
Reisen  durch  ein
fantastisches  Universum:  Vor
100  Jahren  wurde  Stanislaw
Lem geboren
geschrieben von Werner Häußner | 12. September 2021
Als  Science-Fiction-Autor  wollte  er  sich  nicht  gerne
bezeichnen lassen, aber auf diesem Feld hat sich Stanislaw Lem
einen unsterblichen Namen gemacht. Vor 100 Jahren, am 12.
September 1921, im damals noch polnischen Lemberg geboren, hat
er  originelle  Werke  voll  Humor  und  visionärer  Kraft
geschrieben, die laut Wikipedia in 57 Sprachen übersetzt und
über 45 Millionen Mal verkauft wurden.

Die  Werke  von
Stanislaw  Lem
erscheinen  im
Suhrkamp-Verlag,
so auch der Roman
„Die  Stimme  des
Herrn“.  (Cover:
Suhrkamp Verlag)
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Zu seinen bekanntesten Büchern zählt der Roman „Solaris“, der
drei Mal verfilmt und von Michael Obst, Detlev Glanert und Dai
Fujikura  auch  zum  Opernstoff  erkoren  wurde.  Stanislaw  Lem
hatte gerade begonnen, Medizin zu studieren, als die Deutschen
in Lemberg einmarschierten. Während des Krieges gelingt es
ihm, seine jüdische Herkunft zu verschleiern; er arbeitet als
Mechaniker und Schweißer für eine deutsche Firma. Bis auf
Vater und Mutter wurde seine Familie Opfer des Holocausts.
Wehrmacht und Rote Armee, Sowjets und Deutsche: Die Erfahrung
willkürlicher Gewalt und der zerstörerischen Katastrophe der
Besatzungszeit in Polen prägten ihn.

1946 zieht er aus seiner nun sowjetisch besetzten Heimat nach
Krakau  und  studiert  weiter.  Da  er  sich  weigert,  im
Abschlussexamen  Antworten  im  Sinne  der  stalinistischen
Ideologie zu geben, fällt er durch und geht, da er nicht als
Arzt arbeiten kann, in die Forschung.

In dieser Zeit beginnt seine schriftstellerische Arbeit. 1946
erscheint in einer Zeitschrift „Der Mensch vom Mars“. Lem
spricht  darin  bereits  Themen  an,  die  in  späteren  Werken
bedeutsam  werden  sollten:  Das  Wesen  vom  Mars  ist  eine
Kombination  aus  einem  organischen  Gehirn  und  einer
atomgetriebenen  Maschine,  ungeheuer  fremdartig,  ohne  Gefühl
und  Empathie,  aber  nicht  bösartig.  Die  Menschen,  die  es
untersuchen, haben jedoch kein Interesse an der Persönlichkeit
des  Außerirdischen;  es  gelingt  ihnen  keine  dauerhafte
Kontaktaufnahme.

Unbegreiflich andersartige Intelligenz

Diese Unfähigkeit, mit unbegreiflich andersartigem Leben, mit
unverständlicher Intelligenz umzugehen, ist auch in „Solaris“
ein bestimmendes Thema. Dort umfließt ein riesiges Wesen wie
ein Ozean einen ganzen Planeten. Ewig alleine, versucht es,
mit den Menschen in Kontakt zu treten, die es entdeckt haben
und die seit Generationen versuchen, das offenbar denkende
Plasmameer zu erforschen. Lem verweigert sich in diesem wie in



anderen Romanen einfachen Lösungen, aber die offen bleibende,
dennoch sehr bewegende Begegnung des Psychologen Kelvin mit
dem Wesen deutet den utopischen Moment eines Kontakts an.

Mit dem in viele Sprachen übersetzten Roman „Die Astronauten“
gelingt  Lem  1951  ein  Erfolg,  der  es  ihm  ermöglicht,  als
freischaffender Autor zu leben. Das Buch erschien drei Jahre
später in der DDR auf Deutsch als „Der Planet des Todes“. Eine
Expedition zur Venus entdeckt dort die Reste einer aggressiven
Zivilisation, die sich selbst vernichtet hat, bevor sie ihren
Plan,  alles  Leben  auf  der  Erde  auszulöschen,  in  die  Tat
umsetzen konnte. „Wesen […], die sich die Vernichtung anderer
zum Ziel setzten, tragen den Keim des eigenen Verderbens in
sich – und wenn sie noch so mächtig sind“, schreibt Lem über
sein Buch, das er später selbst als „naiv“ bezeichnet hat.

Nachdenken über technologischen Fortschritt

Aber die gesellschaftlichen Probleme und Visionen, die Lem
auch in Romanen wie „Eden“ (1959) oder dem Zukunfts-Szenario
„Fiasko“ (1986) in fantastische Welten überträgt, fesseln den
Leser und lassen über die Folgen unseres zivilisatorischen und
technischen Fortschritts nachdenken. Lem nimmt schon früh etwa
mögliche Folgen neuer Kommunikationstechnologien in den Blick.
Über  die  Epoche  der  Neuro-  und  Gentechnologie  und  die
Verbindung von Mensch und Maschine sagt er in einem Interview
kurz vor seinem Tod 2006: „Wir stehen am Anfang einer Epoche,
vor der mir ein bisschen graut.“

Stanislaw  Lem  hat  es  virtuos  verstanden,  ungewöhnliche
philosophische  Fragen,  Probleme  der  technologischen
Entwicklung und kühne Gedankenexperimente in seine Art von
„Science Fiction“ einzubeziehen. Doch er ist auch Autor von
geradezu prophetischer Sachliteratur wie der „Dialoge“ (1957)
oder der „Summa technologiae“ von 1964, in der er sich bereits
mit „virtual reality“ und Nanotechnik beschäftigt.

Zwischen 1982 und 1988 lebt Lem nicht im krisengeschüttelten



Polen, sondern als hochgeachteter Autor in Berlin und Wien.
Seine Kurzgeschichten, Anthologien und Romane finden in den
siebziger und achtziger Jahren in beiden Teilen Deutschlands
breite  Resonanz,  so  etwa  die  „Robotermärchen“,  der
„Futurologische Kongress“ oder „Der Unbesiegbare“. Figuren wie
der Raumfahrer Ijon Tichy, der Pilot Pirx oder die beiden
skurrilen Robot-Konstrukteure Trurl und Klapaucius bevölkern
sein Universum, in dem Humor und Satire nicht zu kurz kommen,
aber auch – wie in der Erzählung „Terminus“ – bisweilen eine
kaum zu fassende, unheimliche Atmosphäre entsteht, die Lem
selbst  so  beschreibt:  „Obwohl  in  dieser  Erzählung  keine
Gespenster vorkommen, sind sie dennoch da.“

Persönliche  Empfehlungen?  Unheimlich  und  faszinierend
zugleich,  wie  in  „Der  Unbesiegbare“  unscheinbare,  harmlose
Maschinenteilchen  zu  einer  unüberwindlichen  Macht
zusammenwachsen. Höchst amüsant und geistreich, wie in den
„Robotermärchen“ ein Elektrodrachen besiegt wird. Wen heute
bei „Alexa“ oder „Siri“ im smart durchdigitalisierten Home
leises Unbehagen befällt, sollte unbedingt mit der dümmsten
vernunftbegabten  Waschmaschine  der  Welt  Bekanntschaft
schließen. Immer wieder ins Nachdenken führend, wie fremdartig
Lem  außerirdisches  (intelligentes)  Leben  erfindet  und
beschreibt, etwa in „Solaris“. Und eine bittere Abrechnung mit
der menschlichen Fähigkeit zum Guten wie zum Bösen ist „Die
Stimme des Herrn“, spröde zu lesen, aber ein Buch, das den
Verstand fliegen lässt.

