als das erste höfische Epos in Strophen, sondern auch die »Titurel-Strophe« (variable Langzeilenstrophe), die sich in über 20 spätmittelalterlichen Dichtungen wiederfindet. Es haben sich unsichere Hinweise auf eine Melodie gefunden, nach der die »Titurel-Strophen« gesungen worden sein könnten.


  Das erste Fragment setzt mit einer Klage des alten Gralkönigs Titurel und einer Genealogie des Gralsgeschlechts ein und berichtet dann von der Kinderminne zwischen Sigune und Gahmurets Knappen Schionatulander, die sich bei der Hochzeit Herzeloydes (Parzivals Mutter) mit Gahmuret kennen lernen. Beide leiden unter ihrer Trennung und werden von Dritten in ihrer Liebe bestärkt. Im zweiten Fragment läuft Sigune ein Jagdhund namens Gardeviaz zu, dessen Halsleine die Unglücksgeschichte der früheren Besitzer erzählt. Der Hund reißt sich los, ehe Sigune zu Ende gelesen hat, woraufhin sie Schionatulander ihre Minne verspricht, wenn er Hund und Leine zurückbringt. Der Fortgang der Geschichte ist aus dem »Parzival« bekannt: Schionatulander wird auf seiner Suche nach dem Hund erschlagen, Sigune ergibt sich immer tieferer Trauer, bis auch sie stirbt. Untergangsstimmung, Schmerz und Düsternis durchziehen den gemessen an seiner Länge äußerst handlungsarmen, dafür aber dialogreichen Text, der auch aufgrund seines verrätselten, bilderreichen Stils innerhalb der mittelhochdeutschen Epik allein steht.


  DANTE ALIGHIERI


  


  SCHÖPFER DER ITALIENISCHEN NATIONALSPRACHE


  Mit der »Göttlichen Komödie« schuf Dante die erste herausragende Dichtung in der italienischen Volkssprache und avancierte so zum Nationaldichter Italiens. Seit seiner Wiederentdeckung durch die deutsche und italienische Romantik wird Dante im gleichen Atemzug wie Shakespeare und Miguel de Cervantes Saavedra genannt.


  
    Mai oder Juni 1265


    Geburt in Florenz


    Juni 1290


    Tod von Beatrice, seiner »idealen Geliebten«


    ab 1295


    politische Aktivitäten in Florenz


    1302


    Verbannung aus Florenz, Todesurteil


    ab 1303


    Wanderleben


    14. 9. 1321


    Tod in Ravenna

  


  In Mai oder Juni 1265 wurde Dante als Sohn des Alaghiero degli Alaghieri und der Bella di Durante di Scolaio degli Abati im Zentrum des alten Florenz geboren. Die Mutter starb nur wenige Jahre nach seiner Geburt; der Vater war trotz aller innerstädtischen Auseinandersetzungen politisch desinteressiert. Dante dagegen verstand sich als Florentiner römisch-republikanischer Abkunft und fügte dieser politischen Wesensbestimmung eine religiöse hinzu: Sein Ururgroßvater Cacciguida sei von Konrad III. in den Ritterstand erhoben worden und während des zweiten Kreuzzuges (1147–49) im Kampf gegen die Heiden als Märtyrer gestorben. Kein Dokument belegt jedoch Dantes aristokratische, ritterliche Herkunft. Seine Familie väterlicherseits bestand vielmehr aus Kleingrundbesitzern, die im städtischen Umfeld von Florenz Geldgeschäfte machten – als Wechsler, Verleiher, vielleicht gar Wucherer. 1274, nach Boccaccio am 1. Mai, begegnete Dante zum ersten Mal Beatrice, die historisch vielleicht identisch ist mit jener Bice di Folco Portinari, die später Gattin des Simone di Geri dei Bardi wurde. Beatrice wurde für ihn Sinnbild aller Vergeistigung und zum Idealbild der Geliebten. Im Umkreis einer weiteren Begegnung mit Beatrice im Jahr 1283 dürften seine ersten Dichtungen entstanden sein. Zu diesem Zeitpunkt setzten wohl auch seine Kontakte zu anderen jungen Dichtern ein, zu Guido Cavalcanti, Cino da Pistoia und Lapo Gianni. Der Kreis der »Fedeli d’Amore«, der »Getreuen Amors«, begann sich zu formieren.


  Selbstverständlich hat er bis dahin auch bereits Schulunterricht genossen, wahrscheinlich bei den Franziskanern von Santa Croce. Er lernte nach dem üblichen Ausbildungsschema der Zeit die lateinische Grammatik und traf zum ersten Mal auf die Kultur und Literatur der Römer, aber auch des lateinischen Mittelalters. Auf sein Vorbild Vergil, viel zitiert in Beispielsätzen der zu studierenden Grammatiken, dürfte er hier ebenfalls gestoßen sein. Von großer Bedeutung für seine wissenschaftliche Bildung, aber auch für seine Begeisterung für antike Autoren, ist der gelehrte Notar Brunetto Latini, der sich als entschiedener Guelfe während der sechsjährigen ghibellinischen Herrschaft in Florenz von 1260 bis 1266 in Frankreich aufhielt und von hier neue geistige Anregungen in die Stadt am Arno brachte. Dante selbst nennt ihn seinen »Lehrer«.


  1287 hielt Dante sich wahrscheinlich in Bologna auf, wo er im Rahmen juristischer Studien erneut mit den praktischen Anforderungen einer stilistisch korrekten Prosa in Berührung gekommen sein könnte, deren Regeln die »artes dictaminis« genannten Lehrbücher enthalten.


  Zuvor aber hatte er sich in ganz anderem Zusammenhang bewährt: Er war 1285/86 an einer militärischen Operation gegen die Ghibellinen, die Adelspartei, beteiligt und hat auch 1289 mit einiger Wahrscheinlichkeit auf Seiten der Guelfen, die den Aufstieg des Bürgertums förderten, gekämpft – wie eine perfekte Verkörperung jener von Vergil am Beispiel des Äneas gepriesenen Verbindung von Waffen und Wissenschaften. Am 8. Juni 1290 aber starb Beatrice. In seiner Erschütterung begann Dante kurze Zeit darauf mit der Arbeit an »Das neue Leben«.


  »DAS NEUE LEBEN«


  Eine intellektuelle Hochstimmung prägte das literarische Florenz der 1280er-Jahre. In diesem Klima von idealistischer Suche und utopischem Aufbruch genügten Dante und seinen Dichterfreunden schon rasch die überkommenen Formen der Liebeslyrik aus der Provence und aus Sizilien nicht mehr. Zwar zeigen Dantes erste Dichtungen noch deutlich deren Einflüsse, aber die Suche nach einer Vergeistigung, einer Überhöhung der Liebe veränderte die Sprachrituale der »Getreuen Amors«, brachte jenen lyrischen Gestus hervor, den Bonagiunta Orbicciani aus Lucca den »süßen neuen Stil« nennen wird: Abstrakt und entsinnlicht führt die Liebe zu Läuterung und Veredelung, wird die Frau zur Mittlerin individuell erreichbarer Vollendung, entkörperlichtes Geistwesen mit sakraler, priesterlicher Funktion.


  Dantes »Das neue Leben«, dem »ersten Freunde«, Guido Cavalcanti, gewidmet, ist geradezu das Manifest dieser neuen Dichtung. Das frühestens 1292 und spätestens 1295 entstandene Werk enthält 31 Texte, 25 Sonette, aber auch eine Ballata und fünf zum Teil fragmentarische Kanzonen, die der Autor seit 1283 verfasst hat. Sie werden mittels einer Prosaerzählung in eine Reihenfolge gebracht, die dem Ablauf der Begegnung zwischen Dante und Beatrice vom ersten Sehen und Grüßen über die Verweigerung des Grußes durch Beatrice bis hin zu ihrem Tod entspricht. Viele Gedichte erhalten darüber hinaus eine ebenfalls in Prosa abgefasste Erklärung zu ihrer Struktur und zu ihrer Bedeutung.


  ÖFFENTLICHE ÄMTER UND PARTEIENSTREIT


  Für Papst Bonifatius VIII., der Florenz begehrte, stellte die Stadt im Jahr 1300 »die Quintessenz der Welt« dar. Handel und Banken hatten sie reich gemacht, Zuwanderer ihr die beachtliche Einwohnerzahl von nahezu 100 000 beschert. Die politischen Zustände waren durch die jahrzehntelange Herrschaft der Guelfen geprägt, die den Aufstieg des Bürgertums begünstigten, allerdings gleichzeitig auch durch ihre Spaltung in »Schwarze« und »Weiße« vielfachen Anlass zu innerstädtischem Zwist um Geld und Macht gaben.


  Im Juli 1295 erweiterte eine neue Regelung der Stadt Florenz den Kreis der Personen, die sich in eine der Zunftlisten eintragen konnten. Dante, der übrigens in diesem Jahr Gemma Donati heiratete, schrieb sich in die der Ärzte und Apotheker ein und konnte sich dadurch aktiv am politischen Leben der Stadt beteiligen. So ist er von 1295 bis 1301 in mehreren Räten der Stadt als führendes Mitglied nachgewiesen, trat im Jahr 1300 als Botschafter in San Gimignano in Erscheinung und wurde zeitweilig Prior von Florenz.


  Aber die Streitigkeiten zwischen schwarzen und weißen Guelfen entzündeten sich auch an Fragen politischer Bündnisse und an dem Anspruch der Kirche auf weltliche Machtausübung, nachdrücklich in der Gestalt von Papst Bonifatius VIII. verkörpert. Während die Weißen diesen Anspruch mehr oder weniger entschieden ablehnten, sahen die Schwarzen in der Unterstützung des Papstes eine Möglichkeit, wieder an die Macht zu kommen. Dante, im Rahmen der städtischen Politik zweifellos auf Ausgleich bedacht, sprach sich unter den Weißen mit am deutlichsten gegen die Position des Papstes aus. Diesem Widerstand setzte der päpstliche Gesandte Matteo d’Acquasparta im September 1300 den vor allem wirtschaftlich bedrohlichen großen Kirchenbann entgegen.


  Zum eigentlichen Schicksalsjahr Dantes wurde 1301. Seine politischen Aktivitäten mehrten sich, seine Ablehnung der päpstlichen Machtpolitik gewann immer schärfere, entschiedenere Umrisse, zugleich wurde die Schar seiner Anhänger kleiner. Seine flammenden Reden für den Erhalt der kommunalen Freiheitsrechte bewahrten Florenz jedoch ebenso wenig vor der Katastrophe wie die florentinische Gesandtschaft, als deren Leiter er Ende Oktober 1301 in Rom eintraf, um dem Papst ein gewisses Einlenken zu signalisieren. Der hatte sich nämlich schon längst der Unterstützung durch Karl von Valois versichert, um sich auch noch die Toskana untertan zu machen. Am 1. November 1301 traf der jüngere Bruder Philipps des Schönen in Florenz ein und die Schwarzen sahen ihre Chance gekommen: Sie zerstörten Besitztümer der Weißen in der Stadt und in der Region und ermordeten deren Anhänger. Nach dem 7. November übernahmen die Schwarzen alle bis dahin von Weißen besetzten politischen Ämter. Dante entging dem ersten Ausbruch ihrer Gewalttätigkeit wohl nur dadurch, dass der Papst ihn aus undurchsichtigen Gründen als Einzigen aus der florentinischen Delegation an seinem Hof festgehalten hatte. Aber der Hass, den die Schwarzen gegen ihn hegten, war einfallsreich und gnadenlos. In der ersten Januarhälfte 1302 klagte man ihn, der mit einiger Wahrscheinlichkeit gar nicht mehr nach Florenz zurückgekommen war, wegen Betrugs, Erpressung, Nötigung sowie Widerstands gegen den Papst und Karl von Valois an, warf ihm vor, den innerstädtischen Frieden in Florenz gefährdet zu haben. Da er nicht, wie gefordert, zur Verhandlung erschien, erging am 27. Januar ohne legales Verfahren das Urteil: Er habe innerhalb von drei Tagen 5000 kleine Goldgulden Strafe zu bezahlen, werde für zwei Jahre verbannt und lebenslänglich von allen öffentlichen Ämtern ausgeschlossen. Er bezahlte die Strafe nicht; so wurde mit Wirkung vom 10. März 1302 sein Besitz konfisziert und der Feuertod über ihn verhängt.


  Die Stadt Florenz hat sich dem Mann gegenüber, den sie später ihren größten Sohn nennen sollte, in einmaliger Weise kompromittiert. Dante aber traf nun das Leben im Exil mit all seinen unangenehmen Begleiterscheinungen, seien es Unterwerfungsgesten gegenüber den Mächtigen oder auch Ruhelosigkeit und Zukunftsangst.


  DANTES LESEDURST


  
    Dantes Lesedurst war nahezu unstillbar, er las die Bücher oft mehrmals, so wie den »Trost der Philosophie« von Boethius. Hinzu kamen im Laufe der Jahre Cicero und Ovid, Horaz, Juvenal und Lukan, Augustinus, Isidor von Sevilla und Johannes von Salisbury und andere Autoren, die von Platonismus, Neuplatonismus und Aristotelismus beeinflusst sind. Er studierte philosophische Abhandlungen, in denen sich der hochmittelalterliche Ideenstreit zwischen Idealismus und Realismus widerspiegelt, astronomischkosmologische, rhetorische, dichtungstheoretische und immer wieder philosophische Texte. Dante kannte darüber hinaus neben Werken in den Spielarten seiner Muttersprache bedeutende Beispiele aus den volkssprachlichen Literaturen Nordund Südfrankreichs und machte die Bekanntschaft mit Frühhumanisten seiner Zeit, die ihm zweifellos neue Lektüreanregungen vermittelten.

  


  IM EXIL


  Zunächst blieb Dante noch mit den anderen exilierten Weißen in Kontakt, man plante die gewaltsame Rückeroberung der Macht gemeinsam mit den »Grünen«, der gemäßigteren Fraktion der Ghibellinen. Aber entsprechende Unternehmungen scheiterten. Dante selbst entwickelte immer mehr eine überparteiliche Perspektive, die auf eine Erneuerung des Kaisertums zielte. Nur von ihm versprach er sich eine Einigung über alle politischen Interessengegensätze hinweg. Sein Blick, befreit von den Begrenzungen des städtischen Lebens in Florenz, wurde gewissermaßen europäischer. Dies schlägt sich auch in seinen Studien nieder, die er nach dem Tod Beatrices zum eigenen Trost wieder aufgenommen hatte und die nun in Aufenthalten in Bologna (zwischen 1304 und 1306) und möglicherweise in Paris (zwischen 1308 und 1310) ihren Höhepunkt fanden. Sein Lesedurst, seine Wissbegier scheinen zeitlebens unstillbar.


  Spuren dieser geistigen Begegnungen finden sich demgemäß auch in den verschiedenen lyrischen Formen, die Dante nach »Das neue Leben« pflegte: Liebesdichtungen, realistisch-komische und moralisch-didaktische Gedichte, vor allem aber Texte, die zunehmend mit dem Verrätselungsverfahren der Allegorie spielen. Sein zwischen 1304 und 1308, vielleicht während des Aufenthaltes in Bologna, verfasstes »Gastmahl« ist eine wichtige Wegmarke in diese Richtung. Die Schrift, die einerseits die Eigenheiten seines bis dahin vorliegenden literarischen Werkes bündelt, stellt zugleich einen Vorentwurf des kommenden dar.


  Vor dem Hintergrund der aristotelischen Erkenntnis, dass sich alle Menschen von Natur aus nach Wissen sehnen, lud Dante zu einem »allgemeinen Gastmahl« ein, bei dem seine Gedichte die »Speise« sind, zu der man »Brot« braucht, das heißt die Kommentare, die die vielfachen Bedeutungen der Kanzonen erschließen. Anders als das leidenschaftliche »neue Leben« ist »Das Gastmahl« eher maßvoll und lässt den Autor als Persönlichkeit mit einem hohen ethischen Anspruch gleich einem anderen Augustinus hervortreten. Um den Adel des Geistes ging es Dante, nicht um den des Blutes. Seine historische Erfahrung lehrte zwingend, nach einem neuen, städtisch-bürgerlich geprägten Ideal von Wissen und Humanität zu streben, das sich kirchlicher und aristokratischer Anmaßung traditionsverbunden und kühn zugleich entgegenstellt. So behandelte er nach einer Begründung des Aufbaus seiner Schrift und nach einer Darlegung der Notwendigkeit, von sich selbst sprechen zu müssen, die Bedeutung, die die Verwendung der Volkssprache für die Vermittlung seiner Gedanken hat. Er ging auf Fragen von Astronomie und Engelslehre ein und pries die Philosophie, die ihre Kraft aus ihrer engen Verknüpfung mit dem Geistesadel bezieht.


