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Dramatisierungen des (Fast-)Endes in Griseldis- und Hirlanda-Dramen

Das Ende, besonders in der Form des Todes, ist eines der fundamentalen Motive der Literatur. Anhand von Griseldis- und Hirlanda-Dramen, die von der Frühen Neuzeit bis herauf ins 19. Jahrhundert in zahlreichen europäischen Literaturen ihre Präsenz entfalten, werden unterschiedliche Dramatisierungen des Endes, schwerpunktmäßig anhand von Beispielen aus der deutschen Literatur, exemplarisch dargestellt und miteinander verglichen. Griseldis geht auf Giovanni Boccaccios Decamerone (ca. 1350) zurück, ihre Geschichte wurde durch Francesco Petrarcas Übersetzung ins Lateinische europaweit bekannt. Hirlanda wurde von René de Ceriziers in Les trois estats de l'innocence (1640) erstmals literarisiert und in der Folge in mehrere Sprachen übersetzt. Beiden fiktiven Frauengestalten ist gemeinsam, dass sie an die Grenzen ihrer Existenz herangeführt werden. Die Bauerntochter Griseldis gelangt durch Heirat in den Stand einer Fürstin, wird aber bald von ihrem Gatten wieder verstoßen und auf unterschiedliche Weise gedemütigt: Ihre Kinder werden ihr weggenommen und vermeintlich getötet, der neuen Frau des Fürsten soll sie als Magd dienen. Hirlanda, Frau von König Artus, wird der Untreue bezichtigt, muss vom Hofe fliehen, wird gefangen und von ihrem Gatten zur Verbrennung auf dem Scheiterhaufen verurteilt. Beiden Frauengestalten ist gemeinsam, dass sie kurz vor ihrem seelischen oder leiblichen Erlöschen gerettet und rehabilitiert werden: Griseldis durch die gute Laune ihres Gatten und Hirlanda durch ein Gottesurteil. Griseldis und Hirlanda sind Figuren, die durch dichterische Vorstellungskraft an die Grenze ihres Endes herangeführt und von dort wieder zurückgeholt werden. Vor allem aus katholischer und gegenreformatorischer Sicht gelten sie als Exempel fraulicher Geduld und Leidensfähigkeit, ihr verstörendes Schicksal hat durch die Jahrhunderte zahlreiche Dramatisierungen und Dichtungen angeregt.

Mag. Artur Robert Białachowski artek1488@interia.pl
Universität Breslau 
Die letzten Tage der Menschheit – Untergang der Belle Époque in der Absurdität des Krieges

„Ein einzelner Mensch kann einer Zeit nicht helfen oder sie retten, er kann nur ausdrücken, daß sie untergeht“ (Caroline Kohn). Diese Worte von Søren Kierkegaard wählte Caroline Kohn für den Anfang eines Kapitels ihrer 1966 erschienenen Biographie von Karl Kraus. Der umstrittene Herausgeber der „Fackel“ war wahrscheinlich der gnadenloseste Kritiker des Reiches der Habsburger und der gesellschaftlichen Zustände die in der Österreichisch-ungarischen Monarchie herrschten. Die Belle Époque, das Zeitalter des Friedens und des Fortschritts, das in Europa nach 1871 herrschte, zeichnete sich durch einen noch nie dagewesenen Wohlstand aus, der jedoch nur  wenigen Reichen zugänglich war. Als einer der wenigen Intelektuellen erkannte Kraus ebenfalls, wozu die Spannungen zwischen der Entente und den Mittelmächten führen können. 1915, ein Jahr nach dem Ausbruch des Ersten Weltkrieges, schrieb er: „Dieser Krieg wirkt aus den Verfallsbedingungen der Zeit. Es ist die eigentliche Realisierung des Status quo.“ (Karl Kraus) Krauses Reaktion auf den Ausbruch des Krieges war „jenes zornige Buch“, wie es Richard Arnold Bermann, einer seiner Fachkollegen, bezeichnete, ein Denkmal des österreichischen Weltkriegs - Die letzten Tage der Menschheit. In seinen fünf Akten zeichnet das Stück die im Vorkriegseuropa herrschenden Stimmungen und die Schrecken eines Krieges, zu dem sie geführt haben. Ähnlich wie die in der „Fackel“ unter dem Titel Weltgericht publizierten Aufsätze zeigen Die letzten Tage der Menschheit das Ende einer Welt voller Prunk und Glanz, die genau wie das Habsburgerregime in Blut und Kot zusammenbrach (Bermann).

In meinem Vortrag möchte ich, auf dem literarischen Werk Karl Krauses basierend, die letzten Jahre der Belle Époque charakterisieren und die gesellschaftlich-politischen Gründe präsentieren, die zu ihrem Untergang geführt haben. Vor allem jedoch will ich die Vision der Apokalypse analysieren, die Kraus in seinem Stück zeichnet. Die letzten Tage der Menschheit zeigen einen dualen Untergang – einerseits ist es der endgültige Niedergang einer schon seit langem degenerierten Gesellschaft, die die Schrecken des Ersten Weltkrieges nicht einmal wachrütteln können, aber auch das wortwörtliche und zugleich verdiente Ende der Menschheit, die am Schluss ausgelöscht wird.

Mag. Janina Bołtacz jankaboltacz@wp.pl
Universität Olsztyn/ Universität Thorn
Das unvermeidliche Ende der alten Ordnung. Sündenbockmechanismus und Opferkrise in Hermann Brochs Die Verzauberung.

Die Romane des österreichischen Schriftstellers Hermann Broch, inklusive Die Verzauberung, werden oft anhand seiner theoretischen Abhandlung Massenwahntheorie analysiert. Der vorliegende Artikel zielt darauf ab, nicht Broch durch Broch zu erklären – wenngleich ein solches Vorgehen berechtigt zu sein scheint – sondern die Parallelen zwischen Brochs Roman und René Girards mimetischer Theorie aufzuzeigen. Der Höhepunkt, des Romans, dessen Handlung in einem Alpendorf spielt, in das ein Fremder, ein falscher Heilsbringer namens Marius Ratti kommt, von dem die Dorfgemeinschaft erwartet erlöst zu werden, resultiert in einem ausbrechenden  Massenwahn, der zu einem Ritualmord führt. Das tragische Ereignis ist jedoch nicht als Folge einer momentanen Verblendung der Dorfbewohner zu verstehen. Vielmehr steht es als Symbol für eine Krisen- und Umbruchszeit, in der alle überlieferten Werte auf dem Spiel stehen. In Anbetracht der politischen und religiösen Dimension des Romans, dessen zentralen Punkt eine massenwahnartige Ekstase ausmacht, lässt sich das Werk als eine evidente Parabel für den Anstieg des Nationalsozialismus entschlüsseln. Schaffen die Heilsbotschaften von dem Fremden, Marius Ratti das Fundament für eine neue Kulturordnung oder sind sie nur als eine der vielen Übergangsetappen in der Geschichte zu begreifen, ist eine Frage, die in dem Artikel gelöst wird. Die Phänomene des Sündenbockmechanismus und der Opferkrise, die für die Konzeption des französischen Kulturanthropologen und Religionswissenschaftlers von großer Relevanz sind, werden zur Erhellung der in Die Verzauberung geschilderten Vorgänge herangezogen.

Dr. habil. Barbara BREYSACH Breysach@europa-uni.de
Universität Viadrina Frankfurt/ Oder
Erlösung oder Ende mit Schrecken: Messianische Schreibkonzepte in der deutsch-jüdischen Literatur.

Für Leo Baeck stand außer Zweifel, dass im Judentum „der messianische Gedanke immer zum Widerstreit gegen die Kulturzufriedenheit“ aufruft. Das messianische Denken war ihm ein „Gährungsstoff“ „etwas, was die Zeit aufwühlt, die fertig sein will. Die israelitische Religion hatte einst damit begonnen: mit diesem Revolutionierenden, mit dieser Forderung, die neue Bahn zu wählen und anders zu sein“ schreibt er in seiner bekannten Schrift „Das Wesen des deutschen Judentums“. Doch ist zu bedenken, dass die messianische Erwartung nicht  nur danach strebt, etwas vielleicht Revolutionäres zu bewerkstelligen. Denkt man die messianische Hoffnung so radikal wie der Religionsphilosoph Jacob Taubes  wird deutlich, dass das Hoffen auch mit der Zerstörung des  Bestehenden einhergeht, insbesondere, wenn es sich mit einer revolutionären politischen Praxis verbindet. Damit Neues beginnt, muss das Alte untergehen, ja sogar zerstört werden. Im zweiten Teil des Vortrags werden Motive aus Franz Kafkas Prosa aufgegriffen und als Beispiel einer entweder abgeschwächten oder jedenfalls ‚verträglicheren’ messianischen Hoffnung gelesen.
Dr. Karsten Dahlmanns karsten.dahlmanns@us.edu.pl
Universität Schlesien/ Kattowitz
Selbsterfüllende Prophezeiungen: Intellektuelle und der Untergang

Norman Cohn, Helmut Schoeck und Richard Landes beschreiben, wie Intellektuelle den jüdisch-christlichen Messianismus (Chiliasmus, Millenarismus) beerben. Das Schema „Schreckensherrschaft impersonaler Natur: ‚Rom‘, ‚der Kapitalismus‘ etc. – stetige Verschlimmerung der Übel – Klimax, Aufstand der Erwählten – neues, im Wortsinne wundervolles Leben (Millenium)“ wird seiner religiösen Inhalte entleert, um das eigene Anliegen zu propagieren. Die Geschmeidigkeit des Mythos zeigt sich unter anderem darin, daß er selbst in Tolkiens The Lord of the Rings auftaucht; in einem der Anhänge wird betont, daß nach der Niederwerfung Saurons die reichste Ernte aller Zeiten im Shire eingefahren worden sei. 
Intellektuelle (Der Begriff wird im Sinne F.A. von Hayeks gebraucht; vgl. dessen Aufsatz „The Intellectuals and Socialism“) lieben den Untergang, weil sie das eben beschriebene Schema lieben: Es gibt ihnen die Gelegenheit, ‚wichtig‘ zu werden (Stichwort: Aufstand der Erwählten), während sie in der Markt- und Unternehmerwirtschaft eines liberal und demokratisch verfaßten Staates kaum etwas zu melden haben. Deshalb werden Intellektuelle von nicht wenigen Philosophen (gemeint sind akademisch ausgebildete und wirkende, der regulativen Idee der Wahrheit verpflichtete Philosophen, keine Intellektuellen im Sinne Hayeks) und Soziologen, Makroökonomen und Naturwissenschaftlern (Karl Popper, Thomas Sowell, Friedrich August von Hayek, Roy W. Spencer u.a.), aber auch ‚antiintellektuellen‘ Intellektuellen (Dirk Maxeiner, Michael Miersch) verdächtigt, Krisen herbeizureden, wo keine sind. Unter der Voraussetzung, daß menschliches Handeln dem Gesetz der nicht-intendierten Nebenwirkungen unterliegt (Robert K. Merton), entstehen dabei natürlich auch selbsterfüllende Prophezeiungen. Diesen und anderen ‚Nebenwirkungen‘ intellektueller Krisenverliebtheit wird der Vortrag nachspüren. 
Mag. Torsten Erdbrügger torsten.erdbruegger@t-online.de
Universität Leipzig

Das Ende hat nicht stattgefunden. Unendliche Geschichten in der deutschsprachigen alternate history novel.