Zwischen  Agitation  und
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Innerlichkeit  –  Vor  100
Jahren  wurde  der  Dichter
Erich Fried geboren
geschrieben von Frank Dietschreit | 12. September 2021

Erich  Fried  1988  bei  einer  Lesung  –  als  Gast  des
Literaturbüros Ruhr im Mülheimer Theater an der Ruhr.
(Foto: Jörg Briese)

Viele Jahre hatte der vor den Nazis aus Wien nach London geflohene
Erich Fried als kritischer Journalist und politischer Dichter Texte
für ein eher kleines Publikum geschrieben. Als er 1979 einen Band mit
Liebesgedichten  veröffentlichte,  wurde  er  einem  größeren  Publikum
bekannt. Dem im November 1988 verstorbenen Dichter blieben nur noch
wenige Jahre des späten Ruhms. Am 6. Mai jährt sich sein Geburtstag
zum 100. Male.

Sein vielleicht bekanntestes Liebesgedicht heißt „Was es ist“, es geht
so:
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„Es ist Unsinn / sagt die Vernunft / Es ist was es ist / sagt die
Liebe // Es ist Unglück / sagt die Berechnung / Es ist nichts als
Schmerz / sagt die Angst / Es ist aussichtslos / sagt die Einsicht /
Es ist was es ist / sagt die Liebe // Es ist lächerlich / sagt der
Stolz / Es ist leichtsinnig / sagt die Vorsicht / Es ist unmöglich /
sagt die Erfahrung / Es ist was es ist / sagt die Liebe.“

Typisch  für  Fried  ist  die  Beharrlichkeit,  mit  der  ein  einfacher
Gedanke mehrfach umkreist wird, es werden Argumente ausgetauscht und
Bedenken vorgebracht: Jemanden zu lieben ist unsinnig, aussichtslos,
lächerlich, leichtsinnig, unmöglich und hinterlässt nur Unglück und
Schmerz. Gegen die Liebe sprechen Vernunft, Vorsicht und Erfahrung,
doch es nützt nichts: „Es ist was es ist“, die Liebe ist zu groß, um
sich gegen sie zu wehren.

Keine Scheu vor Selbstentblößung

Etwas  gebetsmühlenartig  zu  wiederholen,  suggestiv  vorzutragen,
lakonisch  zu  beenden,  ist  typisch  für  Fried,  dazu  eine  simple
literarische Form, reimloses Sprechen, alltägliche Erfahrungen, keine
Scheu davor, sich selbst als verletzlichen Menschen zu entblößen, sich
mit allen Schwächen und Stärken, Hoffnungen und Enttäuschungen mit ins
Gedicht zu nehmen, sich nicht hinter anderen Figuren oder fremden
Stimmen zu verstecken: Das Ich, das hier spricht, der ältere Mann, der
in  den  oft  erotisch  stark  aufgeladenen  und  sexuell  ziemlich
freizügigen Liebesgedichten erzählt, wie schön es ist, die Brüste
seiner Frau zu streicheln oder ihren Schoß zu küssen, ist immer Erich
Fried,  der  Lust  und  Sehnsucht  offen  ausspricht,  kein  Bedürfnis
verschweigt, sich aber auch selbst nicht so ernst nimmt und seine
erotischen Obsessionen ironisiert. In seinem Gedicht „Als ich mich
nach dir verzehrte“ schreibt Fried: „Wenn ich mich / nach dir /
verzehre / heißt das / ich habe zuerst / als Hauptgericht / dich
verzehrt / und mich dann / als Nachtisch / oder warst du / die Suppe /
und ich / bin das Fleisch?“

Fried hatte zum richtigen Zeitpunkt den richtigen literarischen Ton
getroffen, hatte gespürt, dass die Zeit der knallharten Politisierung
vorbei war und seine links-alternative Klientel sich danach sehnte,



eine  neue  Beziehung  zwischen  Kopf  und  Bauch,  Politik  und  Leben
herzustellen und literarisch widergespiegelt zu sehen.

Eine Zuflucht für Rudi Dutschke

Bis Mitte der 1970er Jahre hatte Fried das Gedicht als Mittel zur
Verbreitung  von  Erkenntnissen  und  des  Aufrufs  zur  Rebellion
verstanden:  purer  Agitprop,  vorgetragen  bei  Versammlungen  und
Demonstrationen.  Fried  hatte  Rudi  Dutschke  bei  sich  in  London
aufgenommen, als der Studentenführer vom Attentat halbwegs genesen war
und sich in Deutschland nicht mehr sicher fühlte. Als Hausbesetzer
Georg von Rauch von der Polizei erschossen wurde, bezeichnete Erich
Fried die Tat als „Vorbeuge-Mord“ und wurde dafür vor Gericht gezerrt.

Fried  hat  sich  eingemischt,  gegen  den  Krieg  in  Vietnam  genauso
angeschrieben  wie  gegen  den  Radikalenerlass,  das  Wettrüsten  der
Supermächte, die atomare Bedrohung: Es sind Lehr- und Lerngedichte,
die über Ausbeutung und Unterdrückung aufklären, zur Solidarität und
zum Kampf aufrufen, sie sind der Zeit verhaftet und lesen sich heute
wie politisch-historische Dokumente einer hochpolitisierten Epoche,
die im Terror der RAF ihren degenerierten Tiefpunkt und ihr blutiges
Ende fand.

Manchmal haarsträubend banal

Doch wer eben noch auf den Barrikaden stand und die Weltrevolution
predigte, wollte nun in einer Landkommune leben, sich gesund ernähren,
grüne Pläne schmieden und sich den eigenen Gefühlen widmen: Die Neue
Innerlichkeit griff um sich und Erich Fried wurde ihr literarisches
Sprachrohr.

Die Liebesgedichte sind lyrischer Ausdruck einer Ära, in der Liebe und
Politik eins sein sollten. Aber worüber und wie die Gedichte sprechen,
ist  oft  haarsträubend  banal  und  auf  fast  peinliche  Weise
selbstverliebt.  Sprachlich  subtil  und  gedanklich  von  zeitloser
Schönheit sind die Gedichte nur selten. Doch die Liebesgedichte immer
mal wieder hervorzukramen und zu lesen, ist bestimmt besser, als sie
zu vergessen und nicht zu lesen. Oder?



Erich Fried: „Liebesgedichte.“ Wagenbach, Berlin 1979 (16. Auflage
2013, 18 Euro)

Erich Fried: „Es ist was es ist.“ Wagenbach, Berlin 1983 (19. Auflage
2021, 18 Euro)

________________________________

Eine andere Sicht auf Erich Fried offenbart ein 2018 zum 30.
Todestag des Dichters entstandener Beitrag, den Gerd Herholz
für die Revierpassagen verfasst hat.