  »ÜBER DIE VOLKSSPRACHE«


  Der lateinisch geschriebene Traktat mit dem Titel »Über die Volkssprache« ist ungefähr zur selben Zeit wie »Das Gastmahl« entstanden, vieles spricht für eine Datierung um 1304. Die ursprünglich auf vier Bücher angelegte Abhandlung blieb unvollendet, sie bricht mitten im Text des zweiten Buches ab. Da Dante am Ende des ersten allerdings die geplante Gliederung der Schrift mitteilt, sind wir über das Projekt genau informiert. Grundsätzlich wollte er die Fertigkeit lehren, in der Volkssprache zu dichten. Wie im »Gastmahl«, enzyklopädisch und von einem eindrucksvollen Systematisierungswillen erfüllt, den nur manchmal eine Klage über sein Exil unterbricht, beginnt er mit einem sprachgeschichtlichen Abriss.


  Hierauf gibt Dante eine Rangordnung der Volkssprachen und behandelt alle italienischen Dialekte. Er findet aber in keinem das Modell einer gesamtitalienischen Literatursprache, sie müsse man vielmehr aus den unterschiedlichen Regionalsprachen als »erhabene Volkssprache« herausdestillieren. Im zweiten Buch wird dargelegt, wer diese erhabene Sprachform in welcher Weise und bei welchem Gegenstand verwenden darf. Unter den klügsten und begabtesten Dichtern, die er hier als Vorbilder nennt, räumt er sich, selbst- und sendungsbewusst, eine hohe Stellung ein. Die Schrift, die Boccaccio noch bekannt war – er datierte sie allerdings auf die Zeit kurz vor Dantes Tod –, wurde erst Anfang des 16. Jahrhunderts wieder entdeckt, dann jedoch sogleich in die humanistische Diskussion über die beste Literatursprache integriert.


  
    ›Drei Dinge sind uns aus dem Paradies geblieben: die Sterne der Nacht, die Blumen des Tages und die Augen der Kinder.‹


    Dante Alighieri

  


  DAS PHILOSPHISCHE HAUPTWERK: »ÜBER DIE MONARCHIE«


  Wie fruchtbar Dantes Zeit an dem weithin gerühmten Hof von Verona war, zeigt sein philosophisch-staatstheoretisches Traktat »Über die Monarchie«, dessen umstrittenes Entstehungsdatum neuere Forschungen auf 1317 ansetzen. In den drei Büchern der lateinisch abgefassten Schrift erörtert Dante die Idee einer universalen Monarchie, die Herleitung der imperialen Macht aus dem Zeitalter des Augustus und die Notwendigkeit der Trennung von geistlicher und weltlicher Gewalt. Sie einzufordern dürfte ihm nicht nur durch das von Vetternwirtschaft und Korruption geprägte Pontifikat von Innozenz VIII. geboten erschienen sein, sondern auch durch die theokratischen Ansprüche von dessen Nachfolgern auf dem päpstlichen Stuhl.


  Die katholische Kirche tat sich mit diesem hoch gestimmten, aber auch leicht politisch instrumentalisierbaren Werk schwer: Boccaccio berichtete, dass unter Papst Johannes XXII. eine Handschrift des Buches in Rom verbrannt wurde, 1559 setzte es Papst Paul IV. auf den ersten Index der verbotenen Bücher, wo es bis 1881 verblieb. Heute gilt »Über die Monarchie« als Dantes philosophisches Hauptwerk.


  »DIE GÖTTLICHE KOMÖDIE«


  Auf einem Werk beruht Dantes Epochen und Räume übergreifender Dichterruhm, auf seinem »heiligen Gedicht«, seiner »Commedia«, der schon Zeitgenossen den Beinamen »divina« (»göttlich«) gaben. Ein zahlensymbolisch vielfältig verschlüsseltes Welt- und Lehrgedicht, das in drei Teile (italienisch cantiche) – »Die Hölle« (Inferno), »Der Läuterungsberg« (Purgatorio) und »Das Paradies« (Paradiso) – von insgesamt 14 233 elfsilbigen Versen gegliedert ist. Es umfasst 100 Gesänge und ist in Terzinen geschrieben, jener komplexen Form, die in ihrer Mitte jeweils den neuen Klang für die folgende Strophe vorgibt. Angekündigt am Ende von »Das neue Leben« entstand das Werk wahrscheinlich zwischen 1304 und 1320. Die in ihm geschilderten Ereignisse erstrecken sich vom 7. bis zum 14. April des Jahres 1300, wie man aus textinternen Angaben schließen kann. Der Text beginnt mit einer Art Prolog: Der Dichter »befindet sich in einem dunklen Wald«, er »ist vom rechten Weg abgekommen«, das heißt, er ist in verschiedene weltliche Sünden verstrickt und findet aus eigener Kraft keinen Weg zur Erlösung. In dieser Situation der Aussetzung tritt ihm Vergil entgegen, der von ihm hoch verehrte römische Dichter, und schlägt ihm den Weg durch jene drei Stadien des Glaubensvollzuges vor, die die Teile der »Göttlichen Komödie« benennen.


  Diese sind nach Dantes eigenen, christlichmittelalterlich inspirierten Vorstellungen, aber vor allen Dingen nach denen des antiken Mathematikers, Astronomen und Geographen Ptolemäus, angeordnet: Die Erde ist der Mittelpunkt der Welt. Um sie herum bewegen sich neun Himmelssphären. Der neunte Himmel, der Kristallhimmel, wird durch den Lichthimmel, das Empyreum, den Sitz des unbewegten Bewegers, bewegt und gibt diese Bewegung an die unteren Sphären weiter. Dagegen liegen die trichterförmige Hölle im Innern der nördlichen Erdhalbkugel und der Läuterungsberg, Erdaushub gewissermaßen, den Luzifers Fall bewirkte, auf der südlichen Erdhalbkugel; an seiner Spitze befindet sich das irdische Paradies. Auf der bevorstehenden Wanderung aber wird Vergil ihn nur durch Hölle und Läuterungsberg leiten können, denn die natürliche Christlichkeit der Seele des Römers konnte zwar nach mittelalterlicher Anschauung die Ankunft Christi vorhersehen, aber der Erlösung durch Gottes Sohn nicht mehr teilhaftig werden. Die Jenseitsreise setzt somit im zweiten Gesang der »Hölle« mit dem Abstieg in das Reich Luzifers ein, das in neun Ringe unterteilt ist. Je tiefer diese Ringe ins Erdinnere reichen, desto weniger erfüllt sie das metaphysische Licht Gottes, desto härter sind die Strafen derjenigen, auf die Dante in ihnen trifft: Laue und Liebende, Fresser, Unzüchtige, Geizige und Verschwender, Zornige, Träge, Ketzer, Wucherer, Vergewaltiger, Betrüger und Kuppler, Schmeichler, Heuchler, Fälscher und Verräter. Der Dichter hält Gericht über mythische und biblische Gestalten, rechnet gnadenlos mit seinen politischen Feinden, mit den Gegnern seiner Überzeugungen ab. Aber er ist selbst betroffen, nur die Verheißung der unmittelbaren Schau Gottes lässt ihn die Schauerlichkeiten der Unterwelt ertragen.


  ZEUGNISSE DES EXILS: DIE BRIEFE


  
    Von den vermutlich zahlreichen Briefen, die Dante geschrieben hat, sind nur 13 erhalten, wahrscheinlich aus den Jahren 1304 bis 1317. Sie sind im Stil geistlicher und weltlicher Kanzleien verfasst, bilderreich mit antiken und biblischen Stoffen argumentierend. Doch bei aller Strenge und Kunstfertigkeit ihrer Komposition geben sie auch einigen Aufschluss über die innere Entwicklung des Dichters in den Jahren seines Exils, über das er sich in immer neuen Wendungen beklagt. Neben Auftragsschreiben, die er als Sekretär der Gräfin Gherardesca di Battifolle verfasste, finden sich unter den Briefen solche persönlichen, politischen und lehrhaften Inhalts. So mischte Dante sich 1304 noch einmal in die florentinische Politik ein, gab 1310/11 seiner hohen Erwartung an Heinrich VII. Ausdruck, beschwor 1314 in prophetischem Ton die zum Konklave versammelten Kardinäle, die Spaltung der Kirche rückgängig zu machen, und wendete sich 1315 im Bewusstsein seiner individuellen Einmaligkeit herrisch, stolz und voller Empörung gegen den Beschluss des Rates von Florenz, seine Verbannung gegen demütigende Auflagen aufzuheben.

  


  An Luzifer vorbei gelangt er aus ihr gemeinsam mit Vergil in langem Aufstieg an den Fuß des Läuterungsberges, der ebenfalls neunfach gegliedert ist, wenn man Vorpurgatorium und das an seiner Spitze befindliche irdische Paradies mitrechnet. Nach dem gleichen metaphysisch begründeten Rechtssystem der wechselseitigen Entsprechung von Schuld und Sühne, von begangener Sünde und auferlegter Bestrafung, das in der Hölle wirksam ist, finden sich hier die Schattenleiber der Verstorbenen angeordnet, am Ende jene, die unmittelbar an der Paradiesespforte stehen. Unter ihnen sind einige Herrscher und Mächtige, die Dante zum Teil selbst gekannt hat, aber auch manche Zunftgenossen und Freunde wie die Dichter Sordello, Arnaut Daniel und Guido Guinizelli, gleich zu Beginn der Liedersänger Casella. Im hoffenden Wissen um ihre Erlösung büßen sie für Stolz und Trägheit, für Neid, Wollust und Gefräßigkeit, und manchmal schließt Dante sich ihren Bußübungen an. Der antike Dichter Statius gesellt sich im 20. Gesang den beiden Wanderern zu. Als zehn Gesänge später Beatrice erscheint, verschwindet Vergil zu Dantes Trauer endgültig. Nur der Christ Statius darf Dante zu Beatrice begleiten, die ihn nach seiner Reue selbst in den Himmel geleiten wird.


  Anders als die grauenhafte »Hölle«, jenes dunkle Szenario ewiger Leiden und Qualen, ist der »Läuterungsberg« lichter und landschaftlich reizvoll, das Universum selbst scheint hoffnungsfroh gestimmt. Gleichwohl ist dieser Gesang lehrhafter als der erste: Man findet Ausführungen zur Theorie der Dichtung, zu freiem Willen und Verantwortung, zu himmlischen und irdischen Gütern, zu Kosmologie und Geographie, aber vor allem große Strafreden des Dichters über den Zustand Italiens, über die Verderbtheit seines geliebten Florenz, über das Fehlen einer imperialen Herrschergestalt, wie sie das Buch »Über die Monarchie« einfordert.


  Verjüngt und voller guter Erinnerungen gelangt Dante an Beatrices Seite vom irdischen Paradies in den Himmel. Neun Sphären hat er bis zur unmittelbaren Gottesschau zu durchschreiten. Die Seelen, denen er begegnet, sind jetzt weniger als Individuen mit einer persönlichen Biografie von Bedeutung als vielmehr in ihrer ideellen Orientierung auf die letzte Wahrheit, auf Gott. Sie erfüllt die Gewissheit der leiblichen Auferstehung, ihren Schattenleib begreifen sie als notwendige Form des Übergangs zur ewigen Seligkeit, der ihnen auch von den niedrigsten Himmelssphären aus gewährt werden wird. Alle religiösen Zweifel, die Dante noch bedrängen, können Beatrice, Thomas von Aquin und Salomon ausräumen. Der Dichter vermag die Fragen nach Glaube, Hoffnung und Liebe, die ihm die Apostel Petrus, Jakobus und Johannes stellen, richtig zu beantworten. Alles Konkrete verwandelt sich in Wirkungsformen des Göttlichen: Dies gilt für die Erklärung der Mondflecken im zweiten wie für die Begründung der Idee des imperialen Rom im sechsten Gesang des »Paradieses«. Am Ende aber steht nach einem Mariengebet Bernhards von Clairvaux, der im 31. Gesang die Stelle Beatrices eingenommen hat, über alles Begreifen hinaus das übernatürliche Licht Gottes, jene Helligkeit, die Dante visionär die Dreifaltigkeit und in ihrer erneuten Steigerung Gott selbst und das von ihm ausgehende Urprinzip alles überstrahlender Liebe erkennen lässt. Das Streben, das ihm die Jenseitsreise auferlegte, hat in dieser letzten Erkenntnis sein Ziel gefunden und dem Dichter die Kraft geschenkt, als Wissender von dieser erfahrenen Einheit von Individuum und Universum für alle Zeiten Nachricht zu geben.


  DANTE UND DIE NACHWELT


  
    Die »Göttliche Komödie« hat nahezu ausschließlich für die Nachwirkung Dantes in Literatur und bildenden Künsten gesorgt. Vergleichbar in ihrer Verbreitung nur mit der Bibel, fand sie bereits früh Leser und Zuhörer, aber auch Kommentatoren, unter ihnen gleich zu Beginn Dantes Söhne Jacopo und Pietro.


    Am 23. Oktober 1373 hielt Giovanni Boccaccio in Florenz die erste öffentliche Vorlesung über Dante und begründete damit eine Tradition, die bis heute ihren Platz im universitären Unterricht hat. In Deutschland begann die positive Aufnahme Dantes erst in der Romantik, die dann auch rasch zur wissenschaftlichen Auseinandersetzung mit seinem Werk führte. Gustave Doré in Frankreich oder die Präraffaeliten in England setzten andere Zeichen für die Beschäftigung mit der »Göttlichen Komödie«, deren Einfluss bis in das 20. Jahrhundert anhält. James Joyce oder T. S. Eliot bezeugen dies ebenso wie Samuel Beckett, Albert Camus und Aleksandr Solschenizyn, Leopoldo Marechal, Jorge Luis Borges und Julio Cortázar, Rudolf Borchardt, Peter Weiss und Philippe Sollers. Dass gerade italienische Autoren immer wieder neue Zugänge zu ihrem Nationaldichter suchen, kann man unter anderem an Werken von Primo Levi, Elio Vittorini oder Giorgio Manganelli erkennen.

  


  DAS ENDE


  Dante starb in der Nacht vom 13. auf den 14. September 1321, wahrscheinlich an der Malaria, in Ravenna. Ganz Ravenna trauerte um ihn, sein letzter Gönner Guido Novella da Polenta ließ ihn feierlich im Franziskanerkloster von Ravenna beisetzen und hielt anschließend, ravennatischem Brauch entsprechend, eine »lange und schmuckvolle Rede« auf den Verstorbenen in jenem Haus, in dem der Dichter zuvor gewohnt hatte.


  FRANCESCO PETRARCA


  


  GEKRÖNTER DICHTER UND »VATER DES HUMANISMUS«


  Petrarca war ein Mensch des 14. Jahrhunderts. Doch über alles Zeittypische hinaus reifte er zum zeitlosen Klassiker, zum Literaten von Weltrang. Neben Dante Alighieri und Giovanni Boccaccio zählt er zweifellos zu den ehrwürdigen Kultautoren Italiens. Nicht weniger bedeutend ist er als Gelehrter. Wegen seines bahnbrechenden Vorstoßes in die geistige Welt der Antike trägt er seit dem 19. Jahrhundert den Ehrentitel »Vater des Humanismus«.


  
    20. 7. 1304


    Geburt in Arezzo


    ab 1316


    Jurastudium in Montpellier und Bologna


    6. 4. 1327


    erste Begegnung mit Laura


    1330–1347


    Dienst als enger Vertrauter des Kardinals Giovanni Colonna


    1341


    Dichterkrönung und Verleihung des Magistertitels auf dem Kapitol in Rom


    1353–1361


    im diplomatischen Dienste der Visconti


    18. 7. 1374


    Tod in Arquà

  


  »Mein Körper«, schreibt Petrarca, »war in der Jugend nicht besonders kräftig … Mein Aussehen nicht blendend schön, aber doch so, dass es in jungen Jahren Gefallen finden konnte: Meine Hautfarbe war frisch …, meine Augen lebhaft und lange von großer Sehkraft, die mich aber nach meinem sechzigsten Jahr verließ, sodass ich … zur Brille greifen musste.« Etliche Bildnisse des 14. und 15. Jahrhunderts halten dieses Aussehen fest. Am aussagekräftigsten sind ein Fresko in der Universitätsaula zu Padua und die bald danach, um 1400, entstandene Zeichnung in dem Petrarca-Buch »De viris illustribus« – sie zeigen den Porträtierten beim Schreiben, vermutlich in seiner Bibliothek. Petrarca schrieb ständig, und er schrieb unermüdlich über sich selbst. Fast alle biografischen Daten stammen aus seiner eigenen Feder. Eine unumstößliche Zeitfolge ergibt sich daraus aber kaum, denn Petrarcas Arbeiten sind nur schwer zu datieren. Sie existieren häufig in mehreren Fassungen und weisen zahlreiche nachträgliche Änderungen und Zusätze auf.


