
Monatshefte, Vol. 100, No. 3, 2008 415
0026-9271 / 2008 / 0003 / 415
© 2008 by The Board of Regents of the University of Wisconsin System

Book Reviews

Linguistische Hermeneutik. Theorie und Praxis des Verstehens und 
Interpretierens.
Herausgegeben von Fritz Hermanns und Werner Holly. Tübingen: Niemeyer, 2007. 
426 Seiten. €108,00.

Das Thema des Bandes wurde 2003 von Fritz Hermanns eingebracht. Es lag gewisser-
maßen in der Luft: 2004 gab es auf dem Münchner Germanistentag eine gleichnamige 
Sektion, aus der der Band hervorging, und 2005 lautete das Thema der Jahrestagung 
des Instituts für Deutsche Sprache Text—Verstehen. Grammatik und darüber hinaus 
(Hrsg. H. Blühdorn, E. Breindl, H.U. Waßner. de Gruyter, 2006). Hermanns differen-
ziert 2003 in “theoretische Hermeneutik,” die die Grundlagen legt, “empirische Her-
meneutik,” die erschließbares Verstehen und beobachtbare Interpretationen beschreibt, 
“didaktische Hermeneutik” mit Empfehlungen zur Optimierung von Verstehen und 
Interpretieren und “praktische Hermeneutik” als tatsächliches Verstehen oder Interpre-
tieren. Schwerpunkte des Bandes bilden die theoretische und Methoden empirischer 
Hermeneutik.
 Den Kontext bildet eine Linguistik, die auf linguistischer Pragmatik, Text-  und 
Gesprächslinguistik basiert und sich ganzheitlich (holistisch) versteht, d.h. die Viel-
falt der jeweils kommunikativ relevanten Zeichen ist einbezogen: Prosodie, Mimik, 
Gestik, Proxemik usw., Typografi e, Bild (- ausschnitt), Farbe etc., Symbolzeichen und 
Typisierungen verschiedenster Art. Dabei werden auch oft die Kontexte, d.h. Voraus-
setzungen der Kommunikate und Umstände der Rezeption oder Wirkungen einbezo-
gen. Denn Verstehen geschieht ganzheitlich. Diese linguistische Richtung versteht 
sich als  kultur-  und sozialwissenschaftlich. Seit etwa 2000 wird das linguistische Ar-
beitsfeld sukzessive ausgeweitet mit Titeln wie Sprache und mehr. Ansichten einer Lin-
guistik der sprachlichen Praxis (Hrsg. A. Linke, H. Ortner, P.R.  Portmann- Tselikas. 
Niemeyer, 2003), worin auch der oben genannte Aufsatz von Hermanns publiziert 
ist; Sprachgeschichte als Kulturwissenschaft (Hrsg. A. Gardt, U. Haß- Zumkehr, Th. 
Roelcke. de Gruyter, 1999); Brisante Semantik. Neuere Konzepte und Forschungs-
ergebnisse einer kulturwissenschaftlichen Linguistik (Hrsg. D. Busse, Th. Niehr, M. 
Wengeler. Niemeyer, 2005) oder Diskurslinguistik nach Foucault. Theorie und Ge-
genstände (Hrsg. I. Warnke. de Gruyter, 2007) mit einem Beitrag von Hermanns über 
“Diskurshermeneutik” (187–210).
 Im ersten, theoretischen Teil des Buchs spannt sich der Bogen von Einfl üssen der 
Philosophie mit Hegel, Schleiermacher, aber auch Wittgenstein, der  Wahrnehmungs-  
bzw. Gestaltpsychologie, ja sogar Neuropsychologie bis zu sprachwissenschaftlichen 
Vorgängern—beginnend mit Humboldt. Juristische Textarbeit wird als institutions-
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bedingter und auf reicher Intertextualität basierender Spezialfall eigens dargestellt 
(D. Busse).