 

 

„Hiermit  trete  ich  aus  der
Kunst  aus“  –  ein  Buch  zum
100. von Joseph Beuys
geschrieben von Frank Dietschreit | 12. September 2021

https://www.revierpassagen.de/81617/erich-fried-schriftsteller-philanthrop-vor-denker-und-zu-viel-schreiber-ein-versuch-widersprueche-zu-verstehen/20181122_0415
https://www.revierpassagen.de/81617/erich-fried-schriftsteller-philanthrop-vor-denker-und-zu-viel-schreiber-ein-versuch-widersprueche-zu-verstehen/20181122_0415
https://www.revierpassagen.de/113444/hiermit-trete-ich-aus-der-kunst-aus-ein-buch-zum-100-von-joseph-beuys/20210430_1243
https://www.revierpassagen.de/113444/hiermit-trete-ich-aus-der-kunst-aus-ein-buch-zum-100-von-joseph-beuys/20210430_1243
https://www.revierpassagen.de/113444/hiermit-trete-ich-aus-der-kunst-aus-ein-buch-zum-100-von-joseph-beuys/20210430_1243


Immer im Gespräch: Joseph Beuys (re.) im Jahr 1973.
Foto:  Rainer  Rappmann  /  www.fiu-verlag.com  /
Wikimedia  Commons  –  Link  zur  Lizenz:
https://creativecommons.org/licenses/by-sa/3.0/

„Jeder Mensch ist ein Künstler“, meinte Joseph Beuys, der mit
seinen  Aktionen  und  Installationen  die  Kunst  aus  dem
Elfenbeinturm des Elitären befreien wollte – und damit zu
einem der bedeutendsten Künstler des 20. Jahrhunderts wurde.
Filz und Fett, Honig und Hirschgeweihe waren Materialien, aus
denen er Kunst machte und das Publikum zum Nachdenken anregte.

Am  12.  Mai  würde  der  ebenso  legendäre  wie  umstrittene
Künstler,  der  die  menschliche  Kreativität  zur  „einzig
revolutionären  Kraft“  erklärte,  100  Jahre  werden.  Landauf,
landab werden sich zahllose Ausstellungen mit seinem Leben und
Werk beschäftigen. In Zeiten von Pandemie und Lockdown bietet
sich  alternativ  ein  jetzt  erscheinendes  Buch  an:  „Hiermit
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trete ich aus der Kunst aus.“

Zu lesen sind 25 höchst unterschiedliche Texte: Interviews,
Statements, Notizen, Vorträge und Reden. Kunst und Politik,
Lernen und Lehren, das war für Beuys nie zu trennen: Er lebte
für  die  Kunst,  kam  als  Professor  täglich,  auch  in  den
Semesterferien, an die Düsseldorfer Akademie und stand seinen
Studenten jederzeit zum Gespräch zur Verfügung. Das Sprechen
und Diskutieren war für ihn bereits Teil der Kunst.

Viele Themen und Thesen klingen an

Sein  erweiterter  Kunstbegriff  umfasste  alle  Bereiche  des
Daseins,  sein  Konzept  von  der  „Sozialen  Plastik“  als
Gesamtkunstwerk schließt alle Menschen und Ideen mit ein. Es
gilt, die Kreativität im Menschen freizusetzen, um eine freie
Gesellschaft zu erschaffen. Dazu war ihm jedes Mittel recht.
Ob er Fett in Zimmer-Ecken schmierte oder sich in Filzmäntel
hüllte; ob er sich tagelang mit einem Kojoten einschloss; ob
er – nach dem Rausschmiss aus der Düsseldorfer Akademie – eine
„Freie Universität“ gründete; ob er (um gegen Entfremdung und
Naturzerstörung zu protestieren) die „Grünen“ mitbegründete:
alles  diente  dazu,  das  Leben  zur  Kunst  zu  erklären,  den
elitären Kunstbegriff einzureißen, die Zuschauer zum Denken
und Mitmachen zu zu ermuntern.
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Das  Buch  versucht,  den  disparaten  Charakter  und  die
provozierende  Kunst  von  Beuys  abzubilden,  möglichst  viele
Themen und Thesen anklingen zu lassen. Vorangestellt ist die
Rede zur Verleihung des Wilhelm-Lehmbruck-Preises, die Beuys
am 12. Januar 1986, wenige Tage vor seinem Tod, gehalten hat:
die Hymne auf Lehmbruck ist ein Schlüssel zu seinem Werk und
zugleich sein Vermächtnis.

Geprägt von Wilhelm Lehmbruck und Rudolf Steiner

Die  Begegnung  mit  Lehmbrucks  Werk  war  für  ihn  eine  Art
Erleuchtung und Erweckung. Der überzeugte Hitlerjunge Beuys
hatte bei den Bücherverbrennungen 1938 ein Heft in die Hände
bekommen,  in  dem  auch  ein  Foto  mit  einer  Skulptur  von
Lehmbruck  abgebildet  war:  In  Beuys  reifte  der  Entschluss,
Kunst  zu  studieren  und  sich  mit  Skulptur  und  Plastik
auseinanderzusetzen, die Flamme, die er in dem Foto sah, zu
schützen,  die  Fackel  der  Skulptur,  die  er  spürte,
weiterzutragen. Nicht bei Picasso oder Arp, Giacometti oder
Rodin: nein, bei Lehmbruck lernte Beuys, „dass Plastik alles
ist, dass Plastik schlechthin das Gesetz der Welt ist“.

Weil er die Anthroposophie von Rudolf Steiner verinnerlicht
hatte, meinte Beuys, dass „plastisches Gestalten“ sich nicht
auf „physisches Material“ beschränkt, sondern auch „seelisches
Material“ einbezieht. Die Formel von der „Sozialen Plastik“
und die Vorstellung einer „Plastik der Moderne“, in der das
„plastische  Prinzip  zur  Umgestaltung  des  sozialen  Ganzen“
dient, beruht darauf, wie Beuys seine Vorbilder – Lehmbruck
und Steiner – interpretierte oder für sich neu erfand.

Das Märchen von den Krim-Tataren

Die  Geschichte  mit  dem  zufällig  entdeckten  Lehmbruck-Foto
könnte – wie so vieles, was Beuys gesagt und getan hat – nur
eine Nebelkerze und pure Erfindung sein. Immer wieder wird
Beuys gebeten, seine Aktionen und Installationen sowie die
biografischen Bezüge zu erklären: Dann raunt er dunkel und



tischt das Märchen auf, dass er, nachdem er als deutscher
Soldat und Stuka-Kampfpilot über Russland abgeschossen wurde,
schwerverletzt  von  Krim-Tataren  aus  dem  Trümmern  gezogen
wurde, dass sie seine Wunden mit Fett eingerieben und seinen
Körper mit Filz warm gehalten haben…

Heute wissen wir: alles Fantasie und Selbst-Suggestion. Ein
Suchtrupp  der  deutschen  Wehrmacht  hat  ihn  nach  einem  Tag
gefunden und ins nächste Lazarett gebracht, kurze Zeit später
hat Beuys wieder als Soldat weitergekämpft. Aber die Idee von
Fett  und  Filz  als  Energie-  und  Wärme-Spender  und  Kunst-
Material lässt sich mit dem Tataren-Märchen natürlich viel
besser begründen. Dass sein ganzes Leben nur eine Erfindung
war, hätte man schon 1964 merken können: da verfasst Beuys für
ein Kunst-Festival einen Lebenslauf und bezeichnet alles als
„Ausstellung“,  auch  seine  Geburt  1921  in  Kleve  ist  eine
„Ausstellung einer mit Heftpflaster zusammengezogenen Wunde“.