Alternate history novels imaginieren kontrafaktische Geschichtsverläufe und entfalten damit einen literarischen Möglichkeitssinn, den Robert Musil als Fähigkeit definiert hat, „alles, was ebensogut sein könnte, zu denken“ (Musil). Das Genre erfreut sich vor allem im angloamerikanischen Sprachraum seit der zweiten Hälfte des 20. Jahrhunderts großer Popularität, ist in der deutschsprachigen Literatur bis auf wenige Ausnahmen jedoch ohne größeren Widerhall geblieben. Anfang und Ende sind maßgebliche Kategorien zur Beschreibung dieser alternativen Geschichtsfiktionen, insofern sie gängigen historiographischen Modellen der Chronologie eine ‚Uchronie‘ gegenüberstellen. Sie fokussieren dafür einen bestimmten Punkt im historischen Kontinuum, den point of divergence, an dem die faktuale Geschichte einen fiktionalen Verlauf nimmt. Was wäre, so der Grundgedanke der alternate history novel, wenn ein historisches Ereignis nicht oder anders stattgefunden hätte? Der Zeitpunkt der Abweichung lässt sich so zwar als Beginn der fiktiven Geschichte konzeptionieren, evoziert zugleich aber auch Imaginationen des Nicht-Endes. Prinzipiell lässt sich zwar definieren, alternate history novels setzten mit dem point of divergence den Startpunkt eines alternativen Geschichtsverlaufs. Das trifft etwa auf Christian Krachts Ich werde hier sein im Sonnenschein und im Schatten (2008) zu, deren Vision einer Schweizer Sowjetrepublik damit beginnt, dass Lenin nicht in den verplombten Zug Richtung Russland steigt. Dem stehen aber Texte gegenüber, die, so meine These, implizite literarische Trauerarbeit um ein faktisches Ende leisten und daher als melodramatische kontrafaktische Verlustgeschichten beschrieben werden können. Simon Urbans Plan D (2011) und Hannes Steins Der Komet (2013), die den Mittelpunkt meiner Analyse bilden, sind nur auf den ersten Blick infantil-satirische Geschichtsfälschungen, die mit einem verhinderten Ende historische Gesellschaftsordnungen fiktiv prolongieren, indem – bei Urban – die Mauer wieder geschlossen wird und die DDR fortbesteht oder – bei Stein – der österreichische Thronfolger in Sarajevo nicht ermordet wird. Urbans DDR-Endspiel und Steins unendliche Geschichte der k.u.k. Dynastie als Imaginationen des Nicht-Endes sind wie alle alternativen Erzählungen, seien es Utopien, Schelmennarrative oder Karnevalesken, Seismographen für Krisenzeiten. In diesem Sinne ließe sich die These wagen, dass die melancholische Imagination einer „heilen Welt der Diktatur“ (Stefan Wolle) bzw. eines multilingualen Vielvölkerstaates nicht nur dem in Krisenzeiten wachsenden Bedürfnis nach Verlässlichkeit und Soziabilität, sondern auch nach (fiktionalen) historischen Alternativen einer sich alternativlos gerierenden Gegenwart antwortet.

Mag. Katharina Fürholzer katharina.fuerholzer@uni-muenster.de
Universität Münster
Die Unsäglichkeit des Seins. Literarisierte Endlichkeitserfahrungen als Ergänzung der mündlichen Arzt-Patient-Kommunikation
Krankheitsbedingte Sterblichkeit erfordert gerade in der Medizin eine besonders intensive Kommunikations​arbeit. So sind Patienten darauf angewiesen, ihre beispielsweise durch eine infauste Prognose ausgelösten Krankheits- und Sterblichkeitserfahrungen sprachlich mitteilen zu können, um adäquate ärztliche und medizinische Hilfe zu bekommen. Doch bei dem Versuch, das eigene Enden in Worte zu fassen, stoßen Betroffene oftmals an die Grenzen dessen, was sprachlich vorstellbar und möglich ist. Die Beschaffenheit der heutigen Medizin mit ihrer Forderung nach Zeitökonomie und Evidenzbasiertheit erschwert die Spracharbeit des Patienten zusätzlich. Im Unterschied zum überwiegend mündlichen Ausdrucksraum der Medizin bietet Schriftlichkeit, und insbesondere die Nutzung von Fiktionalität, die Möglichkeit, die körperlichen, geistigen und/oder seelischen Dimensionen des eigenen Endens und damit das schier Unvorstellbare mithilfe poetischer Verfahren in sprachliches Gewand zu packen, ohne dabei durch äußere zeitliche oder räumliche Anforderungen beschränkt zu werden. Dieses Potential der Literatur, die Laien-, oder genauer Patientenperspektive zum Ausdruck zu bringen, soll im Vortrag zunächst anhand eines repräsentativen Werks der Gegenwartsliteratur ausgeführt werden. Als Beispiel hierfür dient Lars Gustafssons Darstellung eines krebs-bedingten Sterbeprozesses (Der Tod eines Bienenzüchters, 1978). Im Roman löst die bewusst gewordene Endlichkeit ontologische und existentiale Denkprozesse im Protagonisten aus. Eingebettet in eine Trias aus menschlicher, sprachlicher und letztlich geistiger End-Erfahrung mündet die Auseinandersetzung mit dem Sterben in einer allgemeinen Sprach- und Ich-Krise. Der graduelle Rückzug des Sterbenden in eine außersprachliche Welt kulminiert schließlich in der Rückbesinnung auf die eigene Körperlichkeit. 

Anhand dieses Beispiels zielt das Interesse des Vortrags darauf ab, die Bedeutung fiktionaler Endlichkeits​darstellungen für die heutige Heilkunde herauszuarbeiten: Es wird argumentiert, dass entsprechende literarische Patientenperspektiven hochrelevante Erfahrungen und Informationen in sich bergen, welche den Kenntnishorizont der Medizin wesentlich zu erweitern vermögen; um die Position des Sterbenden zu stärken und zu einem gleichberechtigteren Dia-log zwischen Arzt und Patient zu gelangen, wird daher gefordert, die mündliche Arzt-Patient-Kommunikation für bislang nicht berücksichtigte schriftliche Ausdrucksformen zu öffnen. Im Zuge eines solchen Brückenschlags zwischen Literatur und Medizin, welcher in letzter Instanz dem allgemeinen Wohle der Patienten zugutekommt, stellt sich die bisher in der Heil-kunde gültige Definition des ärztlichen „Experten“ und kranken „Laien“ als brüchig heraus. Literarische Vorstellungen des Endens erzwingen folglich eine Neu-Konzeptionierung vermeintlich feststehender Begriffe der Medizin.
Prof. Dr. habil. Wladimir Gilmanov gilmanov.wladimir@rambler.ru
Universität Königsberg

Der Code der Apokalypse in den Königsberger Texten Heinrichs von Kleist

Königsberg nimmt eine ganz besondere Stellung im Schicksal und im Werk Heinrichs von Kleist ein. Gerade in Königsberg hatte Kleist eine beinahe mystische Erfahrung eines „Abgrundes“, von der er in seinem Brief an Karl Freiherrn vom Stein zum Allenstein vom 30. Juni 1806 berichtet.  Denkwürdig ist die Tatsache, dass das Verschärfen des geistigen Hörvermögens gegen die Stimme aus dem Abgrund Kleist in Königsberg erlebt, d.h. in dem „Topos des Untergangs“, dessen „Wille zum Tode“, durch die Tatsache der Apokalypse des historischen Königsbergs gegen Mitte des 20. Jahrhunderts vergegenständlicht, schon längst literarisch in der eigenartigen Tradition der dichterischen Prophetie thematisiert wurde. Diese regionale Tradition lässt sich unter dem Begriff des „Königsberger Textes“  (Thomas Venclova) zusammenfassen, die spärliche Dichtung der Ordenszeit, das poetische Erbe der „der Sterblichkeit Beflissenen“ mit Simon Dach an der Spitze im 17. Jahrhundert, die literarisch-philosophischen Polemiken der Aufklärungszeit zwischen Hamann und Kant, die Qual der romantischen Identitätssuche von E.T.A. Hoffmann, das existentielle Werk von Johannes Bobrowski u.a. eingeschlossen. Zu dem „Text“ gehören aber auch einige Russen, z.B. Josif Brodski, der dem untergegangenen Königsberg drei seiner Gedichte widmete, oder der Kaliningrader Schriftsteller Juri Ivanov, dessen letzter Lebensroman über Königsberg „Die Tänze im Krematorium“ heißt. Kunsttheoretisch entspricht der „Königsberger Text“ ganz genau der Theorie  Henri Bergsons über die schöpferische Intuition des dichterischen Geistes, der von dem Geheimnis der ‚anamnesis’, des poetischen Gedächtnisses geprägt ist, wobei der Geist vermag, sich nicht nur an das Vergangene zu „erinnern“, sondern auch an das Herkommende. Die künstlerischen Produkte dieses Geistes kommen als so eine Art „verbildlichte Geschichte der Zeit“ vor. Kleist lässt sich auch in die Tradition des „Königsberger Textes“ eintragen, denn der „Königsberger Kontext“ des Werks von Kleist erweist sich als isomorph der historischen Eschatologie des Phänomens Königsberg, das nach dem Wort von Klaus Garber „als Emblem der Apokalypse durch Menschenhand“ zu bezeichnen wäre. Es sei betont, dass das Genie Kleists es schafft, einen bemerkenswerten Code der Apokalypse zu entdecken und zu thematisieren in seiner sog. „Poetik der Körperlichkeit“, auf die der russische Literaturwissenschaftler Naum Berkovskij in seinem Werk „Die Romantik in Deutschland“ hinweist. Dadurch erweist sich Kleists Welt- und Menschenverständnis in vielsagender Nähe zu der Ideenwelt des französischen Postmodernismus, in der das Problem der „Körper-Katastrophe“ bis zu der Idee „des Leibes ohne Organe“ zugespitzt wird (Gilles Deleuze und Jacques Derrida). Diese Katastrophe ist durch die Beweglichkeit der „Grenze“ verursacht, die nach dem Wort des russischen Forschers Albert Bajburin „zusammen mit dem Menschen wandert“, wobei sie für die verderbliche Macht des Abgrundes durchlässig wird. Diese Macht „zeigt uns die Erhabenheit der Unwahrheit“, so Berkovskij. Die schaudervolle Energie dieser Macht ist einer der wichtigsten Gegenstände der künstlerischen Aufmerksamkeit Kleists, weil gerade diese Macht des „Fremden“ aus dem Abgrund das „Seinige“ im Diskurs des romantischen Strukturalismus zerstört. Kleist ist es, der die eschatologische Instrumentalisierung der leiblichen Körperlichkeit durch den „Geist aus dem Abgrund“ literarisch zum Ausdruck bringt, d.h. den existentiellen Zustand, in dem der Mensch „eine schreckliche Verwirrung von Menschenähnlichem und Tierischem, d.h. ein Zookosmisches Etwas ist“, so Berkovskij. Dieser Zookosmismus wurde von einigen namhaften Nachkommen Kleists bis zur Apotheose der Verwandlung entwickelt, wobei die zookosmische Spannweite literarisch von einem ungeheuren Ungeziefer in Franz Kafkas „Verwandlung“ bis zu den alles Lebendige zertrampelnden Nashörnern in Eugene Ionescos Stück „Die Nashörner“ ausgedehnt wird. „Der Geist des Abgrundes“, in dem sich „der Engel der Unterwelt“ (Offenbarung 9, 11) erahnen lässt, regiert die leiblichen Körper in Kleists Werken, verwandelt sie zu den Instrumenten des Bösen und der Lüge… 

Mag. Björn Hayer bjoernhayer@web.de
Universität Landau/ Pädagogischen Hochschule Heidelberg
Das „Du“ zur Transzendenz

Die poetischen Entwürfe des Fin de siècle reichen angesichts von Endzeitstimmungsphantasien, von Resignation bis zu utopischen Manifestationen. In den Gedichten Rainer Maria Rilkes wird das Bewusstsein von Endlichkeit facettenreich reflektiert. Auffällig ist insbesondere die Häufige Anrufung eines „Du“, dem das Lyrische Ich seine Rettung verspricht und durch diese Bezugnahme wiederum einen Akt der Subjektivierung vollzieht. In „Bist du so müd?“ und der Orpheus-Variation „Der Tod der Geliebten“ exemplifiziert Rilke eine beispielgebende Selbst- und Du-Transzendierung durch das Dialogische Prinzip. Jeweils wird ein Gegenüber in der Aporie präsentiert, dem erst durch ein Pendant eine buchstäbliche Erlösung zuteil wird. Gleichzeitig wird dadurch das Ich zum Akteur und befreit sich aus dem Negativzustand der leidigen Passivität. Anhand weniger ausgewählter Gedichte soll das Moment der Einheitsstiftung in Rilkes Lyrik als Versuch gedeutet werden, der mit den historischen Umbrüchen der Jahrhundertwende zwischen Technisierung, Massenkulturalisierung und Dekadenz verbundenen Imaginationen des Endes die Möglichkeit zur Überwindung entgegenzustellen. Zur theoretischen Einbettung soll ein einleitender Exkurs zu Michail Michailowitsch Bachtins und Martin Bubers Bestimmung des Dialogischen erfolgen, der dann als Rahmensetzung für Rilkes Arrangements dienen kann.