 Einen Grundpfeiler der Arbeiten bildet das prozessuale Hervorbringen und 
Rezipieren von Sprachlichem. Es geht nicht nur um das Verstehen und Deuten der 
Spracherzeugnisse Anderer: Thematisiert werden auch “autohermeneutische Leistun-
gen” in der Überprüfung, dem Paraphrasieren, Korrigieren, Explizieren oder Ergänzen 
bisheriger eigener Rede im sprachlichen und nichtsprachlichen Kontext (und analog 
dem eigenen Geschriebenen) (L. Jäger). Die Autoren gehen davon aus, dass vollstän-
diges Verstehen des Intendierten bei der Rezeption in aller Regel ausgeschlossen ist: 
Einerseits sagt der Sprecher nur ein Minimum dessen, was er meint, andererseits ist 
mit “Begleitbotschaften” (187) zu rechnen, ebenso mit individuellen Interessen und 
Wissensbeständen bei der Rezeption. Eine “Missverstehenshermeneutik” (W. Falkner) 
untersucht Arten von Missverständnissen und entsprechende Korrekturmechanismen 
kompetenter Sprecher. Es ist zu unterscheiden zwischen der Textbedeutung und dem 
Textsinn, der durch Rezipienten in ihren Kontexten konstruiert werden kann (J. Klein, 
A. Gardt). Das Verstehen von Äußerungsfragmenten und vorläufi ges, “präsumptives” 
Verstehen, das noch korrigiert werden kann (F. Liedtke), wird ebenso thematisiert 
wie Empathie (F. Hermanns) als Voraussetzung für das Verstehen wie für das Sich-
 verständlich- Machen, als Fähigkeit sich verstehend in Personen und (fi ktionale) Texte 
hineinzuversetzen: “Texterleben” (F. Hermanns), aber auch Redeerleben (J. Klein).
 Der  empirisch- methodische Teil beschäftigt sich kritisch aber auch konstruktiv 
mit derzeitigen Methoden linguistischen Interpretierens (A. Gardt), zum anderen mit 
einer Vielfalt linguistischer Gegenstände: politische Rede, literarischer Dialog (Fontane) 
und literarische Erzählung (Bobrowski), Medienberichterstattung mit Bildern und politi-
scher Werbefi lm als  Sprache- Bild- Komposition, Hermeneutik von Schlüsselbegriffen in 
Diskursen mit verschiedenen Methoden. Dies zeigt exemplarisch, wie verschieden die 
Gegenstände linguistischer Hermeneutik sein können (vgl. 241f.): oberhalb der Ebene 
selbstständiger Kommunikate auch Diskurse als thematische Zusammenhänge unter-
schiedlicher Texte und Textsorten verschiedener Autoren, unterhalb kommunikativer 
Ganzheiten Teilausschnitte davon, aber auch Lexeme als Schlüsselwörter und deren dif-
ferenzierte Bedeutungserzeugung in thematischen Zusammenhängen.
 In diesem Teil des Buches wird deutlich, dass es die alleinige  linguistisch-
 hermeneutische Methode nicht gibt und nicht geben kann (H. Kämper). Vielmehr wer-
den verschiedenste linguistische Theorieteile und Methoden zum Interpretieren heran-
gezogen (277f. allgemein A. Gardt; exemplarisch U. Fix). Dass diese in der Regel nicht 
ausreichen, sondern dass allgemeines und aktuelles Wissen herangezogen werden muss, 
zeigen vor allem die Beiträge von J. Klein, U. Fix und W. Holly. Ebenso ist es teilweise 
notwendig, vorhandene Methoden zu erweitern und zu differenzieren, was besonders 
aus den Beiträgen zur “Text- Bild- Hermeneutik” (E. Felder) und zur “audiovisuellen 
Hermeneutik” (W. Holly) hervorgeht. Die Bearbeitung der literarischen Beispiele (U. 