  Francesco Petrarca wurde am 20. Juli 1304 in Arezzo geboren. Die Stadt Florenz hatte seinen Vater am 20. Oktober 1302 infolge politischer Parteienkämpfe dorthin verbannt. Die Vorfahren der Familie stammten aus Incisa im Val d’Arno, das zum Florentiner Herrschaftsgebiet gehörte. Mindestens seit drei Generationen übten die Männer der Familie den Beruf des Notars aus. Sie alle führten keinen offiziellen Familiennamen, sondern unterschrieben mit dem Vornamen. Der Vater unterzeichnete als Ser Petracco, Petraccolo oder Patracholo – abzuleiten von »Pietro«. Erst Francesco entschied sich für die Version »Petrarca«, die er in der Folgezeit wie einen Familiennamen benutzte.


  In Arezzo heiratete der finanziell nicht allzu gut gestellte Petracco eine gewisse Eletta de’ Canigiani, die er vermutlich in Florenz kennen gelernt hatte. Das Haus, in dem sie lebten und in dem Petrarca zur Welt kam, durfte später laut Anordnung der Stadtväter zum steten Andenken an den berühmten Sohn der Stadt nicht verändert werden. Das Gebäude steht heute noch. Allerdings hat Petrarca dort nur die ersten sieben Lebensmonate zugebracht. Denn während der Vater weiterhin im Exil blieb, zog der Junge mit seiner Mutter nach Incisa zurück. Die Eltern müssen aber zuweilen zusammengekommen sein, denn Francesco bekam zwei Brüder. Der ältere starb schon als Kind, der vermutlich 1307 geborene Gherardo jedoch sollte zu einem der wichtigsten Menschen in Petrarcas Leben werden. Keinerlei Verbindung scheint zu einem Stiefbruder namens Giovanni bestanden zu haben, einem in Arezzo gezeugten unehelichen Sohn Petraccos.


  1310 war die Familie wieder vereint. Sie zog nach Pisa und bald darauf nach Genua. Dort lernte der siebenjährige Petrarca den mit seinem Großvater und seinem Vater befreundeten Dante kennen und bewundern. Die Familie kam nicht zur Ruhe. Im Spätherbst 1311 hielten sie sich in Marseille auf; ihr eigentliches Ziel war jedoch Avignon. Dorthin war im März des Jahres 1309 der Papsthof aus Rom verlegt worden, und dort sah Ser Petracco die Chance einer beruflichen Karriere. In der nunmehr von hohen Geistlichen und ihrer Dienerschaft überquellenden Kleinstadt Avignon fand die Familie jedoch keine akzeptable Wohnung und ließ sich deshalb etwa 20 Kilometer nordöstlich in Carpentras nieder. Die vier Jahre, die Petrarca dort zubrachte, bezeichnete er als die glücklichsten seines Lebens. Der Vater engagierte den Italiener Convenevole da Prato als Lehrer, der den Söhnen Lesen und Schreiben sowie Grundlagen in Grammatik, Rhetorik und Dialektik beibrachte und in Petrarca die Liebe zum altrömischen Schriftsteller Cicero weckte. Aber das sollte Nebensache bleiben, denn die Ausbildung zielte darauf ab, Petrarca auf den Beruf eines Notars vorzubereiten.


  EIN MISSMUTIGER STUDENT UND ZWEI TODESFÄLLE


  Nur ungern begann Petrarca 1316 sein Jurastudium an der Universität Montpellier. Dass ein ganz anderes Talent in ihm schlummerte, verriet paradoxerweise der Tod der Mutter, 1318 oder 1319, der ihn zu seiner vermutlich ersten Dichtung in lateinischer Sprache veranlasste. Mehr als eine unausgereifte Stilübung wurde aber noch nicht daraus. 1320 setzte Petrarca sein Studium in Bologna fort. Doch er ließ sich in dieser zu jener Zeit renommiertesten Universität für Zivilrecht nur selten blicken. Stattdessen genoss er das Leben in vollen Zügen. Überdies verreiste er längere Zeit, um erst im Herbst 1322 zu dem Studium zurückzukehren, das er mehr und mehr verabscheute. Als er im Frühjahr 1326 die Nachricht vom Tod des Vaters erhielt, brach er es sofort ab und verzichtete auf die Erlangung des Doktortitels. Sein Leben hatte eine jähe Wendung genommen.


  LAURA: EINE MYSTERIÖSE LIEBE


  Wieder in Avignon, verlebte Petrarca glückliche Jahre. Ungehindert schrieb er nun ein Liebesgedicht nach dem anderen. Adressatin war eine junge Frau namens Laura, der er am 6. April 1327, einem Karfreitag, in der Kirche Saint-Claire in Avignon begegnet sein will. Ihr widmete er bis Anfang der 1340er-Jahre rund 110 Gedichte – später, nach sorgfältiger Auswahl, in die Sammlung »Rerum vulgarium fragmenta« (»Bruchstücke volkssprachlicher Dinge«) aufgenommen. Diese Gedichte waren es, die ihn unsterblich machten. Doch hat sie wirklich existiert, jene mysteriöse Laura, jene so nebulöse Geliebte? Ein Freund Petrarcas zweifelte daran. Wegen der klanglichen Ähnlichkeit ihres Namens, Laura, mit dem Wort für den Dichterlorbeer, »lauro«, vermutete er, die Angebetete sei lediglich eine poetische Erfindung. Petrarca wies das zwar energisch zurück, doch Zweifel sind bis heute geblieben. So oft Laura auch vorkommt, sei es in den Gedichten, sei es in den Anfang der 1340er-Jahre begonnenen »Trionfi« (»Triumphe«) oder in der 1347 geplanten Schrift »Secretum meum« (»Mein Geheimnis«), bleibt sie seltsam leblos. Dass Todestag und -stunde Lauras 1348 angeblich die gleichen waren wie bei ihrer Geburt – der 6. April um acht Uhr früh –, lässt an die Spielereien mittelalterlicher Zahlensymbolik denken. Die Sechs gilt dabei als Symbol für den Tod des alten sowie die Geburt des neuen Menschen, und auch die Morgenstunde steht für mystischen Neubeginn. »Laura« erscheint letztlich als schöner Name, erfunden, um die geheimnisvolle Verwandlung irdischer in himmlische Liebe anklingen zu lassen.


  Derselbe Dichter, der solchen Idealen nachhing, zeugte damals die beiden unehelichen Kinder Giovanni, geboren 1337, und Francesca, geboren 1342 – Sprösslinge einer ganz unpoetischen Affäre mit einer sehr irdischen Frau in Avignon. Ihren Namen hat Petrarca nie verraten.


  MÄZENE UND FREUNDE


  Da Petrarca seinen Lebensunterhalt bestreiten musste, beschloss er, im Schoß der Kirche sein Auskommen zu finden und die niederen Weihen zu empfangen. So traf es sich gut, dass er in den späten 1320er-Jahren Kontakt zur römischen Adelsfamilie der Colonna herstellte. Giacomo Colonna, Bischof von Lombez in der Gascogne, förderte den noch unbekannten Dichter nach Kräften. In seinem Umkreis lernte Petrarca den flämischen Kirchenmusiker Ludwig von Kempen sowie den Römer Lello di Pietro Stefano dei Tosetti kennen, die zu seinen lebenslangen Freunden wurden. Im Dienst Kardinal Giovanni Colonnas, des Bruders Giacomos, machte sich Petrarca als Hauskaplan und Hauslehrer, als Gesandter und Berater nützlich. All das ließ ihm genug Zeit für literarische Interessen. Der Bischof ermöglichte ihm 1333 zudem eine längere Reise. Sie führte über Paris, Gent, Lüttich und Aachen nach Köln, wo Petrarca den noch unvollendeten Dom bewunderte.


  DAS ROMERLEBNIS


  1336 unternahm Petrarca auf Empfehlung Kardinal Giovanni Colonnas eine Fahrt nach Rom. Obwohl in der Ewigen Stadt die antiken Monumente verfallen waren und als Steinbrüche dienten und zwischen den Ruinen in der Hauptstadt des einstigen Imperium Romanum Hirten ihr Vieh weideten und Räuber ihr Unwesen trieben, war Petrarca begeistert. Er erlag der Faszination der Antike. Indem er sich mit der Antike beschäftigte, gelang ihm die Flucht aus der verhassten Gegenwart. In der Antike fand er die Tugend, die er in der Gegenwart vermisste. Im melancholischen Bewusstsein dieses historischen Abstandes bot sich die Antike in idealer Verklärung dar. Petrarca sah sogar das Christentum selbst überschattet von der Trauer über den Fall des Römischen Reiches und seiner Kultur. Er beweinte den Untergang Roms als Urmuster für den Wandel menschlichen und politischen Glücks.


  ANTIKE UND HUMANISMUS


  
    Allgemein bezeichnet »Humanismus« das Bemühen um eine der Menschenwürde und freien Persönlichkeitsentfaltung entsprechende Gestaltung des Lebens und der Gesellschaft durch Bildung und Erziehung und/oder Schaffung der dafür notwendigen Lebens- und Umweltbedingungen.


    Im engeren Sinne dient der Begriff, der sich zuerst zur Bezeichnung eines klassischphilologischen, gegen die Realschulen der Aufklärung gerichteten Bildungsideals findet, als Epochenbezeichnung, verbunden mit dem Streben nach einer am Beispiel der Griechen und Römer ausgerichteten Humanität. In diesem Sinne wurde aus »Humanismus« eine Epochenbezeichnung insbesondere für die philologische, kulturelle und wissenschaftliche Bewegung des 14. bis 16. Jahrhunderts, im Unterschied zum Neuhumanismus, dem »zweiten Humanismus«, und dem »dritten Humanismus« zu Beginn des 20. Jahrhunderts.


    Humanismus bezeichnet weiterhin – ohne Bezug auf die Antike – eine auf den Menschen gerichtete Weltanschauung oder Philosophie.

  


  EINE BERGBESTEIGUNG ZWISCHEN FIKTION UND WIRKLICHKEIT


  1336 bestieg Petrarca in Begleitung seines Bruders Gherardo den Mont Ventoux in der Provence, so zumindest schrieb er in einem Brief an den befreundeten Augustinermönch Francesco Dionigi de’ Roberti. Nach mühevollem Aufstieg erreichten sie den Gipfel. Petrarca bewunderte die Aussicht und griff zu den mitgenommenen »Confessiones« (»Bekenntnissen«) des Kirchenvaters Augustinus. Zufällig stieß er auf folgende Stelle: »Und es gehen die Menschen, zu bestaunen die Gipfel der Berge und die ungeheuren Fluten des Meeres und die weit dahinfließenden Ströme und den Saum des Ozeans und die Kreisbahnen der Gestirne, und haben nicht Acht ihrer selbst.« Wie ein Blitz durchfuhren diese Worte Petrarcas Seele: »Ich war wie betäubt … und schloss das Buch im Zorne mit mir selbst darüber, dass ich noch jetzt Irdisches bewunderte.« Es gibt viele Gründe, warum in der Wissenschaft vielfach die Meinung vertreten wird, dass dieser angeblich spontan verfasste, dafür aber sorgfältig komponierte Brief eine Mystifikation beinhaltet. Vermutlich hatte die Bergbesteigung nie stattgefunden, und wahrscheinlich hat Petrarca die Zeilen erst 1353/54 geschrieben und – aus zahlensymbolischen Gründen – rückdatiert. Dieser Bericht sei, so folgert die Forschung, als Umschreibung des menschlichen Lebens zu verstehen. Der steile und beschwerliche, aber direkte Aufstieg zum Gipfel, den der ins Kloster eingetretene Bruder wählte, entspricht an dieser Stelle dem christlichen Tugendpfad.


  MONT VENTOUX: DER WEG DER ERKENNTNIS


  
    Als Petrarcas Bruder Gherardo 1343 in das Kartäuserkloster von Montrieux eintrat, schlug er auch im wirklichen Leben diesen Weg ein. Petrarca dagegen beschritt zunächst einen bequemeren Umweg, der an die Tradition des Lasterpfades erinnert. Erst als er auf dem Gipfel des Mont Ventoux angelangt war, leitete ihn die Schrift des Augustinus zur christlichen Erkenntnis zurück. Sollte das Bergsteigerabenteuer auch bloße Erfindung sein, so behält es dennoch seinen revolutionären Stellenwert, denn es ist von neuartigen Seherlebnissen durchdrungen: Mit ihm beginnt die Geschichte des modernen Naturgefühls.

  


  ZWISCHEN EINSAMKEIT UND RUHM


  1337 erwarb Petrarca in Vaucluse, in der Nähe Avignons, ein kleines Anwesen. Dort fand er seinen schon lange ersehnten Ort einsamer Ruhe, wo er sich ungestört der Lektüre der lateinischen Klassiker widmen und ein gewaltiges Geschichtswerk planen konnte, das zuletzt auf 23 Lebensbeschreibungen berühmter Männer des Altertums schrumpfte und erst in den 1370er-Jahren als »De viris illustribus« (»Von berühmten Männern«) veröffentlicht wurde.


  1338 oder 1339 begann Petrarca mit seinem ehrgeizigsten Projekt, der »Africa«, einem Epos über die Heldentaten des römischen Feldherrn Scipio Africanus im Kampf gegen den Karthager Hannibal. Ungefähr zurgleichen Zeit ging er auch noch an ein umfangreiches italienischsprachiges Werk, die »Trionfi«, die in kompliziert verschlüsselten Beispielen die Macht der Liebe behandeln. Bald hallte Petrarcas Ruf aus dem abgelegenen Vaucluse durch halb Europa. Das Echo ließ nicht lange auf sich warten: Der römische Senat und die Universität Paris wollten Petrarca feierlich zum Dichter krönen. Er entschied sich für Rom, reiste aber zunächst im Februar 1341 nach Neapel, um sich vor König Robert einer angemessenen Prüfung zu unterziehen. Anschließend erfolgte die Zeremonie der Dichterkrönung auf dem römischen Kapitol. Im Zuge dieser großartigen Feierlichkeit rief man Petrarca zum »großen Dichter und Historiker« aus und verlieh ihm den Magistertitel. Anschließend kehrte der Dichterfürst über verschiedene Zwischenstationen in die Abgeschiedenheit der Vaucluse zurück. Er setzte seine Arbeit an seinen Werken fort und verfasste zwischen 1346 und 1347 die zwei Bücher »De vita solitaria« (»Vom Leben in der Einsamkeit«), deren Titel das Ideal einer zurückgezogen den Studien gewidmeten Lebensweise zum Programm machte. Doch das geschäftige Treiben der Welt hörte nicht auf jenes Motto – es verschonte auch Petrarca nicht.


  IM DIENST DER MÄCHTIGEN


  Als sich der junge Notar Cola di Rienzi 1347 in Rom nach antikem Vorbild zum Volkstribun und zum Beschützer der einfachen Leute gegen die Adelstyrannei ausrufen ließ, reagierte Petrarca begeistert. Er sah in dem charismatischen Führer den Retter, der alle Zwangsherrschaft beseitigen und den alten Glanz Roms erneuern würde. Doch Cola scheiterte. Er wurde gewaltsam auf den Kapitolshügel geschleppt, man stieß ihn nieder, und ein Notar hieb ihm, um die Handlung amtlich zu machen, den Kopf ab. Die Sympathie Petrarcas für den Volkstribun bedeutete nicht, dass er Adel und Obrigkeit grundsätzlich ablehnte. Nach dem fürchterlichen Pestjahr 1348 und angesichts des politischen Durcheinanders in Italien glaubte Petrarca, die Mächtigen seiner Zeit zu Reformen auffordern zu müssen. Wiederholt forderte er den in Prag residierenden Kaiser Karl IV. auf, sich in Italien einzumischen und das alte Imperium wiederherzustellen. In Padua schloss er Freundschaft mit dem Stadtherrn Jacopo da Carrara und 1353 trat er sogar in diplomatische Dienste der despotischen Visconti in Mailand. Ab 1362 wohnte er in Venedig. Seine letzten sieben Lebensjahre verbrachte er auf Einladung Francesco da Carraras zumeist in Padua sowie in dem südlich davon gelegenen Arquà, wo ihm da Carrara ein Hausgrundstück schenkte.