Mag. Isabel von Holt isabel.vonholt@fu-berlin.de
Freie Universität Berlin

Das Werk vom Ende: Adrian Leverkühns „Apocalypsis cum figuris“

Im XXV. Kapitel – dem sogenannten „Teufelsgespräch“ – von Thomas Manns „Doktor Faustus“ (1947) wird die Hölle als Ort des Endes inszeniert. Diese Abhandlung über die Hölle ist an dem respektiven Kapitel des frühneuzeitlichen Texts der „Historia von D. Johann Fausten“ (1587) orientiert, variiert diese jedoch signifikant: Ist die Hölle in der „Historia“ als „geordnete Welt des Bösen“ (Röcke, 195) in Szene gesetzt, so wird sie im „Doktor Faustus“ als Ort jenseits aller Ordnung inszeniert. Der moderne Teufel höchstpersönlich insistiert dabei pointiert, dass dort die Sprache aufhöre. Dies geschieht, wie im Vortrag elaboriert werden soll, auf zwei spezifische Weisen: zum einen bezeichnet die Hölle den Ort, der sich jenseits der Sprache befindet, zum anderen jedoch kommt dort auch die Sprache abhanden: das anzeigende Wort hört dort in seiner Funktion auf zu sein. Nicht nur „werden sie [die Verdammten] ihre Zungen fressen“ (DF, 359), was jegliche Form der Artikulation unmöglich macht. Auch ist dort nur „Gilfen und Girren, Heulen, Stöhnen, Brüllen, Gurgeln, Kreischen, Zetern, Griesgramen, Betteln und Fortjubel“ neben „dem dichten, dicken Höllengejauchz und Schandgetriller“ (DF, 358) zu vernehmen. Die Verworfenen „rufen einander beim Trillern und Ächzen die schmutzigsten Schimpfworte zu“ (DF, 359) und es zeigt sich, dass dort Sprache, wenn überhaupt, nur noch in pervertierter Weise vorkommt. Diese Höllendarstellung bedeutet somit eine Inversion des Prologs des Johannesevangeliums, dessen erster Satz lautet: „Im Anfang war das Wort, und das Wort war bei Gott, und das Wort war Gott” (Joh 1,1). Als Pervertierung des göttlichen Prinzips der Schöpfung inszeniert wird die Hölle folglich zum Ort des Endes. 

Es überrascht nicht, dass Adrian jene ihm vermittelten Impressionen ausgerechnet in seine „Apokalypse“-Komposition integriert und übersetzt, da ebendiese „auf die Creation einer neuen und eigenen Apokalypse, gewissermaßen auf ein Résumé aller Verkündigungen des Endes hinausläuft“ (DF, 520, kursiv IvH). Dementsprechend empfindet Serenus Zeitblom Furcht gegenüber dem „sardonischen Gaudium Gehennas, dieser aus Johlen, Kläffen, Kreischen, Meckern, Röhren, Heulen und Wiehern schauderhaft gemischten Salve von Hohn- und Triumphgelächter der Hölle“ (DF, 548), die das Musikstück ist. Vor allem das Glissando – der integrale Gleitklang – repräsentiert, wie Serenus Zeitblom erklärt, „als ein naturalistischer Atavismus, als ein barbarisches Rudiment aus vormusikalischen Tagen“ (DF, 543) das Chaos und korrespondiert außerdem mit jener Entmenschlichung im Sinne einer „De-Kulturation“, die als solche auch im Sprachverlust der Hölle angelegt ist. Der Anspruch des musikalischen Arrangements ist somit kein anderer als „den Gesamteindruck des Sich auftuns der anderen Welt, des Hereinbrechens der Abrechnung zu erzeugen, einer Höllenfahrt“ (DF, 520). Und diese vollzieht sich – im Gegensatz zur „Historia“ – im „säkularen Bereich der Kunst“ (Kahler). Adrians Komposition „Apocalypsis cum figuris“ ist also in seiner Variation ebenso ein Werk vom Ende wie der Roman „Doktor Faustus“ selbst und es zeigt sich, dass es als solches direkt dem Mund des Teufels abgerungen ist.

Dr. Sylvia Hovdar sylvia.hovdar@gmx.at
Universität Salzburg
JENSEITS VOM ENDE. Zu Elfriede Jelineks Die Kinder der Toten.

Das sperrige und stets von ambivalenten Reaktionen begleitete OEuvre der österreichischen Literaturnobelpreisträgerin Elfriede Jelinek bricht mit End-Vorstellungen im Sinne der Imagination der körperlichen Begrenzung und der individuellen Sterblichkeit. Nach Jelinek ist das Ende mitten unter uns, denn unablässig kreist ihr Werk um den „Zivilisationsbruch Auschwitz“ (Diner), das Nachleben des deutsch-österreichischen Faschismus‘ und verdrängte Schuld. Eine Kulmination dieser ihrer großen Lebensthemen, die Elfriede Jelinek bis zur Zäsur des Nobelpreis-Entscheids (2004) in ihrem Heimatland Österreich den Status einer „Persona non grata“ einbrachten, findet sich in ihrem 1995 publizierten Opus magnum „Die Kinder der Toten“ – ein gut 666 Seiten starker Roman, der als „kleine Gespenstergeschichte“ (Jelinek) konzipiert gewesen war und sich zu einem großen Gespensterroman in „Splatter“-Manier auswachsen sollte. Sowohl Opfer als auch Täter des Nationalsozialismus‘ geistern darin als untote Wiedergänger durch ein Österreich mit einschlägiger Vergangenheit – und stellen sich dabei (Jelineks Affinität zum Gothic Horror entsprechend) eher als hirnlose, sprechunfähige, sexbesessene Zombies dar, denn als vergeistigte Erscheinungen mit Sinn für das Schöne und Erhabene, wie sie in der Literatur des 19. Jahrhunderts (Mary Shelley, Bram Stoker) vorzufinden waren. 

Mein Tagungsbeitrag fokussiert auf Jelineks eigenwillige Untoten-Metaphorik, die schon in frühen Theater​texten der Autorin von struktureller Bedeutung war, in „Die Kinder der Toten“ aber als zentrales Motiv definiert werden muss. So soll zunächst herausgearbeitet werden, dass die Untoten-Metaphorik dem wiederholt und dezidiert formulierten poetologischem Programm der Autorin entspricht, ent-individualisierte, ent-lebendigte Figuren schaffen zu wollen, deren Schablonenhaftigkeit und Austauschbarkeit anhand ihres Sprachgebrauchs vorgeführt werden. Im Laufe einer jahrelangen methodischen Modifizierung wurden dabei aus hohlen Figuren wahre „Kadaver der Sprache“ (Jelinek) – was gewisse Rezeptionserschwernisse bereithält: Jelineks Roman, dem der Ruf der „Unlesbarkeit“ anhaftet, lebt von Andeutungen, Assoziationen, Kalauern und Vergleichen, wird von sprachlichen sowie inhaltlichen Sprüngen, Brüchen und Schnitten bestimmt. Was sich an Handlung ereignet, ereignet sich nicht im Sinne von Spannungsaufbau oder Figurenpsychologie, sondern jeweils als unmittelbare sprachliche Reaktion auf das zuvor Geäußerte (Hovdar). Allen Rezeptionsproblemen zum Trotz ist die Botschaft des Romans eindeutig: Sowohl die sprachlichen und metasprachlichen Ebenen des Buchs als auch dessen in unbarmherziger Ausweglosigkeit mündendes Plot – eine Naturkatastrophe in alttestamentarischem Ausmaß fordert am Ende Tribut für die überbordende historische Schuld – machen deutlich, dass die so genannte „Endlösung der Judenfrage“, eine euphemistische NS-Diktion, jedwede Endzeitvorstellungen ad absurdum führt: „Die Apokalypse, wenn es eine ‚gibt’, war schon, und sie war und ist der Holocaust.“ (Lücke)

Dr. Gerhard Katschnig G.Katschnig@gmx.at
Universität Klagenfurt

Phänomen der Endlichkeit: Vampirismus.

Der Umgang mit Seuchen oder todverheißenden Krankheiten als Krisenperioden der europäischen Geschichte war bis in das späte 18. Jahrhundert durch unkontrollierte Abwehrmechanismen gekennzeichnet. Im Hintergrund der medizinischen Fortschritte und der Professionalisierung der Heilberufe wurden derartige Notsituationen zu einer Sache des (Aber)Glaubens und der kirchlichen Institutionen, wenn die medizinische Anwendung keine Besserung zeigte. Vor allem im ländlichen Bereich überwogen als Lösungsstrategien Rituale, vorhandene Hausmittel und abergläubische Praktiken. Es spielte im Zusammenhang der alltäglichen Erfahrungen mit der eigenen Endlichkeit eine Rolle, ob man kannte, womit man konfrontiert wurde oder, ob es sich um eine unbekannte Krankheit handelte. Die Pest war seit ihrem verheerendsten Auftritt in der Mitte des 14. Jahrhunderts neben den Pocken ein stets wiederkehrendes Schreckgespenst mit hoher Mortalitätsrate. Pestsäulen oder zahlreiche Stiftungen standen für den Glauben an ihre Überwindung mit Hilfe traditioneller Gebräuche. Anders verhielt es sich bei einer im 18. Jahrhundert weitgehend unbekannten wie unerforschten Krankheit: dem Milzbrand. Zur Verdeutlichung wird ein prominentes kulturgeschichtliches Phänomen angeführt, das man auf den ersten Blick nicht mit der Vorstellungswelt der Aufklärung verbindet, aber Projektionen der Ängste des Individuums widerspiegelte: Vampirismus. 1725 erschien im Wienerischen Diarium die Kopie eines Schreibens, das zuvor aus dem an das osmanische Reich angrenzenden Distrikt Gradisca an die Wiener Verwaltungsbehörde geschickt worden war. Der für diesen Grenzbereich im Südosten des Habsburgerreiches verantwortliche Grenzbeamte berichtete von einer unbekannten Seuche, die binnen kurzer Zeit zu einer unerklärlichen Anhäufung ungewöhnlicher Todesfälle führte. Darauffolgende Untersuchungen von Seuchenärzten berichteten von einem Mangel an Verwesungserscheinungen bei den Leichen, der als Kriterium herangezogen wurde, um von einer „Vervampyrung“ der Verstorbenen zu sprechen. Die Häufung gleichartiger Todesfälle in mehreren Dörfern an der Grenze zu einem andersgläubigen Reich löste Hysterien, Beschuldigungen und Sühnehandlungen aus. Der für die kühlere Jahreszeit typische Mangel an fortgeschrittenen Verwesungserscheinungen selbst nach Wochen der Bestattung – in Verbindung mit einer Milzbrandinfektion – beflügelte die mit Angst besetzte Phantasie der Dorfbevölkerung zum Glauben an eine Bedrohung, deren Ursprung Jahrhunderte zurückreicht und bis in die Gegenwart in verschiedensten Formen (Literatur, Film) adaptiert wurde.