Püschel und U. Fix) verdeutlicht zudem den Unterschied zu literaturwissenschaftlichem 
Arbeiten: Bei Linguisten bildet das regelhafte (“mustergemäße”)  Sprach-  und Kommu-
nikationswissen eine wichtige Grundlage der Beschreibung: Die Gestaltung des kon-
kreten Textes wird damit verglichen und dagegen abgesetzt, um dessen Besonderheit 
zu erfassen. Auch J. Klein zeigt diese Vorgehensweise beispielhaft an einer politischen 
Rede—unter hermeneutischem Gesichtspunkt angereichert um entsprechendes Vorwis-
sen und Aspekte der Rezeption.
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 Insgesamt bietet der Band bis auf wenige Längen (F. Liedtke) ein schönes Pa-
norama einer linguistischen Hermeneutik, wobei die Verfasser ganz überwiegend he-
rausragende Vertreter ihres Faches sind. Adressaten sind Linguisten und Studierende, 
die ihre Vorgehensweisen besser refl ektieren und ihren Horizont bezüglich möglicher 
Gegenstände erweitern möchten. Interessenten benachbarter Fächer können vor allem 
die vorbildlichen Beiträge von Hermanns und Klein und die Aufsätze des empirischen 
Teils mit Gewinn für das Interpretieren nutzen, ebenso die oben aufgezeigten linguis-
tischen Differenzierungen bezüglich des Verstehens.

Universität des Saarlandes, Saarbrücken —Barbara Sandig

Seiltänzer des Paradoxalen. Aufsätze zur ästhetischen Wissenschaft.
Von David E. Wellbery. München: Hanser, 2006. 272 Seiten. €21,50.

Nicht die Literaturgeschichte, nicht die Philosophie und auch nicht die Kunstrefl e-
xion stiftet den Rahmen des methodologischen Anspruchs, den David Wellbery im 
Nachwort seines Sammelbandes Seiltänzer des Paradoxalen formuliert, sondern das 
von Nietzsche in der Geburt der Tragödie skizzierte Konzept einer “ästhetischen Wis-
senschaft,” die in Wellberys Sicht “zwischen Philologie (mitsamt ihren Hilfs-  und Ne-
bendisziplinen) und philosophischer Ästhetik” zu vermitteln habe (233). In expliziter 
Absetzung von Gadamers Hermeneutik fordert er, die Opposition von Wahrheit und 
Methode aufzugeben und die jedem individuellen Kunstwerk eingeschriebene “ästhe-
tische Prozeßhaftigkeit” am Leitfaden strenger methodologischer Prinzipien zu rekon-
struieren (232), weil nur sie die ästhetische Erfahrung als ganze sicherstellen würden. 
Dabei grenzt die Rede von “ästhetischer Prozeßhaftigkeit” oder auch “text spezifi scher 
Formdynamik” (235) den Objektbereich notwendig auf dezidiert moderne, durch 
Selbstreferentialität charakterisierte Literatur ein. Deren Werke stellen möglicherweise 
zwar etwas, vornehmlich jedoch sich selber dar. Allerdings scheint die Parenthese im 
folgenden Zitat ein leichtes Unbehagen des Autors an diesem engen, beinahe normati-
ven Verständnis moderner Literatur anzudeuten: “Ein modernes literarisches Werk, so 
könnte man sagen, ist die eigene Frage als Form” (234). Dieser Fokussierung korre-
liert im Gegenzug ein hochgradig variables Analyseverfahren, das sich im Begriff der 
“Lektüre” verdichtet (8 u.ö.) und somit zugleich seine im wesentlichen poststruktura-
listischen und dekonstruktivistischen Voraussetzungen erkennen lässt. 