Als ob man einen Pudding an die Wand nagelte

Der  bizarre  „Lebenslauf“  könnte  behilflich  sein,  Beuys  zu
entmystifizieren. Im Buch wird über alles, was sein Leben und
Werk bestimmt, geredet: Die „ideale Akademie“, das „Museum als
Ort  der  permanenten  Konferenz“,  wieso  „jeder  Menschen  ein
Künstler  ist“,  was  Filz  und  Fett,  Hirschgeweihe,
Schiefertafeln,  Honig  und  Kreuze  für  seine  „Sozialen
Plastiken“ bedeuten, warum das Christentum für ihn elementar
ist,  sich  durch  den  Tod  Jesu  das  eigentliche  Leben  erst
vollzieht und den Menschen zur Ich-Erkenntnis befähigt.

Aber bei allem, was Beuys sagt, bleibt das Gefühl, als würde
man versuchen, einen Pudding an die Wand zu nageln, alles ist
seltsam schwammig, redundant und unverständlich: Nichts wird
erklärt oder begründet, vieles ist bloße Behauptung, manches
reine Erfindung. Beuys hat über seine Ideen und Installationen
permanent  geredet,  aber  eine  fundierte  Theorie  mit  klar
definierten Begriffen hat er nie geliefert: alles, auch dieses
Buch, ist nur die Kunst und der Stoff, aus dem die Träume



sind.

Joseph Beuys: „Hiermit trete ich aus der Kunst aus.“ Vorträge,
Aufzeichnungen, Gespräche. Herausgegeben und mit einem Vorwort
von  Wolfgang  Storch.  Edition  Nautilus,  Hamburg  2021,  160
Seiten, 15 Euro.

Prägende  Gestalt  der
Nachkriegs-Jahrzehnte:  Vor
100  Jahren  wurde  der
Schriftsteller  Heinrich  Böll
geboren
geschrieben von Werner Häußner | 12. September 2021

 „Freiheit wird nie geschenkt, immer nur gewonnen“ (Heinrich
Böll)

Heinrich  Böll  1983
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bei  einer
Pressekonferenz  in
Heerlen/Niederlande.
(Foto:  Marcel
Antonisse  /  Anefo  –
Nationaal Archief, NL
–  Wikimedia  Commons)
Link  zur  Lizenz:
https://creativecommo
ns.org/licenses/by-
sa/3.0/

Seine Erzählungen und Romane prägten die Literatur der jungen
Bundesrepublik,  sein  politisches  Engagement  ließ  ihn  zum
Feindbild und Hoffnungsträger werden. Am 21. Dezember 1917 kam
in  Köln  einer  der  bedeutendsten  Schriftsteller  deutscher
Sprache zur Welt: Heinrich Böll.

Bölls 100. Geburtstag wurde in diesem Herbst mit Lesungen,
Ausstellungen, Tagungen und Neuausgaben seiner Werke begangen.
Beim Verlag Kiepenheuer & Witsch erschienen unter dem Titel
„Man  möchte  manchmal  wimmern  wie  ein  Kind“  Bölls  bisher
unbekannte  Kriegstagebücher  aus  den  Jahren  1943  bis  1945.
Knapp und stellenweise geradezu lyrisch notierte Böll darin,
was ihn in den letzten Kriegsjahren quälte und am Leben hielt.
Stichwortartig  hielt  er  hier  fest,  was  den  einzelnen  Tag
innerhalb der grausamen Kriegsroutine an der Front zu etwas
Besonderem  machte.  Aber  man  kann  auch  ahnen,  wie  die
Erlebnisse in den Schützengräben der Front den jungen Heinrich
Böll traumatisierten.

Kaum einen Schüler gibt es im Nachkriegsdeutschland, der nicht
mit seinen Werken konfrontiert wurde, etwa mit der bissigen
Groteske  „Nicht  nur  zur  Weihnachtszeit“  oder  mit  „Doktor
Murkes  gesammeltes  Schweigen“.  Nach  sieben  Jahren
Arbeitsdienst, Krieg und Gefangenschaft hatte Heinrich Böll
einen illusionslosen, oft schmerzhaften Blick auf die deutsche
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Gesellschaft der Nachkriegszeit. Wie die Menschen den Aufbruch
in eine neue Zeit erkauften, indem sie die Schrecken von Krieg
und Nazi-Herrschaft verdrängten, ließ ihm keine Ruhe.

Gegen den Konformismus in der jungen Republik

Bölls
Kriegstagebücher
sind  zum  100.
Geburtstag
erschienen.
(Cover:
Kiepenheuer  &
Witsch)

Böll hatte viel Verständnis für die „kleinen Leute“, denen er
literarisch und in zahllosen Vorträgen und Reden eine Stimme
lieh.  Aber  ihre  geistige  Enge,  Geschichtsvergessenheit  und
bigotte  Moral  lehnte  er  ebenso  deutlich  ab.  In  den
Außenseiter-Figuren seiner Bücher, die vom Krieg geprägt waren
und die schrecklichen Jahre nicht vergessen konnten, spiegelt
sich der Autor selbst: Die Menschen, die sich eilfertig dem
beginnenden  Wirtschaftswunder  anpassten,  betrachtete  er  mit
tiefer Skepsis.

Bölls  Auftritt  bei  der  „Gruppe  47“  verschaffte  ihm  einen



Autorenvertrag,  der  ihn  von  seinen  bisherigen
Aushilfstätigkeiten  unabhängig  machte.  In  schneller  Folge
erschienen nun Werke wie „Wo warst du, Adam?“ (1951), „Und
sagte kein einziges Wort“ (1953) bis hin zum in zahllosen
Auflagen nachgedruckten Bestseller „Irisches Tagebuch“ (1957).
Als sein wichtigster Roman gilt „Gruppenbild mit Dame“, in dem
er 1971 ein Panorama der schicksalhaften Jahre von 1922 bis
1970 entwirft.

Böll, eher ein scheuer, zurückhaltender Mensch, geriet so in
Opposition zu den herrschenden gesellschaftlichen Leitbildern,
die ihm Schmähungen und Feindschaften einbrachte. 1972 griff
er die Springer-Presse wegen ihrer Berichterstattung über die
RAF-Terroristin  Ulrike  Meinhof  scharf  an.  Daraufhin  musste
Böll eine Hausdurchsuchung über sich ergehen lassen und wurde
als  geistiger  Sympathisant  des  Terrorismus  verunglimpft.
Kritik  übte  der  bekennende  Katholik  Böll  auch  an  seiner
Kirche,  die  er  1976  demonstrativ  verließ,  ohne  sich  vom
Glauben abzuwenden.

Literarisch verarbeitete Gegenwart

In den bedeutenden Werken der siebziger Jahre, „Die verlorene
Ehre der Katharina Blum“ oder „Fürsorgliche Belagerung“, sind
die  turbulenten  Jahre  der  deutschen  Gegenwart  von  damals
literarisch  verarbeitet.  „Einmischung  ist  die  einzige
Möglichkeit,  realistisch  zu  bleiben“,  ein  bekanntes  Zitat
Bölls, prägte sein Leben.