Dr. Grzegorz Kowal nietzkowal@hotmail.com
Universität Breslau
Das Ende der symbolischen Legende

In der Tat hat man bis jetzt zahlreiche Tode und Untergänge heraufbeschworen. Lavinenhaft folgten sie alle dem von Nietzsche erklärten Tod Gottes. Unter ihnen lassen sich zwei wichtige Tode nennen: der Tod des Mythos von Bultmann und das Ende des Gedächtnisses von Nora. Meine originelle These lautet: diese zwei Tode weisen einen engen Zusammenhang mit dem Tod der symbolischen Legende auf, die ich zu verkünden beabsichtige. Die Legende ist ein Begriff, der erst im 20. Jh. seine neue – kulturelle bzw. symbolische – Bedeutung gewonnen hat. Damit meint man einen aussergewöhnlichen Menschen, der mit seinen herausragenden Leistungen hervorsticht. Beispielsweise nennt man Gustaf Gründgens die Legende des deutschen Theaters, Jozef Pilsudski die Legende der Legionen, Waclaw Nizynski die Legende des Tanzes. Wir hätten also mit einem ähnlichen Problem bei der symbolischen Legende zu tun wie im Falle des Gedächtnisses. Nora schreibt von seinem Ende, wobei gleichzeitig immer öfter memory boom thematisiert wird. Wer hat recht? Geht das Gedächtnis tatsächlich zu Ende oder aber erst in der Gegenwart erfährt es seinen Höhepunkt?

Nicht anders verhält es sich mit der symbolischen Legende. Einerseits werden wir mit Legenden heutzutage überhäuft, nahezu überschüttet, insbesondere in der Popkultur, andererseits stellen wir fest, die kulturelle Legende entartet. Warum? Weil sie nicht mehr wie ein Mythos erzählt, nicht mehr in Form eines ausgedehnten Narrativs präsentiert wird und nicht mehr einem Symbol gleich auf die ihm innewohnende Idee (Synthese) zurückführt, sondern zu einem Mythos ohne Ritual, also zu einem Werbeslogan, Modebegriff, zu einer leeren Phrase mutiert ist. Anstatt die Vergangenheit zu beleben, erstarrt sie heute als Bild oder Szene, die mit einem legendären Menschen assoziiert werden. Semiotisch gesehen sollte die kulturelle Legende als ein Zeichen von einem enorm großen semiotischen Potenzial angesehen werden. In der Tat aber verspricht sie viel mehr als sie ausdrückt.
Dr. Alina Kuzborska akuzborska@poczta.onet.pl
Universität Allenstein
Das Ende beschreiben: Der Untergang der Prußen in der Literatur

Die baltischen Stämme der Prußen wurden im 13. Jahrhundert vom Deutschen Orden unterworfen. Infolge der jahrhundertelangen Kolonisation des Landes und Christianisierung der Bevölkerung verschwand ihre Sprache und Traditionen. In Namen des getilgten Volkes sprach die Literatur verschiedener Epochen und Nationen. Der symbolische Erinnerungsraum der Prußen ist ein Gedächtniskonstrukt, das aus zwei theoretischen Perspektiven erläutert werden kann. Einerseits waren die Ordenschroniken die ersten Zeugnisse des kolonialen Diskurses, sie waren zudem entscheidend für die Entstehung der Prußen-Topoi, sie beschrieben auch die Unterwerfung der Heiden, was aus der Sicht der Christen gerechtfertigt worden war. Diese Quellen wurden zu literarischen Prätexten für die später entstandene Literatur. Die Perspektive des postkolonialen Diskurses lässt die Gemeinsamkeiten und Differenzen von drei „Erbkulturen“ der Prußen erkennen und manifeste Funktionali​sierung des kulturellen Gedächtnisses über die Prußen in drei Nationalliteraturen verfolgen. Obwohl die Prußen selbst kein Schrifftum entwickelt haben, existieren sie posthum in der schriftlichen Kultur der Deutschen, Polen und Litauer; ihr Interesse am Prußenvolk ist jedoch unterschiedlich – das der Deutschen ist historischer, das der Polen geographischer und das der Litauer sprachlicher Provenienz. Der Prußen-Topos diente oft nationalen Selbstinszenierungen: als Mahnung und Mitgefühl.
Mag. Małgorzata Marciniak gochna.marciniak@gmail.com
Universität Breslau
Die Strategien der literarischen Mortifizierung im Werk Daniel Kehlmanns

„Bei keinem anderen Autor der deutschen Gegenwartsliteratur wird so viel, so quälend ungern und oft drastisch gestorben“, schreibt Markus Gasser über Daniel Kehlmann, der ohne Zweifel der größte metaphysische Schriftsteller der deutschsprachigen Gegenwartsliteratur ist, bei dem der Tod nicht im religiösen Kontext angesiedelt wird und trotzdem immer noch etwas und kein nichts bedeutet. In seinem Buch Ein moderner Mythus. Von Dingen, die am Himmel gesehen werden (1958) erklärt C.G. Jung UFO zu einem modernen technischen Mythos, der alle menschlichen Ängste beinhaltet, darunter auch Todesangst. Jung zeigt, dass es selbst im 20. Jahrhundert immer noch einen mythologischen Raum gibt. Hans Blumenberg mit seiner Metaphorologie macht wiederum deutlich, dass bei den Mythen die Metaphorik von besonderer Relevanz ist. Angesichts dessen, dass die Wissenschaft nicht alle Fragen beantworten kann, scheint die Literatur die beste Form des Sprechens über die Metaphysik und den im Blickfeld ihres Interesses stehenden Tod zu sein. In Daniel Kehlmanns Werk sind die Imaginationen des Endes konsequent die Imaginationen des Todes, die der Autor zwar in Bezug auf den Einzelnen sehr detailliert ausarbeitet, aber niemals als das Ende der Menschheit schildert.

Bei Daniel Kehlmann ist der Tod genauso lebendig wie bei dem mittelalterlichen Totentanz. Der Protagonist seines Erstlings Beerholms Vorstellung (1997) ist in dem Maße unverschämt, dass er zu prüfen wagt, ob es überhaupt möglich ist, zu sterben. Arthur Beerholm beugt sich über den Tod genauso respektlos wie Doktor Tulp und seine Zuhörer auf Rembrandts Gemälde Die Anatomie des Dr. Tulp, mit dem sich der von Kehlmann viel geschätzte W.G. Sebald in seinem Text Die Ringe des Saturn (1995) befasst. In der Erzählung Töten (1998) ist der Säer des Todes unerwartet ein Kind. In dem kurz vor der Jahrhundertwende veröffentlichten Roman Mahlers Zeit (1999) schildert Kehlmann die von Jean Baudrillard postulierte Agonie des Realen, bei der überirdische Kräfte als Vertreter des Demiurgen und die Verstorbenen ins Leben des Physikers David Mahler eingreifen. Während die UFO-Enthusiasten in Erwartung auf fliegende Untertassen auf die Dächer hinausgehen und die Sektenmitglieder kollektive Selbstmorde begehen, schreibt Daniel Kehlmann die Novelle Der fernste Ort (2001), in der die Zeit stillzustehen scheint – eine Idee, die übrigens an Novalis und Heinrich von Ofterdingen (1802) erinnert, – weil man sich des Endes gar nicht bewusst oder mit ihm enttäuscht ist. In Ich und Kaminski (2003) wird der Tod simuliert und der Wunsch nach dem Tod dadurch nicht erfüllt. In Kehlmanns Erfolgsroman Die Vermessung der Welt (2005) werden zwei große, mortifizierte historische Persönlichkeiten – Alexander von Humboldt und Carl Friedrich Gauß – ins Leben zurückgerufen. Sie sind schon tot und dank der Literatur immer noch am Leben, ähnlich wie der von Alexander Gardner fotografierte Lewis Payne, dem Roland Barthes eine Passage in seinem Werk Die helle Kammer. Bemerkung zur Fotografie (1980) widmet. In Ruhm (2009) wird eine neue Metaphysik durch die Technik in Gang gesetzt, was sich auf Martin Heidegger und seine Auffassung der Technik als der Vollendung der Metaphysik zurückleiten lässt. Die mit der technischen Revolution einhergehende Säkularisierung verunsichert Kehlmanns Figuren so sehr, dass sie sich mit der Frage zu beschäftigen beginnen, ob so etwas wie Wirklichkeit überhaupt existiert. Im neuesten Roman F (2013) wird endlich die Flucht vor dem Tod als eine weitere Imagination des Endes dargestellt, weil der eine den Tod eines anderen stirbt. An diesen Beispielen soll gezeigt werden, wie vielfältig die Strategien der literarisierten Mortifizierung bei Daniel Kehlmann sind.

Dr. Natalie Moser natalie.moser@unibas.ch
Universität Basel
Die Letzten oder die Ersten? Katja Lange-Müllers Aufzeichnungen
Kann etwas immer wieder zu Ende gehen? Oder handelt es sich bei Wiederholungen des Endes um einen Aufschub desselben? So wäre das Gegenteil eines Endes ein permanentes Enden und Imaginationen des Endes könnten als eine Weise, einen Aufbruch zu antizipieren, verstanden werden. Karlheinz Stierle charakterisiert das Ende im Sammelband Das Ende als anthropologische Kategorie: „Das auf seinen Anfang zurückverweisende Ende ist eine Anschauungsform, die allererst die syntaktische Erfahrung in der Zeit möglich macht, die wir narrativ nennen.“ (Stierle) In Rückgriff auf Stierles Überlegungen können Imaginationen des Endes als eine Möglichkeit, Zeit zu verstehen, untersucht werden. Die literarische Auseinandersetzung mit Enden gibt Aufschluss über die menschliche Zeiterfahrung, sodass der etlichen literarischen Ende-Imaginationen eignende nostalgische Aspekt als Bestandteil einer literarischen Auseinandersetzung mit der Zeit (neu)interpretiert werden kann.

Anhand von Katja Lange-Müllers Die Letzten Aufzeichnungen aus Udo Posbichs Druckerei soll der Zusammenhang von Ende-Imagination und (Jetzt-)Zeitwahrnehmung untersucht werden. Die von Enden – einer politischen Ära, eines Berufsstandes, eines Lebensstils – beherrschte Erzählung scheint gerade aufgrund der omnipräsenten Enden einen spielerischen Umgang mit dem Ende zu finden. Am Erzählende wird z.B. auf ein fehlendes Manuskript aufmerksam gemacht. Ersteres ist Bestandteil einer Aufforderung an die Leserschaft, das Manuskript gegen einen Finderlohn der Protagonistin Püppi zu überlassen. Das verlorene, unvollendete Manuskript besteht aus fünf Kapiteln von Thomas Manns Zauberberg, die neben schwarzen vereinzelt weiße Buchstaben (aus Wortzwischenräumen) aufweisen. Das letzte Wort der Erzählung lautet ‚Verhandlungsbasis‘, gefolgt von einem Frage- und Ausrufezeichen, und könnte nicht expliziter auf das fehlende beziehungsweise offene Ende der Erzählung verweisen. Anstelle eines Abschlusses wird die Möglichkeit, zu verhandeln, in Aussicht gestellt, falls sich ein/e Adressat/in mitsamt Manuskript einfinden wird. Das Ende der Erzählung wird so an die Leserschaft delegiert. Doch bereits am Ende des dritten Kapitels wurde von der Ich-Erzählerin über ein mögliches Ende reflektiert: „( Und hier könnte nun wirklich Schluß sein“(Lange-Müller), um im nächsten Kapitel drei Briefe zu zitieren und dann auf das verlorene Manuskript zu sprechen zu kommen. Die Ansage eines (möglichen) Endes führt zu einer internen Verdoppelung der Erzählung und einer Vervielfältigung der Enden. In Analogie zu den schwarzen und ‚weißen‘ Buchstaben liegt ein Romanmanuskript ( die ersten drei Kapitel ( innerhalb der Erzählung vor, von dem ein Teil ( das erste Kapitel ohne die letzten drei Seiten – bereits 1996 von Lange-Müller unter dem Titel Setzer veröffentlicht wurde.