 Theoriegeleitete Lektüren im besten Sinne offerieren die insgesamt sieben 
Aufsätze allemal, wobei sich exemplarisch zeigt, dass der Durchgang durch die De-
konstruktion die Literaturwissenschaft insgesamt zu einem genaueren Lesen erzogen 
hat. Denn hier sieht man einen inspirierten und refl ektierten Leser am Werk, dem 
die theoretischen Rahmenbedingungen seiner Untersuchungen ebenso präsent sind 
wie die ästhetischen Fakturen jedes einzelnen der analysierten Werke. Das Spektrum 
der Analysen reicht von Kontingenz bei Laurence Sterne über poetologische Zeitse-
mantik bei Goethe, den Zusammenhang von Anthropologie und Einbildungskraft im 
Bildungsroman bei Wieland, Goethe und Novalis, E.T.A. Hoffmanns Erzählmuster 
in Prinzessin Brambilla bis hin zum Verhältnis von Mimesis und Simulakrum in der 
romantischen Lyrik, dem Problem des Scheins in Kafkas Schweigen der Sirenen und 
schließlich Hofmannsthals Opfer- Konzept im “Chandos”- Brief. Die zwi schen 1991 
und 2005 entstandenden Texte sind alle bereits an anderem Ort publiziert worden; 
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außer dem Nachwort hat der Autor dem Band keinen Originalbeitrag hinzugefügt, was 
sicher wünschenswert gewesen wäre. Das Buch bietet folglich Lesefrüchte in einem 
doppelten Sinne.
 Die zum Teil grundverschiedenen Gegenstände erhalten nun sowohl durch die 
Unterstellung ihres durchgängig selbstreferentiellen Charakters als auch durch die 
gewählte methodologische Perspektive einen gemeinsamen Fluchtpunkt; dass sich 
hierbei die Selbstreferentialität je nach Darstellungsmodell immer wieder anders re-
alisiert, insbesondere in narrativen Texten, spricht Wellbery zwar nicht aus, es gehört 
jedoch zu den wichtigen indirekten Einsichten, die eine Gesamtschau seiner Überle-
gungen vermittelt. Hinzu kommen wiederkehrende Problemlagen, Strukturelemente 
und Denkfi guren, die die Kohärenz des Zugriffs gewährleisten, wie etwa Fragen nach 
Ursprung und Vaterschaft, nach Kontingenz und Sinnentzug oder nach Referenz und 
Spiel der Zeichen. Der in Anbetracht dieser Stichwörter naheliegende Verdacht, hier 
dienten die Werke womöglich nur zur Verifi kation dekonstruktivistischer Theoriebil-
dung, kann weitgehend ausgeräumt werden, sobald man sich auf die konkreten, stets 
wohlbegründeten Argumentationen einlässt. 
 Trotz des gleichmäßig hohen Niveaus der Beiträge scheinen mir zwei Texte 
herauszuragen, nämlich diejenigen zu Sterne und zu Hofmannsthal. Am Beispiel von 
Tristram Shandys Geburt erörtert Wellbery einerseits das Problem der Daseinskontin-
genz im Horizont der Aufklärungsdiskurse und rückt andererseits die narrative Struk-
tur des Romans in ein neues Licht, indem er sie statt vom Begriff der Digression 
von dem der Unterbrechung her erschließt (11ff.). Diese Vorentscheidung gestattet 
eine Fülle neuer Einsichten über die Verschränkung von Darstellung und Dargestell-
tem, deren folgenreichste zweifellos darin besteht, dass nicht Walter Shandy, sondern  
Yorick der Vater des Protagonisten sein muss; das hat die Forschung zwar schon ver-
mutet, doch Wellbery kann es plausibel begründen (11ff. und 21f.). Dergestalt fi ndet 
der schier unendliche Witz des Romans seinen vergnügten Widerpart im Scharfsinn 
des Interpreten. 