Der  moralisch-katholisch  geprägte  Denker  fand  sich  in  der
politischen Opposition, die er mit einer aus tiefem Misstrauen
gegen  Obrigkeiten  und  Autoritäten  gespeisten  Leidenschaft
unterstützte. Ob in Reisen in die Tschechoslowakei, wo er 1968
das Ende des Prager Frühlings erleben musste, ob bei Besuchen
in der Sowjetunion oder in Lateinamerika oder bei Demos der
Friedensbewegung: Böll mischte sich ein, wurde zu einem der
bekanntesten  Köpfe  des  linken  Widerstands  in  der
Bundesrepublik.



Neue  Böll-
Biographie
(Cover:
Kiepenheuer  &
Witsch)

Nach dem Tod Heinrich Bölls am 16. Juli 1985, vor allem aber
in den letzten zwanzig Jahren, scheint es stiller geworden zu
sein um sein literarisches Erbe. In den achtziger Jahren war
sein  moralischer,  antiautoritärer  Impetus  –  wie  ihn  der
Literaturkritiker  Helmut  Böttiger  beschreibt  –
gesellschaftlich  nicht  mehr  gefragt.

Sein 100. Geburtstag könnte den Literaturnobelpreisträger von
1972 wieder in Erinnerung rufen und sein Schaffen auf aktuelle
Bezüge hin befragen. Dazu zählen nicht nur die frühen, der
„Trümmerliteratur“ zugeordneten Werke wie „Wanderer, kommst du
nach Spa…“ von 1950 oder die Kriegserzählung „Der Zug war
pünktlich“.  Seine  genauen  Analysen  der  Gesellschaft  der
Nachkriegszeit würden wohl auch Mentalitäten und Denkmuster
zutage fördern, denen wir heute (wieder) begegnen.

Aus Anlass von Heinrich Bölls 100. Geburtstag erschien bei
Kiepenheuer & Witsch die Biografie des Böll-Spezialisten Ralf
Schnell: „Heinrich Böll und die Deutschen“. Im Theiss Verlag
publiziert  Jochen  Schubert,  Mitarbeiter  der  Heinrich  Böll
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Stiftung, eine Biografie, die sich auch auf unveröffentlichte
Quellen  und  Fotos  stützt.  Der  Deutsche  Taschenbuch  Verlag
(dtv)  legt  fünf  Schlüsselwerke  in  einheitlich  gestaltetem
Einband neu auf.

Die Welt wird zur Falle – Der
geniale  Filmregisseur  Alfred
Hitchcock  wurde  vor  100
Jahren geboren
geschrieben von Bernd Berke | 12. September 2021
Von Bernd Berke

Lange Sequenzen, ja ganze Filme von Alfred Hitchcock spielen
auf engstem Raum – auf einem kleinen Boot, in einem einzigen
Zimmer. Hier kann sich die Angst ganz dicht an die Figuren
drängen, sie allseits umfangen. Auch für die Kino-Zuschauer
gibt es kein Entrinnen vor der Spannung. Hitchcock, morgen vor
hundert Jahren geboren, hat die menschlichen Abgründe zutiefst
ausgelotet.

Der räumlichen Reduzierung entspricht in seinen Filmen oft die
körperliche Fragmentierung. So sind, besonders im mörderischen
Moment, Täter wie Opfer nur in Partikeln zu sehen – zitternde
Hand, starrer Hals, geweitetes Auge. Am berühmtesten wurden
die atemlos und klingenscharf gegeneinander gesetzten Schnitte
in der Duschszene von „Psycho“. Wahrscheinlich hat Hitchcocks
Frau,  die  Cutterin  und  Drehbuchautorin  Alma  Reville,  hier
ihren  Einfluss  ausgeübt.  Die  Szene  weckt  jedenfalls  so
archaische  Ängste  wie  etwa  die  ganz  allmählich  sich  zu
ungeheurer Dunkelheit ansammelnde Bedrohung durch „Die Vögel“.
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Sexuelle Obsessionen

Der streng katholisch erzogene Hitchcbck, der äußerlich so
harmlos, so schnubbelig-wabbelig wirkte, dürfte in seinem Werk
auch verborgene sexuelle Obsessionen verarbeitet haben. „Das
Fenster  zum  Hof“  handelt  natürlich  vom  Voyeurismus.  Der
Meister selbst brachte ausdrücklich „Vertigo“ mit Nekrophilie
und  „Marnie“  mit  Fetischismus  in  Verbindung.  Zudem  treibt
Hitchcock mit Vorliebe Blondinen (Grace Kelly, Ingrid Bergman,
Kim Novak, Tippi Hedren, sogar die biedere Doris Day) als
Opfer durch alle Schluchten des Schreckens.

Freilich kommen sexuell aufgeladene Themen (auch wegen der
damals  rigiden  Zensur)  stets  raffiniert  verhüllt  und
unterschwellig zur eminent filmischen Sprache, die meist auch
ohne Tonspur aussagekräftig bliebe. Gerade deshalb wirken die
Szenen umso wuchtiger nach, zumal Hitchcock keine entlastende
„Moral der Geschichte“ liefert.

Erschütterung der Identität

Nachhaltige  Erschütterung  der  Identität  ist  ein  weiteres
Gravitationszentrum. Vielfach werden Menschen verwechselt und
geraten unversehens in den Teufelskreis von Schuld und Sühne.
Niemand  ist,  was  er  zu  sein  vorgibt,  die  Welt  wird  zum
Hinterhalt, zur Falle. Der eigene Ehemann scheint – wie Cary
Grant in „Verdacht“ – mörderische Absichten zu haben, doch
auch das ist nicht gewiss. Es bleibt lange in der Schwebe.

Zwei Begriffe gingen dank Hitchcock in die Cineasten-Sprache
ein: Suspense und MacGuffin. Beispiel für Suspense: Jemand
trägt unwissentlich eine Bombe bei sich. Bei Hitchcock weiß
das Publikum immer mehr als der Held, nämlich dass und wann
die Ladung explodieren wird. Derweil bewegt sich die Figur
völlig ahnungslos und redet belangloses Zeug. Daraus erwächst
eine schier unerträgliche Dehnung der Zeit. Bis heute spricht
man, wenn etwa ein Fußballspiel auf Messers Schneide steht,
vom Krimi à la Hitchcock.



MacGuffins  sind  jene  unscheinbaren,  oft  mit  hinterhältigem
Humor eingeschleusten Vorwände, die eine Geschichte anstoßen
und später gar keine Rolle mehr spielen. In „Psycho“ stiehlt
Janet Leigh anfangs ihrem Chef 40.000 Dollar, die hernach
völlig unwichtig und quasi nebenher „entsorgt“ werden.

Die Franzosen huldigten ihm

Bis  dahin  eher  als  ordentlicher,  kommerziell  erfolgreicher
Filmhandwerker gewertet, wurde Hitchcock seit Ende der 50er
Jahre recht eigentlich erst von den französischen Filmemachem
der „Nouvelle vague“ entdeckt. Eric Rohmer, Claude Chabrol,
Jacques Rivette und François Truffaut huldigten dem Briten.
Truffaut, dessen vielstündige Interviews unter dem Titel „Mr.
Hitchcock,  wie  haben  Sie  das  gemacht?“  zum  filmkundlichen
Wegweiser  wurden,  hat  gelegentlich  Kamerapositionen  und
Schnittfolgen seines Idols detailliert nachgeahmt.