  EIN GEBILDETER HERRSCHER


  
    Zwar wollte Petrarca nicht in den kalten Norden und an den Prager Hof kommen, wohin Karl IV. den Dichter eingeladen hatte. Doch der persönlichen Ausstrahlung des Kaisers zollte er überall Lob. Nach seiner Unterredung mit Karl in Mantua 1354 beschrieb Petrarca ihn in einem Brief an Zanobi da Strada mit folgenden Worten: »Princeps ille mitissimus, lingua et moribus non minus Italicus quam Germanus« – »ein friedsamer Herrscher, in Sprache und Sitten nicht weniger ein Italiener als ein Deutscher«. Karl war in der Tat ein gebildeter Mann, der Tschechisch, Französisch, Italienisch, Deutsch und Latein beherrschte; er war sogar ein respektabler Autor, dessen lateinisch verfasste Autobiografie im Mittelalter ohne Vergleich dasteht.

  


  TOD UND NACHRUHM


  In diesem kleinen Örtchen Arquà starb Francesco Petrarca in der Nacht vom 18. auf den 19. Juli 1374, einen Tag vor seinem 70. Geburtstag. Längst war er zu einer Berühmtheit geworden, weit über die Grenzen Italiens hinaus – als Dichter, Gelehrter und Humanist, der das antike Geistesleben erneuert und die heidnische Welt eines Cicero mit der christlichen eines Augustinus versöhnt hatte, der auch die römischen Autoren Seneca und Vergil wieder populär gemacht hatte, der die italienische Lyrik zu sprachlicher und formaler Meisterschaft emporhob, der mit dem »Canzoniere« einen jahrhundertelang gültigen Bestseller abendländischer Lyrik schuf, der das Loblied auf die schöpferische Einsamkeit sang und die Melancholie fast schon zum romantischen Weltschmerz stilisierte. Nur in einem Punkt hatte er gänzlich Unrecht, als er nämlich schrieb: »Vielleicht hörst du einmal etwas über mich, obwohl ein so kleiner und dunkler Name durch die vielen Jahre und Länder kaum zu dir gelangen mag.«


  GIOVANNI BOCCACCIO


  


  »VATER DER ITALIENISCHEN ERZÄHLKUNST«


  Giovanni Boccaccio gilt als Begründer der italienischen Novellentradition und zusammen mit Petrarca als Vater der italienischen Renaissance. Für seine Novellen musste er erst eine Dichtersprache erfinden, da es eine Literatursprache zunächst nur für Gedichte gab. Seine Leistung war daher nicht nur in literarischer, sondern vor allem auch in sprachschöpferischer Hinsicht von großer Bedeutung.


  
    Juni/Juli 1313


    Geburt in oder bei Florenz


    1327–1340/41


    Aufenthalt in Neapel


    1340/41


    Rückkehr nach Florenz


    1348


    Pestepidemie in Florenz


    1348–1353


    Arbeit am Hauptwerk »Das Dekameron«


    1373


    Dante-Vorlesungen


    21. 12. 1375


    Tod in Certaldo

  


  Giovanni Boccaccio erblickte vermutlich im Juni/Juli 1313 in Florenz das Licht der Welt, kam dann aber sehr rasch in das etwa 40 Kilometer nordwestlich von Siena gelegene Certaldo in der Valdelsa. Von dort waren seine Vorfahren wohl gegen Ende des 13. Jahrhunderts nach Florenz gezogen, um von den wirtschaftlichen Entwicklungsmöglichkeiten zu profitieren, die sich in der Stadt am Arno boten.


  Boccaccio wurde als uneheliches Kind geboren; erst ein päpstliches Dekret von 1360 sollte diesen Makel heilen. Er sprach daher auch nur sehr selten von seiner Mutter – Gerüchten zufolge eine Französin –, dafür aber häufig von seinem Vater, Boccaccino di Chelino, der ihn als Sohn anerkannte und ihn aufgrund seiner gesellschaftlichen Stellung und ökonomischen Möglichkeiten als einer der wichtigen Mitarbeiter des Bankhauses Bardi in jeder Hinsicht förderte.


  Um 1327 folgte Boccaccio seinem Vater, der als Repräsentant der Bardi an den Hof der Anjou nach Neapel gesandt wurde. Fast 14 Jahre lebte er hier, für ihn die glücklichste Zeit seines Lebens, an die er immer wieder anknüpfen wollte. Er absolvierte eine etwa vierjährige Banklehre, aber eigentlich wollte er Schriftsteller werden. Und so sammelte er Eindrücke von höfischen Festlichkeiten und königlicher Gelehrsamkeit, beobachtete den Maler Giotto bei seiner Arbeit und lernte einige der bedeutendsten Dozenten an der neapolitanischen Universität, dem »Studio napoletano«, kennen: unter ihnen Cino da Pistoia, der ihm wichtige Eindrücke zu Dante vermittelte, und der Frühhumanist und Theologe Dionysius von Borgo San Sepolcro, der seit 1338 am »Studio« Vorlesungen über antike Autoren hielt und Boccaccios Verehrung für Francesco Petrarca, sein bewundertes Vorbild, weckte.


  Weitere Anregungen erhielt Boccaccio durch die königliche Bibliothek in Neapel, die – den Vorlieben des Hofes entsprechend – vor allem mit altfranzösischen und altprovenzalischen Texte bestückt war, welche seinen literarischen Horizont ebenso erweiterten wie die Spielleute und Bänkelsänger aus der Toskana, auf die er am Hof und in der Stadt traf.


  DAS ENDE EINES TRAUMES: VON NEAPEL NACH FLORENZ


  Eine Pestepidemie und die schlechte wirtschaftliche Lage von Florenz veränderten die Lebenssituation Boccaccino di Chelinos: Seit 1338 war er offenbar nicht mehr mit dem Bankhaus Bardi verbunden und geriet selbst in wirtschaftliche Schwierigkeiten. Sie dürften im Wesentlichen der Grund dafür gewesen sein, dass sein Sohn Giovanni im Winter 1340/41 nach Florenz zurückkehrte. Wie ungern er dies tat, drückte er in seinen literarischen Texten aus: Er habe die Stadt des Lichts, der Schönheit und Anmut, die Stadt seiner intensiven literarischen Studien verlassen und sitze nun mit seinem geizigen Vater in einem dunklen Haus, ohne anregende Unterhaltungen im Kreis der Freunde, ohne heitere Gespräche und schöne Frauen. Er hasse das Handel treibende Bürgertum der Stadt, das nur auf Geldverdienst oder Betrug aus sei, werde melancholisch und traurig.


  Doch andererseits gab es in Florenz neue literarische Welten zu entdecken: die moralisierend-lehrhafte Dichtung der Toskana ebenso wie die Nachahmungen des altfranzösischen Rosenromans (eine allegorische Liebesdichtung), städtische und private Chroniken, Reiseberichte, Übersetzungen lateinischer Autoren für das neue bürgerliche Lesepublikum – zu denen er selbst eine Livius-Übersetzung beitrug, die für die Entwicklung seiner Prosa große Bedeutung haben sollte – oder die immer wieder neue Wunderwelt der »cantari«, zu der man beiden öffentlichen Rezitationen auf den Plätzen der Stadt Zugang fand. So dauerte es nicht lange, bis Boccaccio in den angesehensten Kreisen der Florentiner Gesellschaft zu sehen war und auch seine literarische Produktion wieder aufnahm.


  ERSTE WERKE


  
    Angeregt von Dantes »Das neue Leben«, von Guido Cavalcanti und Cino da Pistoia, verfasste Boccaccio Sonette und Balladen im »süßen neuen Stil«, zur vergeistigten Verherrlichung der Frau. Doch er stellte sie nicht wie Petrarca in seinem Hauptwerk, dem »Canzoniere«, zu einem Liederbuch zusammen. Denn gegenüber den Dichtungen seines Vorbildes Petrarca sah Boccaccio seine eigenen Gedichte als minderwertig an. In die erste neapolitanische Zeit von Boccaccios Schaffen dürfte auch die mittellateinische »Elegia di Costanza« gehören, die ein wenig den Charakter einer rhetorischen Schulübung besitzt. Spätgotisch-höfische und frühhumanistische Elemente suchte Boccaccio in seiner in Terzinen verfassten »Caccia di Diana« zu verschmelzen, in der er vor dem Hintergrund der neapolitanischen Landschaft eine Jagdgesellschaft von 33 Hofdamen beschreibt, die sich am Abend der Führung durch die Göttin der Jagd entziehen, um in die Dienste der Liebesgöttin Venus zu treten. Der Text verbindet mittelalterliche Liebesallegorie mit Beschreibungen der Realität des höfischen Lebens. Noch drei weitere Texte sind vermutlich in Boccaccios neapolitanischer Zeit entstanden: die in der aus der Spielmannsepik (»cantari«) übernommenen und von da an für die italienische Kunstepik vorbildlichen Strophenform, der Oktave, geschriebenen Epen »Il Filostrato« (Troilus und Kressida) und »Teseida« sowie der Prosaroman »Il Filocolo«.

  


  Vier Werke sind es, die in den ersten Jahren nach seinem Ortswechsel entstanden sein dürften: die »Commedia delle ninfe« (1341/42; dt: Komödie der Nymphen), auch »Ninfale d’Ameto« genannt (1341/42; dt. Ametos Nymphenspiel), »L’ amorosa visione« (1342/43; dt. Liebesvision), »Fiammetta« (1343) und »Ninfale fiesolano« (um 1345; dt. Die Nymphe von Fiesole). Formal und inhaltlich inspiriert von Dantes »Das neue Leben« beschreibt Boccaccio in der »Komödie der Nymphen«, wie der raue und ungebildete Ameto durch die Liebe zu der Nymphe Lia edle Umgangsformen und Herzensbildung gewinnt. Wie in der Idylle um Ameto bleibt der Bruch zwischen allegorischem und realistischem Erzählen auch in der »Liebesvision« unaufgehoben. Erneut von Dante, diesmal von der »Göttlichen Komödie«, angeregt, beschreibt der Verfasser in einer Traumvision, die ihn mit Tugenden und Lastern konfrontiert, seinen Versuch, ins Paradies zu gelangen. Begleitet wird er dabei von einer anmutigen jungen Frau, die seine Seele vor Eitelkeit und Lastern bewahren möchte. Von ganz anderer literarischer Qualität ist der Versroman »Fiammetta«, in dem Boccaccio in Anlehnung an antike (Ovid, Seneca) und zeitgenössische Autoren (Dante, Petrarca) Fiammetta die Geschichte ihrer alle Grenzen sprengenden Leidenschaft zu dem florentinischen Kaufmann Panfilo schildern lässt. Mit diesem Werk vollzog Boccaccio entscheidende Schritte hin zu »Il Decamerone« (1348–53; dt. Das Dekameron).


  Doch trotz aller literarischen und philologischen Arbeiten begab sich Boccaccio auf Reisen. So hielt er sich von 1345 bis etwa 1347 in Ravenna auf, folgte hier seinen dantischen wie allgemein humanistischen Interessen und fand neue Freunde. Ende 1347 oder Anfang 1348 war Boccaccio Gast am Hof Francesco Ordelaffis in Forlì und kam hier unmittelbar mit den verschlungenen Irrwegen dynastischer Streitigkeiten im mittelalterlichen Europa in Berührung: Als Ludwig I., der Große, von Ungarn 1347/48 einen Rachefeldzug gegen Neapel und dessen Königin Johanna I. von Anjou wegen der Ermordung ihres Gatten, seines Bruders Andreas, führte, war er Florenz und Forlì wegen seiner papstfeindlichen Politik willkommen. Entsprechend begrüßte ihn Francesco Ordelaffi am 13. Dezember 1347 feierlich und nahm Boccaccio aus diesem Anlass in seine Dienste. Dessen persönliche Erwartungen an diesen Gunstbeweis wurden enttäuscht. Gleichwohl war dies ein Vorspiel zu den öffentlichen und diplomatischen Aufgaben, die ihm in Zukunft noch übertragen werden sollten.


  Zunächst einmal vernichtete jedoch ein schreckliches, in seinen Folgen monströses Ereignis alle öffentlichen und individuellen Pläne. Über die Seidenstraße drang aus Asien die Pest nach Europa, im Oktober 1347 erreichte sie Sizilien, im März/April 1348 Florenz. In den Monaten ihres grauenhaften Regimentes vernichtete sie die Hälfte der florentinischen Bevölkerung, darunter Familienangehörige und Freunde Boccaccios. Sein künstlerisches Ingenium jedoch griff diese Herausforderung auf und ließ ihn eines der großen Werke der Weltliteratur niederschreiben.


  
    ›Diese berühmte Novellensammlung ist das erste große Meisterwerk euroäischer Erzählkunst, in einem wunderbar lebendigen Altitalienisch geschrieben und viele Male in alle Kultursprachen übersetzt.‹


    Hermann Hesse über »Das Dekameron«

  


  »DAS DEKAMERON«


  »Hier beginnt das Buch, genannt Dekameron, beigenannt Fürst Galehault, worin hundert Geschichten enthalten sind, die innerhalb von zehn Tagen von sieben Damen und drei jungen Männern erzählt werden«, lautet der vollständige Titel von Boccaccios Meisterwerk, dessen Komposition damit schon präzis beschrieben ist. Dekameron, das meint in nicht ganz korrektem Griechisch »[Werk] von zehn Tagen«, vielleicht in Anspielung auf das Sechstagewerk (Hexameron) des Ambrosius von Mailand, eine Auslegung der Schöpfungsgeschichte. Fürst Galehault, eine Gestalt aus dem altfranzösischen Prosa-Lancelot-Roman, bringt die Liebe zwischen Guenievre, der Gattin des König Artus, und Lancelot zum Entflammen, eine Szene, bei deren Lektüre sich Francesca da Rimini und Paolo Malatesta in Dantes Hölle (dem ersten Teil seiner »Göttlichen Komödie«) ebenfalls ihre Zuneigung gestehen. Diese Liebe stiftende Wirkkraft möchte Boccaccio auch auf seine Leserinnen ausüben, jene »holden Frauen«, die unter dem Diktat von Vätern, Müttern, Brüdern und Gatten schwermütig werden und denen er deswegen mit seinen Erzählungen Entspannung, Heiterkeit, »guten Rat und Belehrung« bringen möchte.


  Auf diese Vorrede folgt die streng zweigliedrige Einleitung zum ersten Tag, in der die Handlung entworfen wird, die die hundert Novellen umrahmt. Boccaccio beginnt mit einer Beschreibung der Auswirkungen der Pest in Florenz, die von dem karolingischen Dichter und Gelehrten Paulus Daiconus inspiriert ist: überall Verwüstungen, überall Versagen, in der Gesellschaft wie in der Politik, in der Medizin wie in der Theologie.


  Daher der zweite Teil der Einleitung, der vor dem Hintergrund von Grauen, Trauer und Entsetzen die Entstehung einer zeitenthobenen Utopie vorführt: An einem Dienstagmorgen treffen sich in der Kirche Santa Maria Novella sieben junge Frauen – Pampinea, Fiammetta, Filomena, Emilia, Lauretta, Neifile und Elissa – und drei junge Männer, vielleicht Bilder des Autors in verschiedenen Lebensaltern – Panfilo, Filostrato und Dioneo. Auf Vorschlag Pampineas verlassen sie am Mittwochmorgen die verseuchte Stadt und verbringen nun 14 Tage miteinander, zuerst auf einem idyllischen Landsitz, darauf in einem Palast in der Umgebung von Florenz. Am ersten Ort angekommen, geben sie ihrer kleinen Welt die Regeln, die für die Zeit ihres Zusammenseins gelten sollen: Über jeden Tag herrscht ein Mitglied der »brigata« als König oder Königin; es ist zuständig für dessen Organisation, besonders aber für die Bestimmung des Themas, zu dem von allen etwas vorgetragen werden soll. Aus dieser Ordnung fällt der Freitag aus religiösen Gründen heraus und der Samstag dient der Körperpflege: An beiden Tagen gibt es keine Geschichten. So bleiben zehn Tage, an denen jeweils zehn Novellen erzählt werden können.