Die Enden in der Erzählung unterstreichen gerade nicht die Funktion ‚Ende‘, sondern die Möglichkeit einer Fortsetzung: wie z.B. Paschkes Schlussstrich im Osten und sein Neuanfang im Westen. Statt das Ende der DDR retrospektiv zu betrauern, wird von lauter Enden und einer an ihr Ende gekommenen Zeit erzählt und implizit einer neuen Zeit (buchstäblichen und bildlichen) Ausdruck verleiht. 

Mag. Solange Landau s.landau@mx.uni-saarland.de
Universität Saarland

Vom Ende nach dem Ende – Postapokalyptische Narrationen zwischen Untergang und Neubeginn

Das Szenario der Apokalypse oder einer postapokalyptischen Welt, sprich der Konstruktion des Lebens nach der vermeintlich totalen Zerstörung, ist nicht erst seit der medialen Verbrei-tung diverser prophezeiter Weltuntergänge populär. Apokalyptische Vorstellungen spiegeln seit Jahrtausenden wiederholt, der jeweilig aktuellen Situation entsprechend, Ängste und Hoffnungen einer Gesellschaft wider. Diese sind wiederum nicht zwangsläufig religiösen, oder im westlichen Kontext christlichen, Ursprungs. Seit dem Erscheinen von Mary Shelleys The Last Man (1826) hat das Thema der postkatastrophischen Welt bis zum heutigen Tag (bspw. Peter Hellers The Dog Stars (2012)) vielfach Eingang in die säkulare Literatur gefun-den. Doch Katastrophen apokalyptischen Ausmaßes bedeuten nicht zwangsläufig das vollkomme-ne Ende der Welt ‒ zahlreiche literarische Narrationen reflektieren vielmehr mögliche Szena-rien eines ‚Endes nach dem Ende‘. Während Menschheit und Natur in George R. Stewarts Earth Abides (1949) nach dem Ende der modernen Gesellschaft ein Neuanfang zuteil werden, gestaltet sich die postapokalyptische Zukunft in Cormac McCarthys The Road (2006) weitaus hoffnungsloser: Steht die Menschheit ohne Natur vor dem endgültigen Aus? Nach dem Untergang der menschlichen Zivilisation durch katastrophale Umstände fokussie-ren sich gerade die beiden letztgenannten Endzeitnarrationen, Earth Abides und The Road, auf die möglichen Entwicklungen, die die letzten Überlebenden angesichts einer veränderten Umwelt vollziehen. Relevant ist dabei eine ökokritische Lesart (Ecocritism) beider Texte ( ist doch das Vorhandensein oder der Verlust einer intakten Natur prädestinierend für die post-apokalyptische Welt zwischen endgültigen Untergang und Neubeginn. Anhand dieser Litera-turtheorie kann in beiden Werken die existenzielle Ausnahmesituation, sowie die damit ver-bundene Auslotung neuer Lebenswirklichkeiten in der postkatastrophischen Umgebung auf-gezeigt und die Beziehung zwischen Mensch und Natur analysiert werden.
Mag. Yulia Marfutova yulia.marfutova@uni-muenster.de
Universität Münster
„Ich spüre einen Sog vom Ende her.“ Die paradoxe Logik von Christa Wolfs Stadt der Engel oder The Overcoat of Dr. Freud als endlose Reflexionsschleife und biographische Bilanz.

Das Gedächtnis, das immer auch selbstkritische Sich-Erinnern, bildet ein zentrales Motiv in Christa Wolfs Werk. Das Verdrängen der eigenen IM-Tätigkeit löst vor diesem Hintergrund einen inneren Konflikt aus, der gar an die Grundfesten des eigenen Schreibens rührt. Christa Wolfs letzter Roman „Stadt der Engel oder The Overcoat of Dr. Freud“ (2010) stellt den Prozess der Konfliktbewältigung in actu aus, die „Endlosschleife“ des Sich-Befragens. Was als potentiell ergebnisoffener Erinnerungs- und Reflexionsprozess inszeniert wird, ist aber zugleich dessen im Medium des Buches bereits kondensiertes Produkt. Mehr noch: Christa Wolfs „Stadt der Engel“ ist konstitutiv „vom Ende her“ geschrieben – wenn auch von zwei kategorial unterschiedlichen Enden her: 1) Es ist der Versuch, die Deutungshoheit über die eigene Biographie zurückzuerlangen, die in den heftig geführten Feuilleton-Debatten 1990 und 1993 erfolgte Demontage als Autorin rückgängig zu machen. Obwohl die „Stadt der Engel“ an ihrer Oberfläche der Logik einer endlosen Reflexionsschleife folgt, fällt das Ergebnis der Introspektion erstaunlich dürftig aus. Denn gleich in einem mehrfachen Sinne erweist sich die – freilich zwischen Fiktionalität und Faktualität oszillierende – „Stadt der Engel“ als Kontinuitätsbiographie: Indem einerseits der Einsatz einer Ernüchterung angesichts des Realsozialismus schon in den 60er Jahren erfolgt, andererseits zwischen Realsozialismus und Utopie scharf getrennt wird, gelingt es, auch über die historische Zäsur 1989 hinaus, eine Ich-Kontinuität aufrechtzuerhalten. Zudem wird nicht nur auf einer ästhetisch-formalen Ebene Werkkontinuität gewahrt, sondern es findet sich insbesondere auch eine eminente gedankliche Kontinuität, die u.a. sogar bis zur nahezu wortwörtlichen Übernahme ganzer Passagen aus der bereits 1995 (!) veröffentlichten Erzählung „Begegnungen Third Street“ geht. Nicht neue Informationen, sondern ein Insistieren auf den alten Darstellungen zeichnet die „Stadt der Engel“ aus. Und dies nicht zuletzt angesichts des eigenen bereits hohen Alters. In diesem Sinne ist die „Stadt der Engel“ in ihrer Tiefenlogik Kondensat eines Endpunkts, von dem aus die Retrospektive erfolgt. 2) Grundiert werden die in der „Stadt der Engel“ ausgebreiteten Reflexionen darüber hinaus durch eine geschichtsphilosophische End-Vorstellung: Ausgerechnet 9/11 markiert die Zäsur, mit der die „Barbarei“ ausbricht, „die Erde […] in Gefahr“ gerät. Der Entartung der Moderne wird (mit dem Besuch eines Indianer-Reservats) eine nicht mehr rückholbare Ursprünglichkeit entgegengesetzt. Am Schluss des Buches fliegt die Ich-Erzählerin an der Hand von Walter Benjamins Engel der Geschichte: „Wohin sind wir unterwegs? / Das weiß ich nicht.“

Dr. Aleksandra Nadkierniczna-Stasik ola.stasik@wp.pl
Universität Breslau
„Es geht eine Kraft von Dir aus, die Du selbst nicht kennst“ – die Frauen in den Zukunftsvisionen Ilse Langners – Fallbeispiel: Cornelia Kungström
1938 schrieb Ilse Langner (1899-1987) das Schauspiel Die große Zauberin, das, in überarbeiteter Form, als die Tragödie Cornelia Kungström im Jahre 1983 gedruckt wurde. Das Werk, mit dem die nach dem zweiten Weltkrieg kaum beachtete Autorin wieder an die Öffentlichkeit zu treten beabsichtigte, wurde auch im Pforzheimer Stadttheater aufgeführt, doch seine Thematik „ging einem nicht unter die Haut in diesem schwachen dramatischen Korsett“, wie es in einer Rezension zu lesen war. Das Drama, dessen erste Fassung  bereits sieben Jahre vor der Explosion der ersten Atombombe vorlag, gehört in die Reihe der Werke, die sich nach dem Ende des zweiten Weltkriegs  und unter dem Eindruck der Atombombenabwürfe auf Hiroshima und Nagasaki mit der Problematik der Wissenschaft und der Verantwortung der Wissenschaftler auseinandersetzten. Sie präsentieren dabei ein ganzes Spektrum von Einstellungen der Forschung gegenüber: von der Akzeptanz für das Wissen, das einzig zum Wohle der Menschheit angewendet wird bis hin zum Verbot jeglicher Untersuchungen, die in den Händen eines Verantwortungslosen unersetzliche Schäden anrichten können. Ilse Langners Haltung zu sozialen, politischen und religiösen Systemen der Gegenwart ist von tiefem Misstrauen geprägt und lässt sie die Zukunft pessimistisch sehen. In zahlreichen gedruckten und nicht gedruckten Texten der Autorin kann man die Geschichte der jahrzehntelangen, permanenten Auseinandersetzung mit Problemen der Zukunft nachvollziehen. Im Mittelpunkt ihrer Überlegungen zur gegenwärtigen Rolle des Einzelnen in der Welt und seiner Fähigkeit,  sich unter den gegebenen Bedingungen zu entfalten und überhaupt zu existieren, steht die Überzeugung vom unaufhaltbaren Niedergang des Menschengeschlechts, das unter seinen aktuellen sozialen, wirtschaftlichen und politischen Prämissen kaum entwicklungsfähig ist. Auch den wissenschaftlichen Errungenschaften der Menschheit begegnet die Autorin mit Bedenken, da diese drohen, sich in absehbarer Zeit gegen ihre ahnungslosen Schöpfer zu richten. Die Autorin hört aber nicht auf nach Wegen zu suchen, um der von Weltkriegen und  Gefahren des modernen Lebens gepeinigten Menschheit eine neue Zukunft zu zeigen. In ihren Prosatexten und Dramen konstruiert sie starke Frauengestalten um zu beweisen, dass nur dank den Frauen, sie sich nicht unterkriegen lassen, eine gerechtere Welt entstehen kann. Auch Cornelia Kungström im gleichnamigen Drama gelingt es, im entscheidenden Moment einen, wohl richtigen, Entschluss zu fassen. Es bleibt nur offen, ob man das Rad der Geschichte zurückdrehen kann. „Was einmal gedacht wurde” kann bekanntlich „nicht mehr zurückgenommen werden.“ (F. Dürrenmatt Die Physiker)

Dr. Katarzyna Norkowska norka@umk.pl
Universität Thorn

(W)Ende der DDR-Literatur? Abbruch – Wandel – Kontinuität in den ostdeutschen Narrationen nach 1989

Die Ereignisse des Herbstes 1989 sind in das Bewusstsein sowie in die Geschichtsbücher unter dem Begriff ,Wende‘ eingegangen. Sowohl Texte aus dem Bereich der Geschichtswissenschaft als auch Literaturgeschichten und Lexika schildern die Öffnung der DDR-Grenze, die bildhaft als Fall der Berliner Mauer überschieben wird, als ein epochales  Ereignis, wobei die Beschreibungen nicht selten Parallelen zu einem anderen Wendepunkt in der deutschen und europäischen Geschichte ziehen, nämlich zum Jahr 1945. Die zweite ,Stunde Null‘ wird zwar nicht wortwörtlich heraufbeschworen. Auf Parallelen verweisen aber nicht wenige Forscher. Ähnlich wie nach dem Zusammenbruch der nationalsozialistischen Diktatur kam mit dem Bankrott der Deutschen Demokratischen Republik die Zeit der Besinnung und der Abrechnung, und zwar mit der eigenen Vergangenheit, mit den Machthabern sowie mit der Generation der Väter. Es handelt sich um eine mehrdimensionale Verarbeitung der Vergangenheit. Das Jahr 1989 bedeutet aber etwas anderes für diejenigen, die die Diktatur nur beobachtet haben – für die Bundesbürger oder auch für die ehemaligen DDR-Bürger, die das Land früher verlassen haben -, anders wird es wiederum von denen wahrgenommen, die von den Repressionen unmittelbar betroffen waren oder an das andere ,bessere‘, sozialistische Deutschland glaubten und vor allem bis 1989 in der DDR geblieben sind. Für all die genannten Gruppen kamen die politischen Veränderungen überraschend, auch wenn sie von vielen jahrelang erkämpft wurden. Von der alten DDR-Identität musste von heute auf morgen Abschied genommen werden. Anstelle des gewohnten Alltags im Sozialismus trat nun die marktwirtschaftliche Realität, die schnelle Anpassung verlangte. Von einer Art Traumatisierung kann man ausgehen, wenn man die besonderen Bedingungen des Umgestaltungsprozesses vor den Augen hat. 