Truffaut, der oft zur eigenen Inspiration tagelang Hitchcock-
Filme  angeschaut  hat,  stellte  ihn  neben  die  Allergrößten:
Hitchcoçk  sei  ein  genialer  „Künstler  der  Angst“  in  der
Nachfolge eines Edgar Allan Poe oder Franz Kafka. Und weiter:
„Ihre  Mission  ist  es,  uns  an  ihren  Ängsten  teilhaben  zu
lassen. Dadurch helfen sie uns, uns besser zu verstehen“.

Das Leben als Mutprobe – zum
100.  Geburtstag  von  Ernest
Hemingway
geschrieben von Bernd Berke | 12. September 2021
Von Bernd Berke
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„Es ist nicht schlimm“, sagte er. „Und Schmerzen machen einem
Mann nichts.“ – Ein Zitat aus „Der Alte Mann und das Meer“.
Der Tonfall ist unverkennbar. Punkt, fertig, keine Debatten.
Keine Weicheier-Fragen wie „Wann ist der Mann ein Mann?“ Der
Schriftsteller  Ernest  Hemingway  hätte  wohl  schlicht
geantwortet:  „Immer.“  Und  er  hätte  zur  Bekräftigung  den
nächsten Whisky gekippt.

Dieser Kerl von altem Schrot und Korn wurde heute vor 100
Jahren  in  Oak  Park  (US-Staat  Illinois)  geboren.  Die
tonangebende Literaturkritik urteilt inzwischen sehr nüchtern
über ihn. Maureen Dowd, Starkolumnistin der „New York Times“,
behauptete  gar:  „Hemingway  war  schon  eine  Parodie  seiner
selbst,  als  er  starb“.  Und:  „Zusammen  mit  anderen  Macho-
Schriftstellern wie Jack London, Irwin Shaw und Norman Mailer
ist sein Werk aus der Mode gekommen.“ 1950 hatte im selben
Weltblatt  noch  gestanden,  Hemingway  sei  der  wichtigste
anglophone Autor seit Shakespeare.. .

Freizeit-lndustrie in seinem Namen

Über literarische Qualität wird kaum noch geredet, wenn der
Name Hemingway fällt. Statt dessen steht er als (bröckelndes)
Denkmal  für  ein  kerniges  Männerleben  zwischen
Hochseefischerei,  Großwildjagd,  Stierkampf,  Kriegsreportagen
und alkoholischen Exzessen. Die eine oder andere Frau gab’s
als Gattin oder Geliebte auch noch –vorzugsweise demütig. Auf
diesen etwas ranzigen Geschmack von Freiheit und Abenteuer,
auf Hemingways „muskulösen Existentialismus“ (so der Kritiker
Paul  Ingendaay  in  der  FAZ)  gründet  sich  eine  Freizeit-
Industrie  mit  läppischen  Ähnlichkeits-Wettbewerben,
touristischen Routen entlang seiner Kneipen-Touren (Key West
in  Florida,  Kuba)  und  Hemingway-Lizenzen  für  Gewehre,
Füllfederhalter,  Brillen  oder  Möbel.

Sein vielfach verfilmtes Werk, 1926 mit „The Sun Also Rises“
(deutsch „Fiesta“) beginnend und 1954 mit dem Nobelpreis für
„Der Alte Mann und das Meer“ (1952) gekrönt, wird lukrativ



ausgeweidet.  Hemingways  Söhne  schustern  posthum  greifbare
Fragmente  zu  schnellfertigen  Büchern  zusammen.  Man  darf
vermuten, daß der alte Ernest dies ebenso gehaßt hätte wie den
Umstand,  daß  ausgerechnet  einer  seiner  Sprößlinge  als
Transvestit  lebt.

Die erste Flinte mit zehn Jahren

Mit zehn Jahren bekam der Arztsohn Ernest Hemingway seine
erste Jagdflinte. Das prägt. Mit 18 wurde er Reporter beim
„Kansas City Star“. Die schmucklos-präzise Nachrichtensprache
hat großen Einfluß auf seine späteren Bücher ausgeübt, die
wiederum eine ganze Generation von Literaten geprägt haben.
Hemingways  knapper  Stil,  aus  deutscher  Sicht  das  pure
Gegenteil etwa eines Thomas Mann, wurde als „Depeschen-Prosa“
bezeichnet.  Tatsachlich  versuchte  er,  jede  überflüssige
Emotion oder Reflexion aus seinen Romanen und Erzählungen zu
verbannen. Seine besten Texte beginnen gerade deshalb wie von
selbst  zu  funkeln.  Solche  Wonnen  der  Wortkargheit  haben
vielleicht  die  deutlichste  Entsprechung  in  der  Filmweit:
Hemingway schrieb ungefähr so, wie Humphrey Bogart spielte.

Im  Ersten  Weltkrieg  als  Ambulanzfahrer  schwer  verletzt,
verliebte sich der 19jährige Hemingway in die Krankenschwester
Agnes von Kurowsky, der er in dem Roman „In einem anderen
Land“ (1929) ein Andenken bewahrte. Vom „Toronto Star“ nach
Paris entsandt, lernte er literarische Größen wie Gertrude
Stein, Ezra Pound und F. Scott Fitzgerald kennen. Bald hörte
er selbst zu den Berühmtheiten.

Stierkampf und Trunksucht

In  „Tod  am  Nachmittag“  stilisierte  Hemingway  1932  den
spanischen Stierkampf zum Sinnbild menschlicher Existenz: das
Dasein als unaufhörliche Mut- und Bewährungsprobe im Angesicht
des Todes. „Die grünen Hügel Afrikas“ (1935) entstand nach
einer Safari im damaligen Tanganjika, „Haben und Nichthaben“
(1937) war sein einziger Roman, der in Amerika spielte. Mit



seiner Geliebten Martha Gellhorn zog er als Berichterstatter
auf republikanischer Seite in den Spanischen Bürgerkrieg, die
literarische Ausbeute hieß „Wem die Stunde schlägt“ (1940).
Ins von den Deutschen befreite Paris zog er als einer der
ersten US-Amerikaner ein.

Am  2.  Juli  1961  erschoß  sich  der  künstlerisch  kraftlos
gewordene, deprimierte und trunksüchtige Schriftsteller. War
er  am  eigenen  Männlichkeitsanspruch  gescheitert?  Mitten  im
„Kalten  Krieg“  bemerkenswert:  Sowohl  US-Präsident  John  F.
Kennedy  als  auch  dessen  Widersacher  Fidel  Castro,  dem
Hemingway 1959 nach der kubanischen Revolution die Ehre des
Besuchs  erwiesen  hatte,  bekundeten  Trauer.  Sozusagen  unter
Männçrn. Und noch ein Mann der politischen Tat nennt, wie man
hört, „Papa Hem“ seinen Lieblingsautor: Bundeskanzler Gerhard
Schröder. Aber daraus ziehen wir nun keine Schlüsse.