  Vor diesem Hintergrund entfaltet sich darauf der Kranz der hundert Novellen dieses bürgerlichen Epos, zentriert um die Themen von Liebe, Schicksal und Verstand, über Treue und Untreue, Betrug, Heuchelei und Ehrbarkeit, Schläue, Gewitztheit, Dummheit, immer wieder über die Wechselfälle des Geschicks, die Willkür der Fortuna. Gestützt auf antikes, mittellateinisches und volkssprachlich-mittelalterliches Erzählgut, auf schriftliche und mündliche Überlieferungen, spielen sie – hier idealisiert, dort realistisch und konkret – in höfischem, städtischem oder bäuerlichem Ambiente. Ihr nach allen Regeln der Rhetorik durchrhythmisierter Stil, der bei aller Neigung zur humanen, heiteren Mittellage erhaben, feierlich und tragisch, aber auch burlesk und umgangssprachlich klingen kann, stellt ein (häufig auf historische Ereignisse anspielendes) Abbild menschlichen Lebens dar, das zugleich überzeitliche Geltung hat.


  DIPLOMAT, REISENDER, GELEHRTER


  Durch dieses Werk, aber auch durch seine politisch-öffentlichen Aktivitäten war Boccaccios Ansehen kontinuierlich gestiegen. Als daher nach der Überwindung der Pest die politischen Gegensätze zwischen Zünften und Mitgliedern der städtischen Magnatenfamilien wieder aufbrachen, dazu die wirtschaftliche Lage der Stadt instabil blieb und ihre äußere Bedrohung durch die Städte Pisa, Lucca oder Mailand, die päpstliche oder die Politik der Anjou, unvermindert anhielt, sandte der Rat von Florenz ihn zwischen 1351 und 1354 auf mehrere diplomatische Missionen. 1351 war er entscheidend an der Übernahme Pratos durch Florenz beteiligt und konnte damit das Ende der Ansprüche der Anjou auf toskanisches Territorium mitbesiegeln.


  Das Jahr 1355 sieht ihn bei der Klärung von Problemen mit den florentinischen Truppen, aber auch, während der Aufenthalte Karls IV. in der Toskana, bei dem Kaiser. Eine schmerzliche Erfahrung brachte dieses Jahr 1355 noch für Boccaccio: den Tod der kleinen Tochter Violante, deren Bild er im Dekameron, in seinem »Bucolicum carmen« und in drei Briefen liebevoll bewahrt hat.


  1356 bis 1358 sind von einer großen Konzentration auf die eigenen schriftstellerischen Arbeiten geprägt, die konsequenterweise zu einem Rückzug aus den öffentlichen Verpflichtungen führen musste. Erst 1359 hören wir wieder von ihm, als er im Frühjahr privat zu Petrarca reiste, im Sommer als offizieller Botschafter seiner Stadt den kaiserlichen Vikar Bernabò Visconti in Mailand aufsuchte und zum Jahresende um eine Annäherung an Niccolò Acciaiuoli, den Großseneschall von Neapel, bemüht war.


  So fallen in diese Jahre, in denen sich auch Boccaccios sittlich-religiöse Neigungen intensivierten, Skizzen und erste Ausführungen zu einer Reihe von lateinischen Schriften, deren weite Verbreitung seinen Ruhm als humanistischer Gelehrter begründete und bestätigte. Zu ihnen gehören die mythologische Enzyklopädie der Genealogie »Deorum gentilium libri« (Bücher von der Abstammung der heidnischen Götter) mit den dichtungstheoretisch bedeutsamen Büchern XIV und XV, an der Boccaccio bis an sein Lebensende arbeiten sollte, die biografischen Sammlungen »De casibus virorum illustrium« (Über den Sturz berühmter Männer) und »De claris mulieribus« (Über berühmte Frauen), die geographische Enzyklopädie des »Liber de montibus, silvis, fontibus, lacubus, fluminibus, stagnis seu paludibus et de nominibus maris« (Buch über Berge, Wälder, Quellen, Seen, Flüsse, Teiche oder Sümpfe und über die Namen des Meeres) und wohl der erste Entwurf seiner Dante-Würdigung »Trattatello in laude di Dante« (Das Leben Dantes). 1360 konnte Boccaccio nach langen Vorbereitungen einen Plan von großen geistesgeschichtlichen Konsequenzen verwirklichen: die Einrichtung eines ersten Lehrstuhls für griechische Sprache und Literatur außerhalb von Byzanz.


  BOCCACCIOS FREUNDSCHAFT ZU PETRARCA


  
    Nachdem Boccaccio bereits 1339 die lateinische Epistel Mavatoris Miles an sein großes Vorbild, den verehrten Francesco Petrarca, gerichtet hatte, lernte er den berühmten Dichter und Humanisten im Jahr 1350 schließlich auch persönlich kennen, als dieser einer Einladung Boccaccios folgend nach Florenz kam. Mit Petrarca verband Boccaccio bis zu dessen Tod im Jahr 1374 eine enge Freundschaft, damit einhergehend auch die gemeinsame Absicht, das Studium der Antike voranzutreiben und die lateinischen und die griechischen Studien wieder zu beleben. Petrarca war einer der Ersten, der nach antiken Handschriften forschte und um deren Verbreitung bemüht war. Seine glanzvolle Arbeit als Textkritiker begründete den neuen, philologischen Zugang zu den antiken Schriften und damit einhergehend die Abwendung von der mittelalterlichen Latinität. Boccaccio hatte bei dieser Arbeit wesentlichen Einfluss auf Petrarca – so regte er ihn dazu an, die Schriften Homers erstmals vollständig durch den Halbgriechen Leonzio Pilato übersetzen zu lassen. Auch bei seiner Arbeit an anderen Werken orientiert sich Boccaccio an dem Vorbild Petrarcas (und auch Dantes), indem er das Muster einer idealen Geliebten namens Fiammetta wählt.

  


  TRIBUT AN DIE ANTIKE KULTUR


  
    Im Gegensatz zu Petrarca, dem das Griechische bei aller Verehrung für Homer und Platon immer fremd blieb, hatte Boccaccio seit seinem Aufenthalt in Neapel auf die Bedeutung der griechischen für die römische Kultur hingewiesen und ihr in seinem Werk in unterschiedlicher Weise Tribut gezollt. Er gewann den Philologen, Übersetzer und Kommentator Leonzio Pilato als Dozenten für den ersten Lehrstuhl für griechische Sprache und Literatur, bei dem er selbst Griechisch lernte und mit dem er sich an eine lateinische Teilübersetzung der Ilias machte, die für Petrarca bestimmt war.


    Großherzigkeit und humanistisches Engagement des Autors werden übrigens nicht zuletzt daraus deutlich, dass er Leonzio in seinem eigenen Haus ertrug, war doch der belesene Gräzist, der in seinen Vorlesungen eindrucksvoll Homer, Aristoteles und Euripides interpretierte, eine wenig urbane und im Äußeren ziemlich unappetitliche Erscheinung.

  


  Hatte Boccaccios wirtschaftliche Lage sich in den vergangenen zehn Jahren stabilisiert – er hatte sogar Aussicht auf die Gewährung einer geistlichen Pfründe durch Papst Innozenz VI. – und war sein öffentliches Ansehen wegen seiner literarischen und diplomatischen Aktivitäten ständig gewachsen, so geriet er Ende 1360 in den Umkreis einer Verschwörung der Patrizier gegen die legitime Stadtregierung unter der Führung seines Freundes Pino de’ Rossi, der sich nur durch die Flucht retten konnte. Die vereitelte Rebellion führte dazu, dass der Dichter bis 1365 keine öffentlichen Aufgaben mehr erhielt. So reiste er wieder, 1361/62 zu Studienzwecken nach Ravenna und 1362/63 auf Wunsch von Acciaiuoli nach Neapel. Bis 1365 stellte er Teile seines lateinischen Werkes fertig, betrieb weitere Studien zu Homer und kommentierte Werke des römischen Dichters Terenz.


  In diesen Jahren bis zur Mitte des Jahrzehnts hatte sich jedoch auch die politische Situation in Florenz wieder weitgehend beruhigt. So griff man im Laufe des Jahres 1365 erneut auf Boccaccios politische und diplomatische Erfahrungen zurück, betraute ihn mit innerstädtischen Aufgaben, sandte ihn zu Verhandlungen mit den Genuesen und vor allem mit Papst Urban V. in Avignon. Aber auch in anderer Weise nutzte die Stadt den Kunst- und Sachverstand ihres berühmten Mitbürgers: so bei den Planungen zum Umbau von Or San Michele, die 1367 begannen.


  In den Jahren 1367/68 reiste Boccaccio viel – nach Venedig zu Freunden, zu der Tochter Petrarcas und zu Arbeiten in dessen Bibliothek, nach Padua zu langen Gesprächen mit Petrarca und noch einmal, im Herbst 1368, nach Venedig, um Donato degli Albanzani über den Tod seines Sohnes zu trösten. Bei diesem Anlass begegneten sich Boccaccio und Petrarca ein letztes Mal. Erst 1370 haben wir wieder Nachricht von Boccaccio, denn im Herbst dieses Jahres brach er noch einmal zu einer Reise nach Neapel auf und blieb dort bis zum Frühjahr 1371.


  Schon ein Jahr später erkrankte er schwer, er glaubte gar in der Nacht des 12. August 1372 sterben zu müssen. Doch noch einmal gesundete Boccaccio und genau ein Jahr später erhielt er den ehrenvollen Auftrag des Rates der Stadt Florenz, für hundert Gulden ein Jahr lang öffentlich Dante zu lesen und ihn zu kommentieren. Nach sorgfältigen Vorbereitungen hielt er am 23. Oktober 1373 in der Kirche Santo Stefano di Badia die erste Dante-Vorlesung der Geschichte. 1374 brach er den Vorlesungszyklus wohl aus Gesundheitsgründen ab, in dem Jahr, in dem er den Tod Francesco Petrarcas verwinden musste. Doch auch seine Zeit neigte sich ihrem Ende zu. Am 21. Dezember 1375 starb Boccaccio, den man in Italien als »den Vater unserer Prosa und unserer Erzählkunst«, »den Helden der neuen Kultur« verehrt.


  VERBREITUNG DES DEKAMERON


  
    Dass ein so vielschichtiges Buch wie »Das Dekameron« gern gelesen wurde, kann nicht verwundern, wenn auch nicht gleich von den Humanisten und Literaten unter den Zeitgenossen, sondern eher von den Bürgern. Erst mit der sprach- und stiltheoretischen Abhandlung über die Volkssprache (1525) des italienischen Dichters und Humanisten Pietro Bembo wurde Boccaccio zum Vorbild für die italienische Prosa erhoben. Auch Petrarca trug durch seine Übersetzung der Griselda-Novelle (10. Tag, 10. Novelle) ins Lateinische Wesentliches zur Verbreitung des Werkes bei. Übersetzungen und Adaptationen in England, Frankreich, Spanien, Portugal und Deutschland, frühe illustrierte Handschriften, Franz von Suppés Operette Boccaccio oder Verfilmungen in unserer Zeit bezeugen die ungeheure Wirkung des Dekameron.

  


  OSWALD VON WOLKENSTEIN


  


  LIEDERMACHER UND POLITIKER


  Der Landadelige Oswald von Wolkenstein hat in seinem für damalige Verhältnisse langen Leben vieles gesehen, erlebt und erlitten. Doch nicht deshalb ragt er aus der Vielzahl seiner Standesgenossen heraus, sondern als einer der großen »Liedermacher« des deutschsprachigen Raums. Er hat in seinem Werk, das eines der wichtigsten literarischen und musikalischen zwischen Mittelalter und Renaissance darstellt, auf eindrucksvolle Weise viele persönliche Erlebnisse verarbeitet.


  
    um 1377


    Geburt in Südtirol


    um 1387


    verlässt das Elternhaus und führt ein Wanderleben


    um 1400


    Rückkehr nach Tirol


    1415


    tritt in den Dienst König Siegmunds


    1421–1422


    Gefangener auf Schloss Forst (Meran)


    2. 8. 1445


    Tod in Meran

  


  Oswald von Wolkenstein stammte aus dem Tiroler Landadelsgeschlecht der Herren von Villanders, und seine Vorfahren hatten sich zu Ansehen, Einfluss und Besitz emporgearbeitet. Nachdem sein Urgroßvater Randolf von Villanders 1293 Burg und Gericht Wolkenstein im Grödner Tal gekauft hatte, nannten sich dessen Nachfahren zunehmend nach diesem Besitz.


  Oswald wurde um 1377 geboren, möglicherweise auf Schloss Schöneck im Pustertal. Er hatte zwei Brüder und vier Schwestern, war aber aufgrund der Erbrechte wie sein Bruder Leonhard gegenüber dem Erstgeborenen Michael stark benachteiligt. Mit großer Zähigkeit und starkem Durchsetzungswillen und trotz verschiedener Rückschläge gelang ihm der Aufstieg zu einem hoch angesehenen und einflussreichen Mitglied des Tiroler Landadels. Nach dem Tod seines Landesherren Friedrich IV., des Herzogs in Tirol, in dessen Auseinandersetzung mit König Siegmund er zeitweise verwickelt war, war er ab 1444 sogar einer der fünf »Verweser« der zentralen Urkunden im Rechtsstreit zwischen dem jungen Herzog und dessen Vormund, König Friedrich III.


  Im zarten Alter von zehn Jahren verließ Oswald sein Elternhaus und führte ein abenteuerliches Wanderleben, wobei er vermutlich bis in den Vorderen Orient gelangte. Um 1400 kehrte er nach Tirol zurück. 1415 trat Oswald in den Dienst des römisch-deutschen Königs Siegmund (ab 1433 Kaiser). Er wurde von diesem als Verbindungsmann zum Tiroler Adel eingesetzt und bezeichnete sich stolz als königlicher »Rat«.


  Ein erbitterter Streit um seinen Anteil an der Burg Hauenstein, seinem unterhalb des mächtigen Schlernmassivs gelegenen späteren Wohnsitz, brachte ihm Gefangenschaft und wohl auch schlimme Misshandlungen ein: Dieser Besitzstreit wurde infolge der massiven Auseinandersetzungen zwischen Herzog Friedrich IV. und dem um seine Rechte kämpfenden Tiroler Landadel zu einem in Urkunden gut bezeugten existenziellen Problem für Oswald. Gemäß seinen Aussagen vermischte sich dies alles noch in unheilvoller Weise mit einer privaten Liebesaffäre. Nach weitgehender Klärung dieser Fragen und nach einer für ihn demütigenden Unterwerfung unter die Macht des herzoglichen Landesherren war er in seinen späteren und etwas ruhigeren Jahren in Tirol ein wichtiger Landespolitiker und anerkannter Fachmann für Rechtsfragen.


  DIE TROSTBURG


  
    Auf einer der schönsten Burgen Südtirols, der Trostburg, soll der Minnesänger Oswald von Wolkenstein einen Teil seiner Jugend verlebt haben, woran heute eine Marmortafel in der Burg erinnert. Die ältesten Teile der Burg wurden im 12. Jahrhundert gebaut, Ende des 16. Jahrhunderts wurde sie erweitert und zu einer befestigten Renaissanceresidenz umgebaut.


    Die Burg, die über der Schlucht des Grödner Tales steht, überragt den Ort Waidbruck, der am Schnittpunkt von fünf historischen Wegen liegt, darunter auch die alte Brennerroute.