Im Vortrag sollen literarische Texte untersucht werden, in denen nach dem Ende der DDR bzw. nach deren Weiterleben gefragt wird. Im Zentrum sollen vorwiegend Prosatexte stehen, die AutorInnen unterschiedlicher Generationen zugeschrieben werden, um die eventuellen generationsbedingten Differenzen oder aber Parallelen herauszuarbeiten. Die Reflexion soll allerdings noch um den recht unterschiedlichen Standpunkt der Forscher ergänzt werden, um den Wandel des DDR-Bildes zu veranschaulichen.

Dr. Jolanta Pacyniak jpacyniak@tlen.pl
Maria Sklodowska-Curi-Universität Lublin
Grenzen und Grenzauflösungen in katastrophischen Visionen von Jacek Dukaj und Krzysztof Varga

Jacek Dukaj schreibt in seinem Science- Fiction-Roman „Schwarze Ozeane“ (2001), dass der Kalte Krieg ein Schema dargestellt habe, an dem man sich habe orientieren können. Als die Grenzen der polarisierten Welt verschwunden seien, habe die Epoche des völligen Irrationalismus angefangen, die in der dargestellten Zukunft zur Katastrophe führt. Die Grenzen dieser Katastrophe sind jedoch nicht leicht festzusetzen, die Menschheit an sich geht nicht zugrunde; was zu seinem Schlusspunkt gelangt, ist die Gattung Homo Sapiens. Sie wird durch Psycho Universalis ersetzt, eine neue Gattung, die durch die Beeinflussung der Menschen durch die psychischen Monaden unterschiedlicher fremder Wesen aus dem All entsteht. Diese „Invasion“ ist nicht besonders spektakulär, aber die Menschen erleben auch andere Katastrophen wie Ökonomische Kriege, den Monadenkrieg, die Erosion des Staates, die Übermacht der Rentner, den Kontrollverlust über Maschinen, die Überbevölkerung mancher Länder. Die Grenzen Mensch-Maschine, Täter-Opfer werden aufgelöst. Der einzelne Mensch ist nicht mehr im Stande, die Grenzen seiner selbst zu bestimmen.

Die Grenzauflösung des Individuums wird auch im Roman Dukajs "Eis" (2007) thematisiert. Hier wird eine alternative Geschichte Polens dargestellt. Der Erste Weltkrieg ist nicht ausgebrochen, Polen ist im Jahr 1924 Teil des russischen Imperiums, wo immer noch das Haus Romanow regiert. Die eigentliche Katastrophe hat bereits stattgefunden, Polen ist vereist. Die Welt ist ähnlich wie in den „Schwarzen Ozeanen“ von Chaos ergriffen. Die Zeitgrenzen werden aufgelöst, es bleibt nur die in Eis verwandelte Gegenwart. Chaos und Krieg sind auch Schicksal der Menschen aus „Ein Grabstein aus Terrazzo“ Krzysztof Vargas. Im futuristischen Roman wird Geschichte einer Familie aus der Retrospektive des Enkels dargestellt. Der Ich-Erzähler beschreibt im Jahr 2071 mit bissiger Ironie die Welt seiner Großeltern; die Unfähigkeit zur Liebe seiner Großmutter, das Schicksal seines Großvaters, dessen egoistisches Leben von Bulimie, Trunksucht, ungeliebter Arbeit und unsinnigem Schopping geprägt ist. Diese Sinnlosigkeit des menschlichen Lebens und der aufkommende Hass in der Gesellschaft müssen zum Krieg führen. Dieser Krieg ähnelt dem Zweiten Weltkrieg, die Geschichte wiederholt sich. Die Endvisionen in den besprochenen Werken sind keineswegs endgültig, nach der Katastrophe kommt Neuanfang, die durchgemachten Krisen hinterlassen jedoch Spuren in der Gesellschaft.

Mag. Olga Pela olbor@interia.pl
Universität Thorn
Ende der Nationalkulturen? Identität in der Zeit der Globalisierung in dem Roman Der Russe ist einer, der Birken liebt von Olga Grjasnowa 

Mascha, die Ich-Erzählerin im Roman Der Russe ist einer der Birken liebt von Olga Grjasnowa scheint keine Nationalitäten überhaupt wahrzunehmen. Sie reflektiert, wenn sie einen neuen Menschen kennenlernt, nicht darüber, woher er stammt, sondern mit welchem Akzent er spricht. Sie selbst spricht sechs Fremdsprachen fließend und ein paar weitere kommunikativ. Es scheint für sie überhaupt keine Grenzen zu geben, und daher reist sie auch von einem zum anderen Land, ohne das Gefühl zu haben, im Ausland zu sein. Sie wurde in Aserbaidschan, in einer russischen Familie geboren, ist als Kind nach Deutschland gekommen und wohnt in Frankfurt-Gallus, einem Stadtviertel mit einem vierzigprozentigen Anteil der Ausländer. Auf die Bezeichnungen ‘Migrationshintergrund’ und ‘postmigrantisch’ reagiert sie allergisch. Sie weigert sich, so wie auch andere Protagonisten, ihre Zugehörigkeit zu einer konkreten Nation zu bestimmen, und erklärt sich stattdessen für eine Kosmopolitin. Mascha und ihre Freunde sind eine Generation, die tatsächlich solche Begriffe wie ‚Heimat’, ‘Nation’ oder ‚Patriotismus’ weder mehr zu brauchen noch zu gebrauchen scheint.  Bedeutet das, dass eine Zeit gekommen ist, in der die Nationalkulturen obsolet geworden sind? In Grjasnowas Roman wird die Existenz homogener Kulturen eindeutig angezweifelt. 

Das geplante Referat setzt sich zum Ziel, aufgrund des Textes eine Antwort auf die im Titel des Vortrags gestellte Frage zu finden und zu überprüfen, was für ein neuer Entwurf – wenn überhaupt ein solcher -, das alte überholte(?) Konzept der Kulturen ersetzen sollte. 

Dr. Ewa Pytel-Bartnik Ewa.Pytel-Bartnik@amu.edu.pl
Universität Posen

Vom Ende der Schnelligkeit oder zu Fuß im Berlin des 21. Jahrhunderts. Der Flaneur in der neusten deutschen Literatur.

Mit der Figur des Flaneurs und dem Spaziergang als Medien der Großstadterfahrung und Großstadtvermittlung machen die Berliner Autoren David Wagner in „Welche Farbe hat Berlin“ (2011), Annett Gröschner in „Heimatkunde Berlin“ (2010) sowie Albrecht Selge im Roman „wach“ (2012) auf die unsichtbare oder zu vergessen drohende Geschichte der Stadt wie auch auf deren Schauplätze aufmerksam. Während Gröschner und Wagner das Ende von Epochen und damit den System- und Ideologiewechsel im Blick haben, der sich symbolisch in den architektonischen Entwicklungen in Berlin manifestiert, liefert Selges Roman neben den gegenwärtigen, historisch bedeutenden Bildern der Berliner Metropole auch eine scharfsinnige literarische Auseinandersetzung mit der Kultur des Konsumismus und der postmodernen, auf Konsum und sofortige Befriedigung eigener Bedürfnisse ausgerichteten Lebensstrategien der modernen Gesellschaft. Bei Selge impliziert der Flaneur eine Wende weg von der Kultur des Konsumismus hin zum historischen Stadtraum.  Die literarische Shopping-Mall, wo Selges Romanheld ˗ August Kreutzer ˗ arbeitet, als ein Nicht Ort (Marc Augé) steht in Opposition zum historischen Stadtraum von Berlin, den die Figur flanierend exploriert. 

Der Beitrag hebt den Vorteil der Verlangsamung des Gehtempos und die Bedeutung der Augenarbeit hervor (de Certeau), die eine tiefgründige geschichtsorientierte und kulturkritische Wahrnehmung des städtischen Raumes möglich machen. Der Aufsatz zeigt, dass erst ein reflektierendes Spazierengehen in der stets wandelnden Berliner Metropole und ein bewusstes Sehen ihr geschichtliches Textgewebe zum Vorschein kommen lassen. Es ist die Figur des Flaneurs, die sich zwischen den Zeiten und Räumen bewegt und die Spuren der Vergangenheit als Zeichen des Endes einer Epoche, die an den Fassaden der Häuser, in Hinterhöfen, an Gehwegschäden, an den Grabstein-Inschriften geblieben sind,  wahrnimmt und die so geschichtete Geschichte der Stadt lesen kann. Dabei erweisen die Leere und der Wandel im urbanen Raum von Berlin sehr produktiv sowohl für das Gedächtnis der literarischen Flaneur-Figur als auch für die Erinnerungsarbeit des in den Erinnerungsprozess involvierten Lesers. Im Mittelpunkt der kulturkritischen und literaturwissenschaftlichen Analyse dieses Aufsatzes steht das von David Wagner, Annett Gröschner und Albrecht Selge gezeichnete gegenwärtige Berlin als ein Raum der verräumlichten Geschichte im Sinne von Karl Schlögel und Aleida Assmann. Es ist ein Raum also, in dem sich ein Ende und ein Neubeginn der Geschichte stets überlappen und wo der Flaneur erneut, wie zu Zeiten Walter Benjamins und Franz Hessels zum Zeitschichten-Leser und zum Medium der Sichtbarmachung der Geschichte im Raum avanciert.
Prof. Dr. habil. Anna Rutka wiosna@kul.lublin.pl
Katholische Universität Lublin
Literarische Imaginationen des Endes im Umfeld der globalen Finanzkrise 2008.

Mit dem spektakulären Zusammenbruch der Investmentbank Lehmann Brothers am 15. September 2008 erreichte die Finanzkrise weltweit ihren Höhepunkt. Seit diesem Tag überschlugen sich die Ereignisse: Die Börsenwerte gingen auf Talfahrt, viele Unternehmen der Finanzbranche meldeten Verluste und Insolvenzen, groβe Finanzdienstleister mussten durch staatliche Subventionen gerettet werden, in der Realwirtschaft folgten Produktionssenkungen und Unternehmenszusammenbrüche und auf staatspolitischen Ebene drohten Staatsinsolvenzen usw. Die Literatur hat diese Ereignisse von Beginn an begleitet und kritisch hinterfragt. Erste literarische Analysen der neoliberalen Wirtschaftsideologie und ihrer Folgen für einzelne Subjekte erschienen bereits vor dem Platzen der Spekulationsblase. Die Prosa- und Theatertexte, die seit 2009 veröffentlicht wurden, schildern die Auswirkungen des Finanzcrashs auf die Einzelschicksale wie auch auf gesamtgesellschaftliche Wertvorstellungen. In meinem Beitrag möchte ich danach fragen, wie die Rolle des Individuums innerhalb der veränderten Konditionen des Hyperkapitalismus und der skrupellosen Finanzwirtschaft fokussiert wird, auf welche Art und Weise werden die Konsequenzen des Einsturzes der globalen Finanzmärkte für die Protagonisten (Opfer und Täter) problematisiert, welche zeit- und sozialkritischen Einsichten bringen die Imaginationen des ökonomischen Zusammenbruchs und wie bedingen sie den Neuanfang und Umwertung der bisherigen Wertevorstellungen?