Stückeschreiber,  Macho,  Poet
und  manches  mehr  –  Bertolt
Brecht vor 100 Jahre geboren
geschrieben von Bernd Berke | 12. September 2021
Von Bernd Berke

Bertolt Brecht würde am 10. Februar 100 Jahre alt werden.
Theater und Verlage würdigen das Gedenk-Ereignis mit zahllosen
Neuinszenierungen  und  Büchern.  Stehen  wir  damit  vor  einer
Wiederentdeckung  seiner  Werke,  oder  wird  die  Fülle  der
Publikationen  jene  „Brecht-Müdigkeit“  noch  verstärken,  die
sich in den letzten Jahren bei manchen breit gemacht hat?

Was fällt einem denn zu Bertolt Brecht noch ein? Soll man etwa
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abermals  seine  berühmten  Theaterstücke  („Dreigroschenoper“,
„Mutter Courage“ „Galilei“ und all die anderen) herbeten? Soll
man wieder einmal die Vitalität seines Frühwerkes („Trommeln
in der Nacht“, „Baal“, „Hauspostille“) gegen die ausgefeilten
Techniken und Formeln späterer Arbeiten ausspielen?

Soll  man  gar,  wie  rigorose  Kritiker  dies  getan  haben,
behaupten, sein ach so „trockenes“ Lehr- und Verfremdungs-
Theater habe sich längst überlebt? Es werde nur ein Teil der
Gedichte  im  Gedächtnis  bleiben,  befinden  diese  Skeptiker.
Damit würde die einst überlebensgroße Figur der politischen
Dichtung plötzlich zu einem Liebeslyriker schrumpfen. Darf das
denn wahr sein? Nun, zumindest steht fest, daß Brecht (auch)
wundervolle  Liebesverse  verfaßt  hat.  Beispiel,  gewiß
entstanden  nach  einer  schönen  Liebesnacht:

„Als ich nachher von dir ging / An dem großen Heute / Sah ich,
als ich sehn anfing / Lauter lustige Leute. – Und seit jener
Abendstund / Weißt schon, die ich meine / Hab ich einen,
schönern Mund / Und geschicktere Beine. – Grüner ist, seit ich
so fühl / Baum und Strauch und Wiese / Und das Wasser schöner
kühl / Wenn ich s auf mich gieße.“

Laxheit in Fragen geistigen Eigentums

Mag sein, daß Brecht diese tänzelnden Zeilen geschrieben hat,
während  eine  seiner  häufig  wechselnden  Frauen  für  ihn
schuftete; während sie seine Texte ins Reine tippte oder Ideen
für  ihn  ausbrütete,  die  er  hernach  „nur“  noch  zu  formen
brauchte – bevor er wieder mit ihr zu Bette ging. Möglich, daß
manch ein Einfall in seinem Werk gar nicht von ihm stammt,
sondern von der oder jener ausgenutzten „Muse“ – von Elisabeth
Hauptmann etwa oder Margarete Steffin.

Brecht, genialer Verwerter traditioneller Vorlagen bis hin zur
Bibel,  hat  derlei  Fälle  schon  mal  ganz  cool  mit  dem
Eingeständnis seiner „Laxheit in Fragen geistigen Eigentums“
beiseite gewischt. Der Kerl mit der Lederjacke war nicht nur



als Analytiker, sondern auch als Praktiker ein Kenner der
Ausbeutung. Er war ein Macho. Aber davon gab es unzählige –
nicht  nur  in  der  Literatur.  Wenn  deren  Worte  allesamt
„erledigt“  wären,  so  stünde  es  schlecht.

Natürlich kann sich die Beschäftigung mit einer Jahrhundert-
Figur wie Brecht nicht darin erschöpfen. Sie kann nicht den
Gegner Hitlers und den politischen Emigranten ignorieren, der
sich („öfter als die Schuhe die Länder wechselnd“) über halb
Europa bis in die USA durchschlug und listig ein Verhör des
Ausschusses für „unamerikanische Umtriebe“ überstand. Man darf
ohnehin den stilbildenden Theatermann nicht außer acht lassen.
Und man kann seine internationale Wirkung gar nicht übersehen.
Welcher  andere  deutsche  Stückeschreiber  wird  denn  weltweit
nachgespielt?

Jede Generation erlebte ihn anders

Mit  Bert  Brecht  hat  jede  Nachkriegs-Generation  eigene
Erfahrungen gesammelt bzw. zunächst versäumt. Wer nämlich bis
in  die  frühen  60erJahre  hinein,  zu  Zeiten  der  Adenauer-
Republik,  in  Westdeutschland  Pennäler  war,  kannte  ihn
vielleicht nur als böses Gerücht. Als ostzonalen Kommunisten
eben, der sich – man wußte nicht so recht, wie – mit dem SED-
Regime gemein gemacht haben soll. Auf unseren Bühnen und in
den Schulen kam er damals nur in Einzelfällen vor. Man ließ
dort lieber Idylliker wie Carossa und Bergengruen lesen…

Im Laufe der 60er änderte sich das gewaltig. Besonders im Vor-
und Umfeld der Revolte von 1968 gehörte Brecht, als einer der
wenigen Schriftsteller überhaupt, zum Pflichtprogramm. Obwohl
man damals den „Tod der Literatur“ ausrief: Seine bunten Bände
aus der Edition Suhrkamp standen neben denen von Theodor W.
Adorno, Herbert Marcuse und Karl Marx. Und wie gut paßten
einem, wenn man damals jung gewesen ist, etwa die sinnreichen
„Geschichten vom Herrn Keuner“ ins Lebenskonzept: Jemand, der
diesen „Herrn K.“ nach vielen Jahren wiedersieht, sagt ihm ins
Gesicht, K. habe sich aber gar nicht verändert. Was anderen



als  Lob  gilt,  läßt  diesen  K.  nur  erbleichen.  Ja,  diese
Verlegenheit hat man verstanden. Verändern wollte man sich und
alles. Möglichst täglich.

Um  die  Mitte  der  70er  Jahre  stellte  sich  die  seither
vielbeschworene „Brecht-Müdigkeit“ ein. 1978 glaubte Hellmuth
Karasek  feststellen  zu  müssen,  Brecht  sei  „mausetot“.  Im
Zeichen einer „Neuen Subjektivität“ wurden linke Autoren wie
Franz  Xaver  Kroetz  abgewertet,  während  ein  subtiler
Einzelfall-Beobachter  wie  Botho  Strauß  plötzlich  höchste
Weihen genoß. Parallel dazu ließ man Brecht links liegen und
holte Rilke wieder hervor.

Man  kann  wohl  den  Rückschluß  wagen:  Wer  immer  wieder  so
gründlich „umgewertet“ worden ist wie Brecht, dessen Werk muß
eben genügend Wert und Substanz besitzen, um verschiedenste
(Miß)-Deutungen zuzulassen.

Andererseits könnte man argwöhnen, man habe mittlerweile jeden
denkbaren Aspekt in Brechts Oeuvre diskutiert, so daß man die
Gesamtausgabe  gleich  in  die  Regale  mit  der  vermeintlich
folgenlosen Klassik stellen kann.

In  diesem  Gedenkjahr  wird  es  aber  dermaßen  viele
Neuinszenierungen  seiner  Stücke  geben,  daß  Akzent-
Verschiebungen  nicht  ganz  auszuschließen  sind.  Wer  weiß.
Vielleicht entdecken wir hier und da doch noch einen „anderen“
Brecht! Und vielleicht kommt man ja eines Tages doch noch auf
den Satz zurück, den sich der Mann mit der Zigarre einst als
Grabinschrift gewünscht hat: „Er hat Vorschläge gemachte Wir /
Haben sie angenommen“.