  


  
    ›Hebe das Glas hoch und lass uns trinken, damit wir uns nicht so von diesem guten Wein trennen. Auch wenn er uns die Schenkel lähmt, er muss doch hinein. Herr Becher, folgt unserem Wink! Auch wenn wir ins Bett schwanken, so ist das keine große Not.‹


    zweite Strophe von Oswald von Wolken steins Sauflied

  


  DER LIEDERDICHTER


  Oswald hat etwas mehr als 130 Lieder sowie ein umfangreiches Gedicht über Rechtsfragen hinterlassen. Fast alle Gattungen der mittelhochdeutschen Lyrik hat er aufgegriffen und in vielen Fällen weiterentwickelt: Liebeslieder aller Art, Lieder über eigene Erlebnisse einschließlich der Reisen, Tanz- und Trinklieder. Auch Lieder zu politischen Ereignissen und Problemen, zu religiösen Themen sowie insgesamt zu Fragen der richtigen und falschen Lebensführung stammen aus seiner Feder. Zu seinen Lebzeiten war sein Werk fast ausschließlich in seiner Umgebung bekannt, aber nach der modernen »Wiederentdeckung« seiner Lieder im 19. Jahrhundert galt er zunehmend als einer der bedeutenden deutschsprachigen Autoren des späten Mittelalters: Seine Werke rechnet man heute, zusammen mit dem »Ackermann aus Böhmen« des Johannes von Tepl sowie dem »Ring« des Konstanzer Juristen Heinrich Wittenwiler, zu den poetischen Gipfelleistungen deutscher Sprache im späten Mittelalter und an der Grenze zur Neuzeit.


  DER SÄNGER


  Nach mittelalterlicher Lyriktradition verfasste Oswald zu seinen Liedtexten auch die dazugehörigen Melodien. Seine Werke waren ursprünglich nicht zum Lesen, sondern für den Vortrag und das Zuhören bestimmt, und er trug sie auch regelmäßig selbst vor: Er vereinigte also – wie damals üblich – die Funktionen des Textdichters, des Musikers und des Sängers, vergleichbar den modernen Liedermachern und Chansonniers. Die Melodien, für deren fast vollständige Aufzeichnung er gleichfalls sorgte, haben eine dienende Funktion zur Vermittlung der Worte, besitzen aber dennoch hohe Qualität: Er gilt als Schöpfer des deutschen »Individualliedes«, da die Melodien oft dem jeweiligen Liedinhalt angepasst sind.


  Die Anzahl der von Oswald überlieferten Melodien ist ungewöhnlich hoch, für das deutschsprachige Mittelalter nur noch zu vergleichen mit Neidhart (Anfang 13. Jahrhundert) oder dem Mönch von Salzburg (14. Jahrhundert). Nach den wenigen Beispielen für frühe Mehrstimmigkeit in den weltlichen Liedern des Mönchs von Salzburg ist der Wolkensteiner der erste deutschsprachige Autor, von dem eine größere Anzahl (34) mehrstimmiger Liedsätze überliefert ist: einfache Mehrstimmigkeit »Note gegen Note« (Kl 51, Kl 84 – »Kl« verweist auf die Liednummer in der Edition von Karl Kurt Klein); ein virtuoser Saufkanon (Kl 70; der zweite deutsche Kanon nach dem Martins-Kanon des Mönchs von Salzburg); vor allem aber raffinierte und komplizierte polyphone Sätze nach dem Vorbild französische und italienischer Sänger. Viele seiner mehrstimmigen Liedsätze sind Übernahmen bereits existierender Melodien, die Oswald mit neuen Texten versehen hat, allerdings durchaus in adaptierender Weise (Kl 50). Mit diesen Liedern, bei denen die Hauptstimme jeweils im Tenor liegt, also in der Unterstimme und nicht wie später in der Oberstimme des Diskant, hat sich der Wolkensteiner einen wichtigen Platz in der deutschen Musikgeschichte gesichert.


  DIE ZENTRALEN THEMEN DER LIEDER


  Drei Themenbereiche sind in Oswalds Liedern vorherrschend: die Liebe in all ihren Ausprägungen – von ausgelassener Lebensfreude bis hin zu Not und Verzweiflung –, außerdem Reisen in ferne Länder und schließlich die Sorge um das Seelenheil.


  Nur zwei Frauen nennt Oswald in seinen Liedern mit Namen – eine Brixener Bürgerin namens Hausmann, möglicherweise eine leidenschaftliche Jugendliebe, zumindest aber seine »Minnedame«, sowie seine Verlobte und Ehefrau Margarethe von Schwangau.


  Im 19. Jahrhundert ist aus den Liedern vor allem eine romantische Liebesgeschichte herausgelesen worden: Oswald habe eine Jugendliebe namens Sabina Hausmann gehabt, sei ihretwegen auf Kreuzfahrt gegangen, habe sie aber hinterher als Ehefrau eines gewissen Martin Jäger angetroffen, und sie habe ihn – Jahre nach seiner Verheiratung – im Zusammenhang mit dem Streit um Hauenstein durch ein betrügerisches Rendezvous in eine Falle gelockt. Wissenschaftliche Untersuchungen zeigten aber, dass hier mehrere Missverständnisse vorliegen – dass diese »Hausmannin« (wie Oswald sie einmal nennt: Kl 26 XII) aber eine wichtige Rolle für ihn spielte, ist nicht zu bestreiten.


  Die »stolze Schwäbin« Margarethe von Schwangau kommt mehrfach in Oswalds Liedern vor: So in einem in seiner Art einmaligen Lied, das Oswald und sein »Gredli« gemeinsam im Badezuber präsentiert (Kl 75), aber auch als keifende Ehefrau (Kl 44). Margarethe hat Oswald um etwa sechs Jahre überlebt: Ein Schreiben, das sie besorgt im Sommer 1445 von Hauenstein an ihren kranken Ehemann Oswald nach Meran sandte, ist ein noch heute ergreifender Privatbrief.


  In großer Zahl nennt Oswald in verschiedenen Liedern die Namen der Länder, die er bereist hat. Ausgedehnte Reisen waren für die Adligen und die Intellektuellen des europäischen Mittelalters nichts Außergewöhnliches, doch in Anbetracht der Reisestrapazen zu jener Zeit kann man heute über die damalige Mobilität nur staunen. Aus seinen Liedern geht hervor, dass Oswald folgende Reisen unternommen hat: eine so genannte »Preußenfahrt«, also die Teilnahme an einem Feldzug im preußischen Deutschordensland, eine Pilgerreise in den Orient und nach Jerusalem sowie verschiedene Reisen nach Deutschland, Ungarn und Oberitalien. Besonders bedeutend war für ihn eine große diplomatische Reise im Auftrag und teilweise zusammen mit König Siegmund nach Portugal, Spanien und Frankreich. Diese Reise des Jahres 1416 führte ihn möglicherweise zuerst nach England, bestimmt aber zur Teilnahme am portugiesischen Kriegszug gegen das nordafrikanische Ceuta, ferner ins arabische Granada, nach Perpignan, Avignon und Paris. Sie galt ihm stets als einer der Höhepunkte seines Lebens, denn in Perpignan und Paris wurde er zweimal geehrt, unter anderem durch die Aufnahme in den Greifen- bzw. Kannenorden von Aragon, dessen Zeichen auf den Abbildungen in seinen beiden Liederhandschriften vorkommt. In einem ganz ungewöhnlichen politischen Lied – halb selbstdarstellender Gassenhauer, halb politische Satire (Kl 19) – berichtet Oswald von dieser Reise.


  Auch zum Thema Religion sind Oswald herausragende Lieder gelungen: Hier war es offenkundig besonders das Erlebnis seiner beiden bedrohlichen und demütigenden Gefangenschaften, das er mit eindringlicher Wortgewalt verarbeitet hat: Hervorzuheben sind etwa ein Lied über das »Untier Tod«, das ihn aufs Gefährlichste bedroht (Kl 6), oder aber – ganz gegensätzlich – ein Fasnachtslied (Kl 40), in dem er ausführt, wie er nach seiner Folterung mit einer Krücke anstatt mit einem Mädchen tanzen muss. Zu den auch heute noch beliebten Liedern gehören darüber hinaus ein Rückblick des fast 40-Jährigen auf sein bisheriges Leben mit »toben, wüten, tichten, singen mangerlai« (Kl 18), ein darauf Bezug nehmendes Lied über seine politische Isolierung auf der von »Wald umfangenen« Burg Hauenstein, genervt vom Winter, einer hässlichen Dienerschaft, schreienden Kindern und der über ihren zornigen Mann empörten Mutter (Kl 44), des Weiteren ein anderes Hauenstein-Lied (Kl 116), in dem er den Blick auf Schneeschmelze und erwachenden Frühling beschreibt – das wohl erste moderne und individuelle Naturgedicht in deutscher Sprache –, oder ein politisches Kampflied (Kl 85), in dem er von einem siegreichen, wenn auch letztlich folgenlosen Ausfall der belagerten Gebrüder Wolkenstein aus der Burg Greifenstein (hoch gelegen zwischen Meran und Bozen) berichtet.


  ZEUGNISSE


  Oswald von Wolkenstein gehört zu den besonders gut dokumentierten Persönlichkeiten des späten Mittelalters: Die vielen hundert Lebenszeugnisse, vor allem Urkunden, Akten und Briefe, werden seit 1999 durch eine Gruppe Grazer Wissenschaftler in einer auf vier Bände angelegten Werkausgabe veröffentlicht. Daneben stehen die zahlreichen Lieder und Liedstellen, die deutlich mit Oswalds Biografie zusammenhängen; seine Werke sind heute in mehreren Ausgaben und Übersetzungen zugänglich, zahlreiche seiner Lieder wurden auf Schallplatte und CD eingespielt.


  DER MYTHOS VOM SÄNGER MIT DER EISENHAND


  
    In Südtirol wurde Oswald von Wolkenstein zur Hauptperson einer Sage gemacht. Der ladinische Mythos vom Sänger »Eisenhand« (»Man de Fyèr«) handelt davon, wie der junge Oswald infolge seiner unglückseligen Liebe zu der Elfe Antermòya vom Zauber erlöst wurde, der ihn am Singen gehindert hatte, gleichzeitig aber sein Lebensglück verlor.


    Auch sonst hat der Wolkensteiner die schöpferische Fantasie von Autoren (Hans Mumelter, Dieter Kühn, Felix Mitterer), Komponisten (Cesar Bresgen, Wilfried Hiller) und Bildenden Künstlern (Markus Vallazza) angeregt. Seine Sorge, man könnte ihn später vielleicht vergessen, was er ja auf verschiedene Weisen zu verhindern suchte, war also unbegründet (Holzstich Oswalds von Wolkenstein nach einer Zeichnung von Eduard Luttich von Luttichheim; Berlin, Sammlung Archiv für Kunst und Geschichte).

  


  Neben den vielen historischen und poetischen Texten ist Oswald durch individuell-realistische Abbildungen bezeugt, vor allem durch ein qualitätvolles, in Oberitalien um 1432 gemaltes Tempera-Porträt, das er seiner zweiten Liedersammlung voranstellen ließ. Dieses Bild zeigt nicht nur seine Ordensmitgliedschaften – im Greifen- bzw. Kannenorden von Aragon sowie im Drachenorden von Kaiser Siegmund –, sondern auch seine physiognomischen Beeinträchtigungen, wie das fehlende rechte Auge sowie eine etwas missgestaltete Unterlippe. Beides erwähnt Oswald auch bildreich in seinen Liedern.


  Der Wolkensteiner hat sich anscheinend geradezu systematisch darum bemüht, die Erinnerung an seine Person zu bewahren: Unter seiner persönlichen Aufsicht ließ er in zwei kostbar ausgestatteten Pergamenthandschriften die Texte und Melodien seiner rund 130 Lieder in unterschiedlichen Versionen aufzeichnen, die von ihm selbst autorisiert wurden (Handschriften A und B in Wien und Innsbruck). Auch das Leben des einäugigen Wolkensteiners ist in einer Vielzahl von Quellen ausreichend dokumentiert. Wie bereits bei seinen Liedern legte Oswald den Grundstock zu dieser außergewöhnlich reichen Hinterlassenschaft selbst, indem er seine Korrespondenz, Akten, Urkunden sowie Rechnungsbücher und Besitzverzeichnisse in einem Archiv sammelte und schließlich seinen Erben hinterließ. Darüber hinaus ließ er die erwähnten bildlichen Darstellungen anfertigen und stiftete ein Benefizium im Dom zu Brixen. Am 2. August 1445 starb Oswald von Wolkenstein in Meran und wurde seinen Wünschen entsprechend im Kloster Neustift bei Brixen, mit dem er lange als Schutzvogt verbunden war, standesgemäß begraben.


  FRANÇOIS RABELAIS


  


  MEISTER DER FABULIERKUNST


  Rabelais’ humoristischer Romanzyklus »Gargantua und Pantagruel« ist einer der bedeutsamsten Beiträge des Humanismus zur Weltliteratur. Der vielseitige Gelehrte Rabelais zeigt darin sowohl den Geist der italienisch-französischen Renaissance mit der Lust auf Leben, dem Wissensdurst, der Freiheit zur Kritik und der Bekämpfung von Dogmatismus und Unterdrückung als auch das neu erwachte Bewusstsein der modernen Literatur mit dem Spiel um Sprache, Leser und dem Erzählten.


  
    um 1494


    Geburt in La Devinière


    Oktober 1520


    Mönch im Kloster der Franziskaner Pauy-Saint-Martin


    27. 1. 1524


    Wechsel zu den Benediktinern bei Orléans


    17. 9. 1530


    Studium der Medizin in Montpellier


    1532


    »Pantagruel«


    1533


    »Gargantua«


    9. 4. 1553


    Tod in Paris

  


  Rabelais entstammte einer Familie des Mittelstandes aus der Provinz, die dank der erfolgreichen Tätigkeit des Advokaten und Notars Antoine Rabelais (entweder Rabelais’ Vater oder dessen älterer Bruder) in den Stand der juristischen Beamtenschaft aufgestiegen war. Rabelais wurde vermutlich auf dem väterlichen Landgut La Devinière, das einer der am häufigsten erwähnten Orte in seinem Romanzyklus ist, um 1494 geboren, das genaue Geburtsdatum ist unbekannt. Als Drittgeborener wurde Rabelais – wie es damals üblich war – für die geistliche Karriere bestimmt. 16 Jahre seines Lebens verbrachte er in einem Franziskanerkloster, wo er eine theologisch-scholastische Ausbildung erhielt, die er später als Obskurantismus betrachtete. Während der Klosterzeit studierte Rabelais neben religiösen Büchern durch Vermittlung des Freundes Pierre Lamy auch philosophisch-literarische Werke der Antike. Auch kam er im Oktober 1520 als Mönch des Klosters Pauy-Saint-Martin (bei Fontenay-le-Comte) in Kontakt mit den mächtigen Vertretern des neuen Geistes der französischen Renaissance.


  Mit dieser Lektüre übertrat Rabelais die Ordensregeln, die Bücher wurden konfisziert und er musste um den Übertritt in einen anderen Orden bitten. In seinem in Latein und Griechisch verfassten Brief an Guillaume Budé, den Autor verschiedener Abhandlungen über die Antike und Berater des Königs Franz I., bat Rabelais um den Ordenswechsel und erklärte sein Handeln mit dem Wunsch, die klösterliche Ignoranz zu durchbrechen und mit der Lektüre – auch von Budés Schriften – eine Weisheit zu erfahren, die er als »Gloria eines Lichtes, das kein Ende hat« beschrieb. Rabelais verfasste ebenfalls eine an Papst Clemens VII. gerichtete Bittschrift. Am 27. Januar 1524 erlaubte Budé den Wechsel des Ordens nach päpstlichem Ablass. Bei den Benediktinern in Saint-Mesmin, nahe Orléans, konnte Rabelais ab 1524 die ganze Fülle der humanistischen Kultur entdecken, sowohl die Meister der Antike, wie Platon, Homer oder Martial, als auch die herausragenden Geister seiner Epoche, wie Giovanni Boccaccio, Niccolò Machiavelli, Leonardo da Vinci, Paracelsus, Erasmus von Rotterdam, Jacques Lefévre d’Etaples oder Thomas Morus. Alle diese Autoren beschäftigten sich auf unterschiedliche Art und Weise mit dem damals zentralen Gedanken der realen Darstellung des Menschen im Universum.


  Rabelais kam als Benediktiner nun auch in den Kreis um den Abt und Bischof Geoffroy d’Estissac, einen Mäzen, der ihn zum Hauslehrer seines Neffen berief. Rabelais übersetzte neben dieser Tätigkeit 1524 das zweite Buch der »Historien« von Herodot ins Französische und veröffentlichte seine ersten eigenen französischen Verse 1526. Unter anderem diese beiden Werke führten dazu, dass der verstoßene Franziskanermönch Rabelais neben Jacques Lefévre d’Etaples, dem Übersetzer der »Bibel«, als Begründer der französischen Literatursprache gilt.