Mag. Markus Schleich markus.schleich@gmail.com
Universität Saarland

„Apocalypse Please“ - Die Erwartung eines großen Ausklangs in der rezenten Popmusik.

Die letzten Jahre haben eine Vielzahl popmusikalischer Werke hervorgebracht, die sich dezidiert mit dem Ende, der Apokalypse oder anderen Formen des Weltuntergangs beschäftigen. Das Ende, soviel kann vorweg gesagt werden, lässt sich nicht dezidiert ausmachen, nur ein Ende von vielen möglichen Szenarien. Dabei konkurrieren viele unterschiedliche Diskurse um die Hegemonialstellung innerhalb dieses Archivs. Zum einen finden sich Bearbeitungen von religiösen Offenbarungswünschen wie z.B. in Muses Apocalypse Please oder St. Vincents Apocalypse Song. In ihnen wird der Wunsch verschiedener Religionen und sektenartigen Splittergruppen vorgestellt, die sich nach dem Ende der ganzen Welt sehnen, um ihre Glaubensvorstellung bestätigt zu sehen und als die Auserwählten ins Paradies überzutreten. Aber auch profane Vorstellungen des Endes sind hier vertreten: Radioheads Idiotique beschreibt die zu erwartenden, unmittelbaren Konsequenzen eines Atomkrieges und eine daraus entstehende darwinistisch geprägte neue Weltordnung, wohingegen REM’s It’s the End of the World as We Know It die freudvolle Erwartung auf den Zusammenbruch der kapitalistischen Märkte thematisiert. Tools Ænema hingegen beschwört eine säkulare SintGlut, die die degenerierten Auswüchse der Wohlstandsgesell​schaft wegspült und nur die verschont, die „schwimmen“ gelernt haben. Die Liste an Songs, welche die Imagination eines Endes beinhalten, ließe sich beliebig fortfuhren und noch um viele andere Varianten und Versionen erweitern. Entscheidend ist aber, dass all diese heterogenen Ansätze nur vordergründig mit dem Ende arbeiten. Eigentlich wird aber eher eine Erwartungshaltung beschreiben. Konkret: Was geschieht als nächstes? Die Prämisse, dass es auf irgendeine Art weitergeht, vereint diese doch sehr heterogenen Konzepte und leitet über zu einer interessanten Fragestellung: Denn führen die Songs nicht schlussendlich eindrücklich vor Augen, dass wir in einer Gesellschaft leben, die zwar eine Pluralität von Endzeiten hervorgebracht hat, aber nicht in der Lage ist, sich ein wirkliches Ende, also einen finalen Schlusspunkt überhaupt zu erdenken? Nach dem Ende scheint immer vor dem Ende zu sein. Gibt es innerhalb des End-Archivs noch einen finalen, endgültigen Entwurf für das Ende oder wurde es diskursiv derart überschrieben, dass die Show einfach ad Ainitum weitergehen muss?

Mag. Sanna Schulte s.schulte@germlit.rwth-aachen.de
Institut für Germanistische und Allgemeine Literaturwissenschaft der RWTH Aachen 

Schreiben nach dem Ende der Utopie

Nach dem Zweiten Weltkrieg und der Shoah als absolutem Zivilisationsbruch sowie nach dem Zusammenbruch des Ostblocks sind jegliche Ideologien und gar Utopien fragwürdig geworden. Italo Calvino beispielsweise, der als Partisan in Italien gegen die Faschisten ge-kämpft hat, und Herta Müller, die im Rumänien unter Ceaușescu Zeugin der allumfassenden Überwachung und Verfolgung wurde, entwerfen einen postmodernen Schreibstil jenseits der Ideologien, der jeden Weltentwurf ironisch und selbstreflexiv wieder in Frage stellt. Statt eines übergeordneten Zusammenhangs oder einer utopischen Idee wird vielmehr das Einzelne und Unabgeschlossene hervorgehoben. Diese Autoren, die das Scheitern der Ideologien des 20. Jahrhunderts selbst erlebt haben, entwickeln aus ihrer Skepsis eine Poetologie, die auf Fragmentarizität und Selbstreferenzialität beruht. 

Dieser Beitrag wird der Frage nachgehen, wie sich jüngere Autoren zu diesem Utopie-Problem positionieren. Welche Rolle spielen für sie diese antiideologischen Schreibstrategien und wie groß ist ihre Bereitschaft, die eigenen, literarischen Weltentwürfe einer kritischen, selbstreflexiven Perspektive auszusetzen? Der 1983 in Frankfurt am Main geborene Autor Leif Randt hat 2011 den Roman Schimmernder Dunst über Coby County veröffentlicht und wurde als Stimme der neuen Generation gefeiert. Die Untersuchung dieses zwischen Utopie und Dystopie angesiedelten Romans gibt exemplarisch Aufschluss über die Bedeutung von Weltentwürfen in der Gegenwart. Dabei spielt nicht nur eine große Rolle, ob Kapitalismus und Konsumwelt als Utopie entworfen werden können. Gerade in der ironischen Aufnahme von Katastrophen-Szenarien der 80er und 90er Jahre, die unter anderem als reine Medienereignisse ad absurdum geführt werden, definiert die junge Gegenwartsliteratur das Verhältnis zu ihren Vorgängern.
Prof. Frank Schuster frank.m.schuster@web.de
Universität Lodz

Die Aufhebung des Endes von Frieden, Krieg, Welt und Zeit im Mythos: Roland Schimmelpfennigs Stück Für eine bessere Welt.
Das Ende der Geschichte ist bereits immer wieder prognostiziert worden. Nur kann das Ende der Geschichte meiner Ansicht nach nur einhergehen mit dem Ende der Zeit oder zumindest seiner Dynamik. Eine Utopische Welt ist demzufolge statisch oder zyklisch. Nur erscheint uns das im der multimedial wahrnehmungsfragmen​tierten Welt des 21. Jahrhunderts ferner den je, auch wenn der Philosoph Jean Baudrillard noch vor wenigen Jahrzehnten, auf das zyklische rekurrierend, verkündete: „Ich meine, dass alles schon passiert ist. Die Zukunft ist schon angekommen, alles ist schon angekommen, alles ist schon da. Es lohnt sich nicht, zu träumen, oder  irgendeine Utopie der Umwälzung oder der Revolution zu nähren. […]. Alles hat Sinn und Ordnung verloren. Es ist keine Übertreibung, wenn wir sagen, alles sei schon eingetreten.“ Unabhängig davon, ob nun ferner oder näher ist, die Verunsicherung in Bezug auf die Zukunft bleibt, die bei den meisten Menschen der westlichen Welt angesichts der herrschenden Komplexität zu einer Beschränkung auf ein Hier und Jetzt und auf die nächste noch als real zu erfassende Umgebung geführt hat. Dass in einem solchen Weltbild utopische Zukunftsvisionen als positive Gegenbilder gegen die herrschenden Zustände kaum noch Raum finden, und bestenfalls in Form dystopischer Weltuntergangszenarien aufscheinen, überrascht kaum. Die Gegenwart der Bedrohung ist inzwischen so alltäglich geworden wie die Allgegenwart der Medien. Die Verunsicherung ist nicht neu, denn bereits in den 1950er Jahren schrieb der Philosoph Ernst Bloch: „Wer sind wir? Wo kommen wir her? Wohin gehen wir? Was erwarten wir? Was erwartet uns? Viele fühlen sich nur als verwirrt. Der Boden wankt, sie wissen nicht warum und von was. Dieser ihr Zustand ist Angst, wird er bestimmter, so ist er Furcht.“ Doch das als Antwort auf diese Furcht formulierte – inzwischen zum geflügelten Wort gewordene – „Prinzip Hoffnung“ scheint sich für viele nur noch auf die Hoffnung zu beschränken, dass die voraussichtlich ohnehin unabwendbare Katastrophe zumindest nicht mehr in der eigenen Lebenszeit stattfindet. Eine utopische Welt, wie sie in früheren Jahrhunderten Literaten als positiv verstandenes Gegenbild gegen die als düster oder gar als bedrohlich empfundene Gegenwart immer mal wieder zu kreieren pflegten, findet sich im 21. Jahrhundert am ehesten noch in der heilen Welt der inzwischen ebenfalls allgegenwärtigen Werbung wieder. So zumindest sieht es Roland Schimmelpfennig, einer der erfolgreichsten deutschen Dramatiker der letzten Jahre, in seinem 2003 in Zürich uraufgeführten Theaterstück Für eine bessere Welt, um das es in meinem Vortrag gehen soll. Er stürzt die Warenwelt und die ebenfalls medial vermittelte scheinbar wahre Welt in ein apokalyptisches Untergangsszenario, um sie schließlich doch im zyklisch zeitlosen Mythos aufzuheben, auch wenn oder so dass ihr dystopischer Zustand ein immerwährender ist.

Dr. Adam Sobek adam.sobek@wp.pl
Universität Posen

„Der Erzähler, bevor er noch mit dem Erzählen beginnen kann, ist selbst schon erzählt worden“. Zur Ästhetisierung der Reproduzierbarkeit und der Realitätsauflösung in der neuesten deutschen Popliteratur.
In meinem Beitrag versuche ich die Stimmungsbilder des Ausklingens subjektiver Erinnerungen aufzuzeigen, die das kollektive Gut und Gedächtnis der Nachkriegsgeneration ausmachen. Grundlage der Analyse sind Thomas Hettches Werke Ludwig muss sterben (1989). und Totenberg (2012). In den beiden Werken spielen die Erzähler mit den Erzähl-Modi, die erkennen lassen, dass die dargestellten Figuren ihre eigene Geschichte einholen, ihre Erinnerungen kaum aufarbeiten können.

Prof. Barbara Surowska-Sauerland b.l.surowska-sauerland@uw.edu.pl
Universität Warschau
Der Untergang vor dem Weltuntergang. Über einige Frühwerke von Ricarda Huch.

Die Referentin reflektiert über einige Frühwerke von Ricarda Huch mit besonderer Berücksichtigung des an der Wende vom 19. zum 20. Jahrhundert veröffentlichten Textes mit dem bezeichnenden Titel „Weltuntergang“. Die Erzählung, die in der Zeit um 1600 spielt und von der panischen Angst der sündhaften Menschheit vor dem zu erwartenden Jüngsten Gericht handelt, beschränkt sich nicht nur auf die damalige Zeit. Ricarda Huch weist auf die Verwirrung der Menschen in der gottlos gewordenen Welt hin. Ihr spöttisch-ernsthafter Text ist gleichzeitig ein Appell  an die vom Materiellen und vom Lebensgenuss Verblendeten, die rechten Werte wieder zu entdecken und zu beachten. Ähnlich verhält es sich mit dem Bild des Menschen in den anderen im Referat behandelten Erzählwerken, dem Roman Ludolf Ursleu und den in Fra Celeste gesammelten Texten.