_____________________________________________________

Brecht-Zitate:  „Erst  kommt  das



Fressen…“
Was ist schon der Einbruch in eine Bank gegen die Gründung
einer Bank?

Der Radwechsel

Ich sitze am Straßenrand
Der Fahrer wechselt das Rad
Ich bin nicht gern, wo ich herkomme.
Ich bin nicht gern, wo ich hinfahre.
Warum sehe ich den Radwechsel
Mit Ungeduld?

Dauerten wir unendlich
So wandelte sich alles
Da wir aber endlich sind
Bleibt vieles beim alten.

Alle  Künste  tragen  bei  zur  größten  aller  Künste,  der
Lebenskunst.

Erst kommt das Fressen, dann kommt die Moral.

Wenn  die  Irrtümer  verbraucht  sind  /  Sitzt  als  letzter
Gesellschafter  /  Uns  das  Nichts  gegenüber.

Wenn Deutschland einmal vereint sein wird – jeder weiß, das
wird kommen, niemand weiß wann – wird es nicht sein durch
Krieg.

Der junge Alexander eroberte Indien. / Er allein? / Cäsar
schlug die Gallier. / Hatte er nicht wenigstens einen Koch bei
sich?

Was sind das für Zeiten, wo ein Gespräch über Bäume fast ein
Verbrechen ist /
Weil es ein Schweigen über so viele Untaten einschließt1

Ja, mach nur einen Plan



Sei nur ein großes Licht!
Und mach dann noch nen zweiten Plan
Gehn tun sie beide nicht.
Denn für dieses Leben
Ist der Mensch nicht schlecht genug.
Doch sein höh’res Streben
Ist ein schöner Zug.

Allein mit der Ewigkeit – zum
100. von Ernst Jünger
geschrieben von Bernd Berke | 12. September 2021
Von Bernd Berke

Als der Zweite Weltkrieg 1945 endete, war dieser Mann bereits
50. Und 1914, als der Erste Weltkrieg begann, war er auch kein
Kind mehr, sondern 19 Jahre alt. Heute wird der Schriftsteller
Ernst Jünger 100. Eine ungeheuere Lebensspanne. Aber muß man
ihn deswegen in mythische Höhen entrücken?

Nein, das muß man nicht. Auch wenn Autoren wie z. B. Botho
Strauß oder Rolf Hochhuth in letzter Zeit geradezu vor ihm
niederknien: Der am 29. März 1895 in Heidelberg geborene Ernst
Jünger  hat  den  Zerfall  der  Weimarer  Demokratie  und  das
Heraufdämmern der NS-Diktatur mit bebendem Pathos gefeiert.
Derlei Denk-Schuld wird durch kein biblisches Alter getilgt.

Den Jugendlichen zog’s fort zur Fremdenlegion. In den Ersten
Weltkrieg stürzte er sich dann – wie so viele – mit wilder
Begeisterung.  Vierzehn  Verwundungen  trug  er  davon.  1920
erschien sein Erstling „In Stahlgewittern“. Weit entfernt von
Ernüchterung nach den furchtbaren Schlachten, pries Jünger die
„stählernen“ Soldatenkörper und ihre „Erlösung“ im Blutrausch,
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doch er selbst schritt – äußerlich kalt bis ans Herz – so gut
wie unversehrt durch alle kommenden Katastrophen, warf sich
nie mehr an vorderste Fronten. Der Geistes-Aristokrat legte
sich eine Attitüde der Unnahbarkeit zu. Mit Haut und Haaren
ließ er sich auf nichts mehr ein, er stand über allem.

Im Rhythmus der Maschinen

1932  erschien  „Der  Arbeiter“.  Einer  wie  Jünger  ließ  sich
damals zwar auch vom bolschewistischen Menschenbild anregen,
doch in den Proletariern sah er beileibe keine ausgebeutete
Klasse,  sondern  kraftstrotzende  Titanen,  die  sich  mit  dem
Rhythmus  eiserner  Maschinen  verschwistern.  Ein  mitleidloser
Männerbund, ganz wie das Militär. Für Frauen war in dieser
grausigen Welt kein Platz, auch nicht für etwaige Opfer von
Gewalt.

Die Nazis verachtete Jünger insgeheim als niedere Plebejer,
nachdem  er  ihren  Ungeist  mit  heraufbeschworen  hatte.  Im
besetzten  Paris  residierte  er  als  deutscher  Statthalter,
nachdem er das Inferno der Eroberung auch schon mal bei einem
guten Glas Wein als ästhetisches Schauspiel genossen hatte.
Ein preußischer Herrenreiter, der auf strenge Ordnung hielt,
sich aber vom flammenden Chaos faszinieren ließ und auch schon
mal im Selbstversuch Rauschmittel nahm.

Daß ihn heute gerade französischeIntellektuelle so verehren,
hat wohl mit dem Hang zu erzdeutschen Gegenbildern gallischer
Leichtigkeit  zu  tun:  Wagner,  Nietzsche,  Heidegger,  Jünger.
Vier tiefe Abgründe.

Einzelne mag Jünger mit Anstand vor dem Tod gerettet haben,
doch  das  schlimme  Ganze  hat  er  ohne  Gegenwehr  geschehen
lassen. Stets neigte er dazu, Politik und Geschichte unter
biologischen  Vorzeichen  zu  sehen,  wie  unabwendbare
Naturereignisse. An all dem ändert auch seine Schrift „Auf den
Marmorklippen“  (1939)  wenig,  die  als  Schlüsselroman  über
Konflikte zwischen NS-Bonzen verstanden werden konnte.



Die Kälte des Beobachters

Oft hat man Jüngers Sprachstil über die Maßen bewundert. Doch
neben wie aus Marmor perfekt gemeißelten Passagen gibt es auch
etliches Blendwerk. Die gerühmte Klarheit ist im Kern oft
Banalität.  Nicht  selten  schreibt  Jünger  unerträglich
gravitätisch, indem er noch die geringsten Dinge aus seinem
Umkreis zu Ausgeburten des Weltgeistes erklärt. Seine seit
1980 erscheinenden Tagebücher „Siebzig verweht“, deren vierter
Teil jetzt herausgekommen ist, zeigen ihn mit Ur-Mutter Erde
und der Ewigkeit allein, erhaben über alle Gegenwart.

In der mit Witz sowieso nicht überreich gesegneten deutschen
Literatur  dürfte  der  studierte  Zoologe  zudem  einer  der
humorlosesten Autoren sein. Ein kalter Beobachter, dem seine
Käfersammlung  mehr  zu  bedeuten  scheint  als  die  Geschicke
mancher Menschen.

Seine Texte legen es nahe, daß man sie gegen den Strich liest.
Seine Vergöttlichung des Soldatischen enthüllt sehr präzise
die Triebkräfte fataler „Männerphantasien“. Ähnlich verhält es
sich mit der Vision vom Maschinenmenschen. Als einer, der
Materialien bereitstellt, ist Jünger mithin unschätzbar. Doch
er selbst hat die Lehren aus seinem Jahrhundert-Leben nicht
wirklich gezogen.