  UNIVERSALGELEHRTER UND ARZT


  Nachdem Rabelais im Jahr 1527 aus dem Kloster ausgetreten war, wurde er Weltpriester und Arzt. Er bildete sich zum Universalgelehrten heran und lebte beständig auf der Suche nach Erkenntnis. Ab Oktober 1530 studierte er Medizin in Montpellier und gleichzeitig autodidaktisch Astrologie und Botanik, doch war ihm gleichzeitig bewusst, dass »der Mensch eine andere Welt ist«. Im selben Jahr besuchte Rabelais die Anatomievorlesungen der Professoren Rondelet und Schyron und erhielt schon am 1. November erste medizinische Würden. 1531 hielt Rabelais Vorlesungen über die »Aphorismen« von Hippokrates und das »Kleine Buch der Medizin« von Galen.


  1532 gab Rabelais, unterstützt von einem Freund, dem Buchdrucker Sébastien Gryphe, mehrere Bücher heraus, darunter das »Epistolarum medicinalium« von Giovanni Manardi, und einen Brief von Rabelais an André Tiraqueau, einen berühmten Rechtsgelehrten. Seine Übersetzungen verschiedener Abhandlungen des Hippokrates, etwa die »Voraussagen« und »Die Natur des Menschen«, sowie von Galen »Das kleine Buch der Medizin« ins Lateinische machten ihn in der gelehrten und vornehmen Gesellschaft berühmt. Am 1. November 1532 wurde er zum Arzt des Krankenhauses Hôtel-Dieu in Lyon ernannt.


  Rabelais bearbeitete darüber hinaus auch Manuskripte des französischen Hofdichters Jean Marot, der Liebesdichtungen schrieb, und veröffentlichte selbst zwei Liebesgedichte, die er Marot widmete. Daneben verfertigte er auch einen astronomischen Kalender des Jahres 1533, seinen »Almanach pour l’an 1533«. Die in dieser Zeit ebenfalls entstandenen astrologischen und medizinischen Studien Rabelais’ bereiteten die Prinzipien und den Stil seiner künftigen poetischen Schriften vor, mit der ihnen eigenen karnevalesken Mischung von Hoch- und Volkskultur, Fachsprache und Umgangssprache sowie religiösen und sexuellen Symbolen.


  GARGANTUA UND PANTAGRUEL


  Seine ausgeprägte intellektuelle Aktivität im Jahr 1532 beschloss Rabelais mit der Veröffentlichung des ersten Bandes seines Romanzyklus in Lyon, der Hauptstadt der französischen Renaissance, unter dem Titel »Die schrecklichen Heldentaten von Pantagruel, König der Dipsodier [griechisch für Durstige] und Sohn des großen Riesen Gargantua, neukomponiert von Meister Alcofrybas Nasier«. Im Lauf seines Lebens hatte es sich Rabelais zur Gewohnheit gemacht, ständig seine Decknamen zu ändern, unter denen er seine Werke herausgab, um seine wahre Identität zu verschleiern und vermutlich auch um sich den Anschein der Weisheit eines Alchimisten zu geben. Diese Decknamen bildete er durch Umstellung der Buchstaben seines richtigen Namens, so genannte Anagramme – er nannte sich M. Alcofribas oder Alcofrybas Nasier, dann wieder Seraphino Calbarsy (so im »Kalender und Voraussagen des Jahres 1541«). Die Bezeichnung »neukomponiert« im Titel des ersten Romans sollte in vorgespiegelter Bescheidenheit des Autors andeuten, dass er keine wirklich neue Geschichte erzähle. Zwar nutzte Rabelais wahrscheinlich ein möglicherweise von ihm mit herausgegebenes, 1532 erschienenes Volksbuch mit der damals bekannten Sage des Riesen Pantagruel, »Les grandes et inestimables chroniques du grand et enorme géant Gargantua« (»Große und unglaubliche Geschichten des Helden und Riesen Gargantua«), doch verfasste er nicht einfach eine neue Version der Abenteuer Pantagruels. Das Werk stellt vielmehr eine genaue Beschreibung der kollektiven Vorstellungen seiner Zeit dar, die aus lustigen Abhandlungen, familiären Briefen, Sittenlisten, akademischen Gesprächen und scharfen Kritiken der gesellschaftlichen Zustände besteht.


  LITERARISCHE EINFLÜSSE


  
    Angeregt wurde Rabelais’ »Gargantua und Pantagruel« durch ein von ihm möglicherweise mit herausgegebenes, 1532 unter dem Titel »Les grandes et inestimables chroniques du grand et enorme géant Gargantua« erschienenes Volksbuch mit der Sage vom Riesen Pantagruel, die auch in volkstümlichen Dramen verwendet wurde. Besonders die Schilderung der Erziehung, der Studien und der Waffentaten des jungen Helden zeigen deutliche Einflüsse.


    Das Handlungsschema verweist aber auch auf die mittelalterliche Heldendichtung und den altfranzösischen Ritterroman sowie deren Parodien. Stoffe lieferten dem umfassend gebildeten Rabelais auch die Bibel, die klassisch antike Literatur, antike Geheimlehren, mittelalterliche Farcen, Mysterienspiele, italienische Renaissance-Epen, zeitgenössische Reiseliteratur und Werke humanistischer Autoren.

  


  Im Oktober 1533 wurde »Pantagruel« von der Sorbonne und von dem Schweizer Reformator Calvin wegen angeblicher Obszönität verboten. Ebenso sollte es den folgenden Bänden des Zyklus ergehen. »Das höchst schreckliche Leben des großen Gargantua, Vater von Pantagruel«, geschrieben im Jahr 1533 und trotz der Verfolgung durch die Kirchen zwischen 1534 und 1535 veröffentlicht, ist keine Fortsetzung des ersten Buches, sondern enthält die Vorgeschichte von Pantagruel. Der anonyme Autor, »Abstracteur de Quinte Essence«, spielt mit dem Leser (»sehr geehrter Trinker«) und lässt ihn eine aktive Rolle bei der Lektüre der teilweise philosophischen Texte einnehmen. Die Figur des Riesen Gargantua nutzte Rabelais hier, um seine Auffassungen von der Souveränität der Staaten und der Unabhängigkeit von Rom darzustellen. »Alles Ding hat seine Zeit! Was gestern hoch war, wird erniedrigt heute!« In dieser Staatsutopie kann der Riese ohne Einmischung des Papstes die Probleme der Bevölkerung lösen und sogar neue religiöse Behörden und Institutionen verbieten oder gründen. Gargantua scheint ein Vertreter der Gedanken der »Staatsräson«, die Niccolò Machiavelli formulierte, und des Konkordats, des Vertrags über Religion, den Franz I. mit dem Papst eingegangen war, zu sein.


  
    ›Ich trinke auf den zukünftigen Durst. Ich trinke ewig, aber das ist Ewigkeit aus Trinken und Trinken aus Ewigkeit.‹


    Rabelais, »Gargantua und Pantagruel«

  


  GARGANTUA UND PANTAGRUEL


  
    In karnevalesker Übertreibung der Wirklichkeit verbinden sich in den fünf Büchern von Gargantua und Pantagruel, die zwischen 1532 und 1564 erschienen, Reales und Irreales, Subtiles und derb Sinnliches, Zeitbezug und groteske wie utopische Elemente. Sie sind von renaissancehafter Daseinsfreude geprägt, von humanistischem Geist und entschiedener Abkehr von dogmatischem Denken. Hieraus erwächst die umfassende Zeitsatire: gegen das zeitgenössische Wissenschaftsund Bildungsverständnis, gegen die scholastische Theologie und blinden Aberglauben, gegen Intoleranz und religiösen Fanatismus sowie gegen alles Unnatürliche im Leben.


    Dem gegenüber steht der Glaube an die Möglichkeiten humanistischer Wissenschaft und eine weltoffene Bildung, die zu ethischer Vollkommenheit, Toleranz und individueller Gewissensentscheidung befähigt. Dazu gehört eine Sprache, die alle Stilebenen virtuos beherrscht, neu erfundene Wörter und Wortspiele einführt und Sprachmischungen einsetzt, um humorvoll zu verfremden und zu kritisieren (Illustration zu »Gargantua et Pantagruel«, Holzstich nach einer Zeichnung von Gustave Doré von 1854; Berlin, Sammlung Archiv für Kunst und Geschichte).

  


  REISEN UND DIPLOMATIE


  Der Ruhm von Rabelais und seinem Werk wuchs schnell, wozu seine Feinde, die seine Werke und ihn selbst heftig attackierten, nicht unwesentlich beitrugen. Für manche war er nicht nur der Autor der schrecklichen Romane, sondern ein hässlicher Wüterich, weshalb sie ihn »Ragelaid« (zusammengesetzt aus französisch »rage« Wut, »laid« hässlich) nannten. Andererseits erlangte er den Respekt des Königs und des Adels in Italien und Frankreich.


  Nach der Veröffentlichung des »Kalenders des Jahres 1535«, unterschrieben mit seinem richtigen Namen »Rabelais, Arzt des großen Krankenhauses in Lyon«, wurde er nach Italien gerufen, angeblich um eine Lagebeschreibung Roms vorzubereiten. In Wirklichkeit aber hatte der Ruf den Zweck, ihn vor religiös motivierter Verfolgung zu schützen und seinen Fall dem Papst vorzutragen. Der Nachfolger Clemens’ VII., Papst Paul III., gab ihm Ablass für sein Verlassen des Benediktinerklosters, verbot ihm aber, die Chirurgie auszuüben.


  Doch Rabelais setzte ungeachtet der päpstlichen Verbote seine Untersuchungen am menschlichen Körper fort. Er fühlte sich sicherer als andere Intellektuelle Europas, genoss er doch die Freundschaft hochrangiger französischer und italienischer Adliger. Rabelais wurde weithin als einer der wichtigsten Ärzte der Epoche anerkannt; 1537 promovierte er zum Doktor der Medizin und erhielt ein Wappenschild aus Gold als Auszeichnung für eine seiner anatomischen Untersuchungen.


  Auch Rabelais’ diplomatische Fähigkeiten waren sehr gefragt: Kardinal Jean du Bellay, dessen Sekretär und Leibarzt Rabelais zeitweise war, sowie der Bischof Geoffroy d’Estissac benötigten Rabelais in Italien als Vermittler. Aufgrund seines taktischen Geschicks wurde er aufgefordert, an dem entscheidenden Dialog zwischen Franz I. und Karl V. am 16. Juli 1538 teilzunehmen, der zum Friedensschluss zwischen den um die Vorherrschaft in Europa streitenden Parteien führte. Diesen politischen Erfolg erreichte Rabelais zusammen mit Guillaume du Bellay, dem Bruder des Kardinals und Gouverneur von Turin. Im selben Jahr veröffentlichte Rabelais daraufhin wieder mithilfe des Druckers Sébastien Gryphe in lateinischer Sprache das Werk »Stratagemata« das sich mit der Politik du Bellays in Italien, Deutschland und der Schweiz befasste. Auch eine französische Version des Buches wurde erstellt, und zwar von Claude Massuau, doch von diesem Werk sind kein einziges gedrucktes Exemplar und auch keinerlei Arbeitsmaterialien erhalten geblieben.


  RABELAIS’ VERLEGER UND DIE LETZTEN JAHRE


  Die Freundschaft zwischen Rabelais und seinem Verleger und Freund Étienne Dolet zerbrach, als dieser 1542 eine eigenmächtig bearbeitete und bereinigte Ausgabe von Rabelais Schriften an der Sorbonne veröffentlichte. Eine Ausgabe der beiden Bücher um die beiden Riesen erschien im selben Jahr bei François Juste in Lyon unter dem abgekürzten Titel »Gargantua und Pantagruel«, wobei unklar ist, ob Rabelais sein Einverständnis zu der neuen Anordnung der beiden ursprünglich einzeln erschienenen Werke gegeben hat. 1544 wurden beide Ausgaben von der Sorbonne in die Liste der verbotenen Bücher aufgenommen.


  Am 19. September 1545 erlaubte König Franz I. Rabelais für sechs Jahre die Publikation seines darauf folgenden Werkes sowie die Korrektur seiner beiden ersten, sogar gegen den Willen der katholischen Kirche. Nur so ist zu verstehen, dass Rabelais seinen richtigen Namen nun tatsächlich auf den Titel schreiben konnte. Sein ehemaliger Freund und Verleger Dolet dagegen wurde am 3. August 1545 wegen Ketzerei hingerichtet.


  »Das dritte Buch der Heldentaten und Aussprüche des guten Pantagruel, verfasst vom H. Fran. Rabelais, Doktor in Medizin« wurde Anfang des Jahres 1546 herausgegeben. Nach der Verurteilung des Buches durch die kirchliche Zensur musste Rabelais trotz des Versprechens Franz I. im selben Jahr vor der kirchlichen Verfolgung nach Metz fliehen, und arbeitete dort in den nächsten zwei Jahren als Stadtarzt. Nach dem Tod Franz’ I. 1547 begab sich Rabelais nach Rom zu seinem einflussreichen Freund und Gönner, dem Kardinal du Bellay, und bemühte sich von dort aus erfolgreich um die Gunst Heinrichs II., des Nachfolgers von Franz I. 1551 verlieh Kardinal du Bellay Rabelais für seine Verdienste zwei Pfarreien in Paris als Pfründe; zwei Jahre später, am 9. April 1553, starb Rabelais.


  SÉBASTIEN GRYPHE


  (* 1493, † 1556)


  
    Sébastien Gryphe oder wie sein lateinischer Name lautete, Sebastian Gryphius, war der Sohn des Reutlinger Buchdruckers Martin Greyff und ließ sich, nachdem er vermutlich bei seinem Vater das Buchdruckerhandwerk erlernt hatte, in Lyon nieder. Dort druckte er um die 300 Werke in hebräischer, griechischer und lateinischer Sprache, darunter eine lateinische Bibel von 1550, die in den größten bis dahin für Bibeldrucke gebrauchten Typen ausgeführt wurde. Gryphe brachte die Buchdruckerkunst in Lyon zu einer neuen Blüte und verlegte auch einige Schriften von Rabelais.


    Gryphes Sohn Anton übernahm das Geschäft seines Vaters, Sébastiens Bruder Franz war Drucker in Paris.

  


  »Das vierte Buch der Heldentaten und Aussprüche des guten Pantagruel«, bearbeitet mithilfe von Michel Fezandat, erschien 1552. Rabelais’ Autorschaft an dem erst nach seinem Tod herausgegebenen fünften Buch ist umstritten.


  HANS SACHS


  


  DICHTER UND HANDWERKER


  Das literarische Werk des Dichters und Schusters Hans Sachs umfasst über 4000 Lieder, 85 Fastnachtsspiele, 130 Theaterstücke und Schwänke und zahlreiche Gedichte, in denen sich die deutsche mittelalterliche Tradition und die auf Erneuerung zielende Strömung des Humanismus vereinigen. Bis heute wird das populäre Bild des Dichters Hans Sachs von Richard Wagners Oper »Die Meistersinger von Nürnberg« geprägt.


  
    5. 11. 1494


    Geburt in Nürnberg


    1511–1516


    Wanderjahre


    1523


    Veröffentlichung der »Wittenbergisch Nachtigall«


    1527


    Publikationsverbot


    1530


    Wiederaufnahme der literarischen Arbeit


    19. 1. 1576


    Tod in Nürnberg

  


  Viel von dem, was wir über das Leben von Hans Sachs wissen, stammt aus seinem langen Gedicht »Summa all meiner gedicht«, das er 1566/67 verfasste. Einige Details zu seinem Leben finden sich auch in seinen anderen Werken. Offizielle Dokumente, die in den Stadtarchiven Nürnbergs aufbewahrt werden, berichten zudem von seiner Arbeit als Handwerker und seinen künstlerischen Aktivitäten, doch haben die literarischen Quellen die größte Aussagekraft.


  Hans Sachs wurde am 5. November 1494 als einziges Kind eines angesehenen Meisters der Schneiderzunft in der Kotgasse (heute Brunnengasse) in Nürnberg geboren. Die Freie Reichsstadt Nürnberg war zu Sachs’ Lebzeiten auf ihrem wirtschaftlichen, politischen und kulturellen Höhepunkt; Albrecht Dürer war damals ihr berühmtester Einwohner.