Mag. Elisabeth Tropper etropper@gmx.de
Universität Luxembourg 

With a bang or with a whimper? Szenarien vom Ende Europas im Theater der Gegenwart.
Literarische Endzeiten und Untergangsszenarien kennen in der Regel zwei Konzepte des Endes: das apokalyptische und das entropische Ende. Letzteres geht auf den zweiten Hauptsatz der Thermodynamik zurück, demzufolge im Universum eine irreversible Tendenz zum Ausgleich aller Temperaturdifferenzen herrscht, weshalb es in einem langsamen Prozess (theoretisch) zum Erkalten des Universums und damit zwangsläufig zur Vernichtung allen Lebens kommen muss (vgl. Freese 2006: 7ff). Im Gegensatz zur apokalyptischen Katastrophe, die mit einem Knall alles Seiende wegfegt, bedeutet das entropische Ende demnach den schleichenden Verfall, begleitet von einem Wimmern: not a bang, but a whimper (vgl. Lewicki 1984). Als zwei mögliche Szenarien für die Zukunft Europas führt auch der Global Trends Report 2030 des National Intelligence Council (NIC) das apokalyptische und das entropische Ende an: 2030 stehe der EU entweder ein „Collapse scenario“ oder ein „Slow decline scenario“ bevor – sowie, als dritte und optimistischere Variante, die „Renaissance“ (NIC 2012: 78f). Der Status quo einer schweren europäischen Krise gilt demnach als gesetzt; Krisendiskurse – d.h. Diskurse, die sich auf „kontingente, zugespitzte Entscheidungssituationen [beziehen], in denen sich eine Entwicklung zum Guten oder zum Schlechten wendet“ (Warstat 2011: 16) – florieren: nicht nur im medialen oder wissenschaftlichen Rahmen, sondern auch in der Sphäre des Theaters. In zeitgenössischen Theatertexten kommt das Ende Europas oder der Europäischen Union dabei mal als „Collapse scenario“, mal als „Slow Decline scenario“ daher, wobei Letzterem klar der Vorzug gegeben wird. Mit einem Knall legt beispielsweise der tschechische Autor Jáchym Topol Europa und die EU in Schutt und Asche; der Ungar Péter Nádas lässt sein Dichter-Ich auf ein Europa der Zerstörung zurückblicken, das als „geplünderter Ramschladen“ an sein Ende gelangt ist. Bei jenen (in der Überzahl befindlichen) Texten, die einen schleichenden Verfall in Szene setzen, sticht zunächst die Wahl der Schauplätze ins Auge: vielfach handelt es sich um „Nicht-Orte“ des Transits (vgl. Augé 2010). Beim Schotten David Greig ist es der Bahnhof einer bedeutungslos gewordenen Grenzstadt, in der keine Züge mehr halten, dafür Wölfe gesichtet werden und Fremdenhass grassiert. Der Belgier Tom Lanoye wählt ebenfalls einen Bahnhof als Schauplatz für sein gescheitertes Europa im Jahre 2020. Carles Batlle wiederum versetzt die Handlung in ein anonymes Zugabteil und überschreibt die Situation seiner katalanischen Heimat mit jener der Europäischen Union und deren Selbstfindungs- und Migrationsbewegungen. Neben diesen (und weiteren) Theatertexten bezieht sich der Vortrag auch auf kollektive Arbeiten wie Late Night der griechischen Blitz Theatre Group oder Die europäischen Medien. Ein Schauprozess von The Nielsen Movement aus Dänemark.

Die Frage nach dem Ende Europas lässt sich im Hinblick auf das europäische Theater der Gegenwart vor allem als Frage nach Krisendiskursen, ihren Implikationen und Ausdeutungen, stellen. Welche europäischen Krisendiskurse kommen in zeitgenössischen Theatertexten und -arbeiten zur Verhandlung, und in welcher Gestalt? Wird das Ende mit einem Knall zelebriert, oder besteht es in einem langsamen Ausbluten? Und was ist überhaupt gemeint, wenn vom ‚Ende Europas’ die Rede ist? Das Ende des alten Europas, das sich lange Zeit als „the epitome of the ‚West’“ (Marquand 2012: 21) verstanden hat? Das Ende der heutigen EU aufgrund innerer Zerreißproben, Einwanderung oder der Euro-Krise? Oder das Ende des ‚Projekts Europa’ überhaupt?
Mag. Philipp Vanscheidt pvanscheidt@uni-trier.de
Universität Trier/ Universität Darmstadt

Typographie eines Untergangs

Uwe Tellkamp beschreibt in seinem 2008 erschienenen Roman „Der Turm“ den Niedergang der Deutschen Demokratischen Republik anhand der Geschichte einer Dresdner Familie. Auf der materiellen Ebene des Textes nutzt er dabei in auffälliger Weise typographische Mittel. Aber auch inhaltlich dienen typographische Phänomene zur Symbolisierung politischer, gesellschaftlicher und kultureller Transformationen. Es handelt sich dabei auf der einen Seite um die Aktivierung typographischer Dispositive im Sinne Susanne Wehdes, auf der anderen um die typographischen Konnotationen jenseits der visuellen Erscheinung. Belegt werden soll diese Behauptung anhand von drei Beobachtungsobjekten: 1. Meno Rohde, ein Lektor und Zoologe, thematisiert in handschriftlichen Notaten Phänomene melancholischer Natur und skeptische Zeitdiagnosen. Gesetzt wurden sie in einer Kursive, die den medialen Wechsel symbolisiert und diese Passagen zugleich vom Rest des Textes abgrenzt. Ein solches Notat führt in das Finale des Romans ein, andere entfalten metaphorische und allegorische Muster des Zerfalls, noch andere thematisieren die Wechsel der Aufschreibesysteme und ihre problematische Verwurzelung im „real existierenden Sozialismus“. 2. Während sich die Natur im Verfall der Republik ihren Platz zurückerobert, drohen zivilisatorische Errungenschaften und kulturelle Güter verloren zu gehen. Der in Capitalis gesetzte Wahlspruch „NATURA SANAT“ wird damit zur Drohung und die Natur zur Nemesis eines Staates. 3. Schließlich treten im Zustand des Chaos alternative Schriftsysteme hervor. Sie zeigen dabei auch die Selbstentfremdung einzelner Personen wie Meno Rohde und der ostdeutschen Gesellschaft an. Der Wandlungsprozess selbst wird nicht nur als Stimmengewirr, sondern auch als Papierkrieg inszeniert. Neben diese Beharrlichkeit der Schrift tritt im Chaos aber auch die Drohung eines gänzlichen Schriftverlustes. Zwischen diesen Beobachtungsgegenständen werden auf symbolischer, metaphorischer und allegorischer Ebene Verbindungen geknüpft. Die Schrift wird ebenso zum Garant wie zur Gewährung der persönlichen und nationalen Identität. Bedrucktes Papier wird zum Spiegel einer Zeitenwende.

Dr. Paweł Wałowski pawwalo@wp.pl
Universität Grünberg/ Zielona Gora
End- und Umsturzszenarien in der Neuen Deutschen Popliteratur

In der Neuen Deutschen Popliteratur kommt es u.a. auch darauf an, das Ende, die Katastrophe oder den Untergang auf der (persönlichen) Mikro- und auf der (gesellschaftlichen und zivilisatorischen) Makroebene zu inszenieren. Die Romane von Sibylle Berg, Christian Kracht und Marc Fischer sind einerseits Berichte von der ‚falschen’ Zivilisation und ihrem Zerfall. Andererseits schildern sie die mögliche Reaktion und Haltung des Individuums, das mit dem Schreckensszenario konfrontiert wird. Die Haltungen der literarischen Figuren entspringen zwar einer vergleichbaren Motivierung, doch sie sind recht unterschiedlich: Es handelt sich hier um die Flucht in die Utopie, den Versuch einer Revolution und um die willenslose Unterwerfung einer unmenschlichen, auslöschenden Macht. Zwei Aspekte sollen hier hervorgehoben werden: die Präsenz und Rolle der Medien sowie die ironische Codierung.
Dr. habil. Tomasz Waszak towasz@umk.pl
Universität Thorn

Kein Ende. Zur Dialektik des Endebegriffs am Beispiel ausgewählter antiapokalyptischer Narrative.

Die Vorstellung vom Ende hat immer eine endlose Kehrseite. Die Annahme, dass die Welt (oder die Geschichte) einmal zu ihrem Schlusspunkt kommen sollen, ist keineswegs pur nihilistisch: Auf das Jüngste Gericht soll die Ewigkeit, auf den Sieg der parlamentarisch-marktwirtschaftlichen Ordnung die Phase einer unbefristeten Stabilität folgen. Auch das Ende der Großen Erzählungen bedeutet kein Verstummen. Im Gegenteil: Erst dann beginnen die unzähligen kleinen Diskurse sich kreuz und quer zu mehren, rhizomatisch, endlos. 

Der geplante Beitrag will die oben skizzierte Dialektik am Beispiel eines literarischen Motivs verfolgen, das hier als antiapokalyptische Handlungsführung benannt sei. Gemeint ist damit die nachdrückliche Weigerung (der Figur und/oder der Erzählers), einem geschilderten Fiasko den Status eines existentiellen Zusammenbruchs zu verleihen oder im Extremfall die bloße Möglichkeit eines Fiaskos zur Kenntnis zu nehmen. An Beispielen, die aus unterschiedlichen Phasen der literarischen Moderne  (Eichendorff, Wedekind, Hesse, Handke) stammen, wird die Entwicklung des Motivs samt deren kulturgeschichtlichem Kontext nachgezeichnet.

Mag. Christian Wimplinger wimplic6@univie.ac.at
Universität Breslau

Der Mann ohne Gesicht – das Ende der Gesichtlichkeit in Musils Der Mann ohne Eigenschaften
Die Physiognomie Johann Caspar Lavaters hat in der Kriminologie noch einmal aufleben können, bevor die Psychiatrien zu den „Reserveengel der Jurisprudenz“  aufgestiegen sind, wie Musil im Mann ohne Eigenschaften schreibt. Die Verbindung zwischen moralischer Integrität und ihrer Anschaulichkeit auf der Bühne des Gesichts ist nachhaltig gestört, das Gesicht als untrügliches Symbol der Innerlichkeit desavouiert. Das Gesicht Christian Moosbruggers, des Frauenmörders in Musils Der Mann ohne Eigenschaften, erscheint den Zeitungsreportern als „mit den Zeichen der Gotteskindschaft“ gesegnet. Musils Romanfigur wird zum Kampfplatz zahlreicher Diskurse: etwa forensischer, psychiatrischer, philosophischer oder religiöser, wobei das Gesicht in keinerlei Hinsicht auch nur in den Verdacht gerät, Aufschluss über die Schuldfähigkeit, Gesundheit, Vernunft oder Heiligkeit einer Person zu bieten. Die Beschreibung des Gesichts Moosbruggers bildet vielmehr einen Fluchtpunkt einer digressiven Erzählstrategie, sie bleibt immer Außen vor, obwohl alles auf sie zu steuert. Dadurch wird Moosbrugger zum Mann ohne Gesicht.
Dr. habil. Anna Wołkowicz a.m.wolkowicz@uw.edu.pl
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Theoretische Physik und frühexpressionistische Kunst als Anregung für Apokalypse-Konzepte an der Schwelle des ersten Weltkriegs.

Wie vor hundert Jahren Entdeckungen und theoretische Konzepte der modernen Naturwissenschaft (Radioaktivität, Entropie, Relativitätstheorie) in kulturphilosophische Endzeitspekulationen eingeflochten wurden, zeige ich am Beispiel von Erich Gutkinds Siderischer Geburt (1910) und Ernst Blochs Geist der Utopie (1918). Während der frühe Bloch (1885-1977) zu den prominentesten „Dithyrambikern des Untergangs“ (M. Pauen) gezählt wird, ist der etwas ältere Gutkind (1877-1965) weit weniger bekannt; er war aber als Anreger des im Juni 1914 begründeten Forte-Kreises – eines utopischen Weltrettungsversuches – für den apokalyptischen Diskurs der Zeit wichtig. Beide Autoren verbinden das Interesse an den avanciertesten Einsichten der damaligen Physik mit Rückgriffen auf die Kabbala und Gnosis; beide sehen ihre Prognosen des durch Werke und Theorien der frühexpressionistischen Künstler (Kandinsky) bestätigt.