  Ungewöhnlich lang für den Sohn eines Handwerkers, von 1501 bis 1509, besuchte Sachs eine der vier städtischen »Lateinschulen«, wo seine lebenslange Lesefreude geweckt wurde, von der folgendes Zitat zeugt: »Mein kurzweil aber ist gewesen/von jugent auf bücher zu lesen.« Von 1509 bis 1511 ging er bei einem Schuhmacher in die Lehre und ließ sich von dem Leineweber Lienhart Nunnenbeck in die Grundregeln des Meistersanges einführen. Die Meistersinger waren meist Handwerker, die sich in Vereinen zusammengeschlossen hatten und im Stil des gregorianischen Gesangs – ohne instrumentale Begleitung – nach bestimmten Regeln komponierte Lieder sangen. In dieser Zeit war Hans Folz der Leiter der Nürnberger Meistersingervereinigung.


  1511 begann Sachs gemäß der Bestimmung der Handwerksordnung, dass Gesellen, bevor sie als Meister zugelassen werden konnten, sich auf Wanderschaft begeben mussten, seine fünfjährige Wandergesellenzeit. Sie sollte ihn nach Regensburg, Passau, Salzburg, München, Frankfurt, Koblenz, Thüringen und Leipzig führen. In den Städten, in denen der Meistersang gepflegt wurde, engagierte sich Sachs im Singschulbetrieb. In Frankfurt durfte er selbstständig eine Aufführung einer Singschule leiten. Sein erstes Meisterlied mit dem Thema »Lob des Gottvaters« schrieb er während der Wanderschaft im Alter von 20 Jahren in München. Gleichzeitig entstanden seine ersten Schwänke in kurzen Reimpaaren, deren Stoff er Giovanni Boccaccios »Dekameron« entnahm, und epische Spruchgedichte, in denen er die Tugend preist. Boccaccios Buch beeinflusste Sachs stark, eröffnete ihm eine Welt neuer Ideen, die weder der religiösen Moral entsprachen noch der deutschen Tradition angehörten, und führte dazu, dass Sachs sich weiteren Renaissancedichtern zuwandte.


  Im Jahr 1516 kehrte Sachs nach Nürnberg zurück, mit guten Kenntnissen als Schuster wie auch als Dichter. Danach sollte er die Stadt nur noch gelegentlich zu kurzen Reisen verlassen, um Material einzukaufen oder um der Einladung einer Meistersingerschule zu folgen.


  Als angehender Meister musste er sich nach den Bedingungen der Zunftordnung verheiraten, doch mit der Wahl der Braut ließ sich Sachs drei Jahre Zeit. Erst wenige Monate vor der Meisterrechtsverleihung, am 9. September 1519, heiratete er Kunigunde Creutzer, eine 17-jährige Waise. Als Heiratsgut erhielt er das elterliche Haus in der Kotgasse, womit ein neuer Lebensabschnitt ohne finanzielle Sorgen beginnen konnte. Schwierigkeiten in dieser Hinsicht hatte er anscheinend nie, 1522 kaufte er sogar ein zweites Haus. Zeitgenössische Dokumente bestätigen, dass Sachs ein geschickter Schuhmacher war und zu jenen vermögenden Zunftmeistern gehörte, die eine Anzahl Gesellen beschäftigten. Später wurde er auch Grundstücksmakler und Geldverleiher. Sein Wohlstand ermöglichte ihm seine umfassende literarische Produktion und den Aufbau einer umfangreichen Bibliothek, wie sie damals sonst nur bei Adeligen zu finden war. Sachs und seine erste Frau hatten sieben Kinder, die das Ehepaar alle überlebte. Als Kunigunde 1560 starb, heiratete Sachs Barbara Endres, die fast vierzig Jahre jünger war.


  HANS FOLZ


  (* 1440, † 1513)


  
    Der bekannteste Meistersinger des 15. Jahrhunderts war Hans Folz, der Leiter der Nürnberger Meistersingervereinigung war, als Hans Sachs dort die Grundregeln des Meistersangs lernte. Folz schrieb etwa 100 Meisterlieder vorwiegend religiösen Inhalts.


    In seinen »Reformliedern« wehrte er den Versuch ab, in Nürnberg nur die Töne der alten Meister zuzulassen. In seinen Reimpaarsprüchen gestaltete er geistliche, moralisch-belehrende, historisch-politische und volkstümliche Themen; die 18 Schwankmären sind von derb-drastischer Komik und bringen meist eine moralische Nutzanwendung in gleichnishafter Form.


    Die ihm zuzuschreibenden zwölf Fastnachtsspiele setzten die Tradition des Begründers der Handwerkerdichtung, Hans Rosenplüts, fort und sind im szenischen Aufbau und in der Dialogführung sehr bühnenwirksam: witzig realistisch und mit Sinn für Wort- und Situationskomik.

  


  HANS SACHS UND DIE REFORMATION


  Am 31. Oktober 1517 veröffentlichte Martin Luther in Wittenberg seine 95 Thesen. Bis dahin war Sachs ein guter Katholik gewesen, aber die aufkommenden reformatorischen Ideen begannen auch auf ihn zu wirken. Sowohl das Weltbild des Dichters als auch sein literarisches Werk wandelten sich. Doch bevor Sachs seine Sympathie für die Reformation öffentlich zeigte, hüllte er sich drei Jahre lang in Schweigen. Es wird vermutet, dass der vernünftige Sachs in dieser Zeit einen langen Klärungsprozess durchlief.


  Mit einem Schlage bekannt wurde Sachs dann mit der Veröffentlichung seines protestantischen Gedichtes »Wittenbergisch Nachtigall«, erschienen 1523 in Nürnberg, Zwickau und Eilenburg in sieben Auflagen. Das Gedicht ist eine volkstümliche Darstellung der Lehre Luthers und würdigt das nach Sachs’ Auffassung historische Verdienst des Reformators: die Reinigung des christlichen Glaubens. Das mittelalterliche Symbol der Weisheit, die Nachtigall, sollte Luther zusätzlich in ein positives Licht rücken. Sachs zeigte sich hier überzeugt, dass die Wiederentdeckung des Evangeliums durch Luther die Möglichkeit eines neuen Menschen eröffnete. Doch bald bekam er die Schmähungen der »Rechtgläubigen« zu hören.


  Als Antwort darauf veröffentlichte Sachs 1524 den ersten von vier Prosadialogen (»Disputation zwischen einem Chorherrn und einem Schuhmacher«), in dem ein Schuster die Kompetenz der Laien verteidigt, die Bibel zu lesen, und ihr Recht, das Verhalten der Geistlichkeit zu kritisieren. In diesen kurzen Dialogen werden Probleme der Reformation und der richtigen Lebensführung diskutiert, wobei Sachs daran lag, der städtischen Bevölkerung religiöse und weltliche Bildung nahe zu bringen und die Interessen des Handel treibenden Bürgertums durch die Propagierung von Frieden, Ordnung, Ehrbarkeit und Vernunft zu sichern.


  Sachs wollte mit seinen Werken eine breite Wirkung erzielen. Er bediente sich deshalb vor 1550 meist des Flugblatts und der Flugschrift als Medien. Aber Sachs war kein Revolutionär; umstürzlerische Motive lagen ihm fern, denn ihm ging es einzig darum, die Botschaft des Evangeliums ernst zu nehmen. Als im April 1525 in den süddeutschen Ländern der Bauernkrieg ausbrach, ergriff Sachs Partei für die Bauern. Obwohl er Chaos und Anarchie verabscheute und er den Bauern nicht viel mehr als lediglich das Recht zubilligte, sich mit Bitten und Forderungen an die Herrschenden zu wenden, keinesfalls jedoch gewaltsam gegen sie zu kämpfen, prangerte er unter anderem in seinem Gedicht vom »armen gemeinen Esel« die Ursachen des Bauernkrieges an: die schlechten Lebensbedingungen der Bauern durch fürstliche Tyrannei.


  DIE MEISTERLIEDER


  In den Jahren 1526 und 1527 verfasste Sachs zahlreiche Meisterlieder, indem er Bibeltexte in Verse umformte und mit einer meist kurzen Auslegung versah. Der Nürnberger Meistersang erhielt durch diese aus dem evangelischen Glauben schöpfenden Meisterlieder eine neue Kraft. Auf Flugblättern polemisierte Sachs zudem gegen den Papst, was in jener Zeit mit erheblichen Risiken verbunden war, vom Rat der Stadt jedoch zunächst noch geduldet wurde.


  Als er jedoch auf Bitten von Andreas Osiander, dem Prediger und Verfechter der Reformation in Nürnberg, Ende 1526 an einer Schrift über die Entwicklung und den Untergang des Papsttums mitarbeiten wollte, hatte Sachs die Geduld des Rates überstrapaziert. Er erhielt einen strengen Verweis, der einem Druckverbot gleichkam und ihn von da an zur Vorsicht zwang: Es erging die Anordnung, »dass er seines Handwerks und Schuhmachens warte, sich aber enthalte, einig Büchlein oder Reime hinfür ausgehn zu lassen«. Sachs gehorchte und befasste sich jetzt vor allem mit französischer, italienischer und antiker Literatur. Aber er schrieb auch weiterhin über das politische Geschehen – nun in der Form von Meisterliedern, Göttergesprächen und Traumvisionen. Diese Werke erschienen nicht im Druck, sondern zirkulierten handschriftlich unter Freunden und Bekannten. Erst nachdem Nürnberg 1530 die Augsburger Konfession und damit die grundlegenden Bekenntnisse der lutherischen Kirche angenommen hatte, wagte er es mit dem Gedicht »Ein lobspruch der statt Nürnberg« wieder, an die Öffentlichkeit zu treten. In gleichnishafter Einkleidung und in einem rein humanistischen Stil pries er seine Stadt und malte damit ein Idealbild, das wenig mit der Wirklichkeit zu tun hatte.


  Von 1524 an war Sachs bis in die 1560er-Jahre hinein Leiter der Nürnberger Meistersingervereinigung, die damals etwa 350 Mitglieder zählte. Sachs schrieb über 4000 Meisterlieder, die er nach der Chronologie ihrer Entstehung in zwei Gruppen einteilte: Die erste enthält weltliche und religiöse (katholische) Lieder; nach der Pause, die er zwischen 1520 und 1523 eingelegt hatte, folgte die zweite Gruppe mit evangelisch ausgerichteten Kompositionen. Bereits in seinem ersten Meisterlied nach dieser Pause, »Das walt got«, zeichnete sich sein Engagement für die Reformation ab. Der Meistersang hatte bis dahin eine Zwischenstellung zwischen Volkslied und Minnesang – oder Ritterdichtung – besetzt, und Sachs trug nun dazu bei, eine neue Funktion des Meisterliedes zu finden: die Verbreitung und Verteidigung der Thesen Luthers und der Reformation.


  DER MEISTERSANG


  
    Die von den Meistersingern betriebene Liedkunst des Meistersangs des 15. und 16. Jahrhunderts hatte seine Vorläufer in den Spruchdichtern des 13. und 14. Jahrhunderts. Die Meistersinger, zumeist in Städten sesshafte Dichter-Handwerker, betonten ihre gelehrte Bildung und neigten zum Lehrhaften und Erbaulichen. Geistliche Inhalte hatten zunächst Vorrang. Der Vortrag der Lieder war solistisch, ohne Instrumentalbegleitung.


    Anfangs durften die Dichter lediglich den Tönen der zwölf alten Meister, darunter Walther von der Vogelweide und Wolfram von Eschenbach, neue Texte unterlegen, gegen 1480 vollzog der Nürnberger Meistersinger Hans Folz jedoch eine Reform: Es konnte nur der Meister werden, der einen neuen Ton, also einen neuen Text sowie eine neue Melodie, geschaffen hatte.


    Mit dem Tod von Hans Sachs, der dem Meistersang durch seine Lieder zu einer neuen Blüte verholfen hatte, setzte 1576 der Niedergang dieses Genres ein. Institutionell bestand der Meistersang bis ins 19. Jahrhundert weiter. Die Zentren des Meistersangs lagen in Süd- und Südwestdeutschland. Während in der Anfangsphase Mainz der führende Ort war, gingen später die wesentlichen Impulse von Nürnberg aus, das seinen Ruhm besonders Hans Sachs verdankte.

  


  Sachs’ Leistung war es auch, den Meistersang zu verweltlichen. Unter seinen Liedern findet man eine Sammlung von Liebesgeschichten, die von Boccaccios »Dekameron« inspiriert sind, und mehrere Fabeln. Zudem wurde das Werk des überaus belesenen Dichters von deutschen Volksbüchern, volkstümlichen Darstellungen der antiken Mythologie und Autoren wie Plinius, Plutarch, Äsop und Ovid beeinflusst.


  HANS SACHS IN RICHARD WAGNERS OPER »DIE MEISTERSINGER VON NÜRNBERG«


  
    Inspiriert wurde Richard Wagner zu seiner komischen Oper »Die Meistersinger von Nürnberg« unter anderem von Ludwig Franz Deinhardsteins Schauspiel »Hans Sachs« (1827), Albert Lortzings gleichnamiger Oper (1840) sowie den Kapiteln über Hans Sachs und den Meistersang in Georg Gottfried Gervenius’ »Geschichte der poetischen National-Literatur der Deutschen« (1835–42).


    In den »Meistersingern« verliebt sich der junge Ritter Walther von Stolzing in die Handwerkstochter Eva, doch diese ist dem Sieger eines Sängerwettstreits versprochen. Um daran teilnehmen zu können, muss Walther zunächst Mitglied der Meistersingerzunft werden, was der eifersüchtige Stadtschreiber Sixtus Beckmesser, der alle Fehler in Walthers stürmischem und unkonventionellem Lied ankreidet, verhindert.


    Der Schuster Hans Sachs, der angesehenste unter den Meistersingern und selbst verliebt in Eva, hilft dem Liebespaar, indem er Walther in die Regeln des Meistersangs einweist. Walther gewinnt schließlich den Wettstreit und Eva, während Sachs die Versöhnung aus Alt und Neu als heilige deutsche Kunst beschwört.


    Die 1868 zur Illustration von Wagners Oper entstandene Zeichnung von Theodor Pixis zeigt Hans Sachs mit der von ihm hoch verehrten Eva.

  


  DIE FASTNACHTSSPIELE UND SCHWÄNKE


  Am lebendigsten gestaltet Sachs seine Literatur in den Schwänken und Fastnachtsspielen. Sachs selbst verzeichnete 1560 in seinem »Generalregister« 85 Fastnachtsspiele. Vorangegangen waren ihm in dieser Kunst die Nürnberger Hans Schnepperer und Hans Folz. Die Aufführung dieser speziellen Theaterstücke fand in der Regel ohne Bühne oder Kulisse statt. Während Männer und Frauen in einer Wirtstube, einem Tanzsaal oder auf offener Straße zusammensaßen, trat eine kleine Gruppe Handwerkergesellen auf und unterhielt die Gäste mit einem kurzen, 15 bis 30 Minuten dauernden Fastnachtsspiel. Sachs hatte eine eigene Spieltruppe und wirkte selbst als Schauspieler mit.


  Weniger politisch als seine anderen Werke, befassen sich die Schwänke und Fastnachtsspiele mit der menschlichen Natur. Themen sind unter anderem Ehestreitigkeiten, die Schwächen und die Tugenden des Volkes, die biblische Geschichte und die Kritik an den Mächtigen. Tabus kannte Sachs nicht, selbst Gott lässt er gelegentlich auftreten. Für seine Schwänke und Fastnachtsspiele (auch für Dramen und Spruchgedichte) benutzte er den paarweise gereimten, vierhebigen Knittelvers, der in der deutschsprachigen Versdichtung des 16. Jahrhunderts vorherrschte.


  Sachs’ Werke gerieten Ende des 17. Jahrhunderts in Vergessenheit, eine Neubewertung ging von Christoph Martin Wieland und Goethe aus. So ließ Goethe 1777 in Weimar ein Fastnachtsspiel inszenieren (»Das Narrenschneyden«) und schrieb das Gedicht »H. Sachsens poetische Sendung«. Goethes Gedicht »Die Legende vom Hufeisen« und die Sprache des »Faust« haben die Kraft des Knittelverses wiederbelebt. Mit Richard Wagners komischer Oper »Die Meistersinger von Nürnberg«, 1868 in München uraufgeführt, erreichte die Sachs-Rezeption einen Höhepunkt. Auch Heinrich von Kleist, Wackenroder, Novalis, Ludwig Tieck und Joseph von Eichendorff zeigten ihre große Bewunderung für den Dichter und Schuster, der 1576 81-jährig in Nürnberg starb.
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