 Auch im Falle Hofmannsthals ist es eine heuristische Vorentscheidung, die über-
raschende Einsichten erlaubt. Denn der Autor interessiert sich ausdrücklich nicht für 
das sprachskeptische Potential des “Chandos”- Briefes (209), vielmehr für die Poeto-
logie der “guten Augenblicke,” wie sie gegen Ende von Hofmannsthals Text Kontur 
gewinnt. Das Sprachproblem erweist sich hier als Teil der übergeordneten Frage nach 
der Bedingung der Möglichkeit geglückter ästhetischer Erfahrung, die als solche in 
Hofmannsthals Konzept meist die Gestalt von Epiphanien anzunehmen scheint. In 
überzeugender Form stellt Wellbery dabei die Verbindung zu mehreren Denkfi guren 
Schopenhauers her und ordnet zugleich Hofmannsthals Briefe sowie weitere poetolo-
gische Texte dieses Autors in das vitalistische Paradigma um 1900 ein, in dem ästhe-
tische Erfahrung bekanntlich fast ausschließlich dem religiös konnotierten “Erlebnis” 
als dem Ort des Lebendigen und Authentischen zugeschrieben wurde. 
 Dass schließlich die ästhetische Wissenschaft auch dann eine fröhliche Wissen-
schaft zu sein vermag, wenn sie Kriterien wie intersubjektive Vermittelbarkeit, Über-
prüfbarkeit, Explizitheit, terminologische Präzision und methodologische Strenge be-
rücksichtigt, dafür hat David Wellbery ein anschauliches Beispiel vorgelegt.

Friedrich- Schiller- Universität Jena —Dirk Oschmann
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Einführung in die Filmwissenschaft.
Von Sigrid Lange. Darmstadt: Wissenschaftliche Buchgesellschaft, 2007. 158 Seiten 
+ 25 Abbildungen. €14,90.

Sigrid Langes Einführung in die Filmwissenschaft hat einen klassischen geisteswis-
senschaftlichen Ansatz und behandelt in den ersten vier Kapiteln wesentliche Themen, 
die für die Filmwissenschaft relevant sind. Das erste Kapitel, überschrieben “Was ist 
Kino?” klärt zwar nicht die titelgebende Frage, gibt aber einen kurzen Überblick über 
die historischen Anfänge des Films und bietet damit einen Einstieg in die Materie. 
In einem zweiten Kapitel werden die wichtigsten fi lmtheoretischen Ansätze jeweils 
kurz zusammen gefasst, von den frühen Filmtheorien über Bazin, Kracauer, Semio-
tik, Psychoanalyse und Feminismus bis zu Deleuzes Filmphilosophie. Ein Kapitel zur 
Filmanalyse stellt Methoden und Analyseinstrumente vor, mit denen fi lmische Texte 
erfasst, beschrieben und einer Interpretation zugänglich gemacht werden können. Dies 
fi ndet eine Veranschaulichung in einer Beispielanalyse von Rainer Werner Fassbinders 
Die Ehe der Maria Braun (BRD 1978), die anhand einer Vielzahl von Stills die Visua-
lisierungsstrategien des Films aufzeigt. Das vierte Kapitel bietet dann einen Überblick 
über die traditionellen fi lmischen Genres, und den Abschluss bildet ein Kapitel über 
“Stilbildende Epochen,” in dem ästhetisch / historische Perspektiven auf den Film ge-
richtet werden. Recht hilfreich ist auch die umfangreiche kommentierte Bibliographie, 
die in jeweils ein oder zwei Sätzen einen Hinweis zu den einzelnen Titeln gibt.
 Der Band von Sigrid Lange ist zwar die einzige deutschsprachige Veröffent-
lichung mit dem Titel Einführung in die Filmwissenschaft, aber es gibt einige fi lm-
wissenschaftliche Publikationen mit einführendem Charakter, als deren wichtigste 
die deutsche Übersetzung von James Monacos How to Read a Film (Film verste-
hen. Reinbek: Rowohlt, 2000) zu nennen ist. Außerdem liegt eine Einführung in die 
Film-  und Fernsehwissenschaft von Nils Borstnar, Eckhard Pabst und Hans Jürgen 
Wulff vor (Konstanz: UVK, 2002), die zumindest vom Titel her vergleichbar erscheint. 
Borstnar / Pabst / Wulffs Einführung stellt Film und Fernsehen allerdings aus semiolo-
gischer Perspektive dar und ist damit von weniger allgemeinem Charakter, als man 
zunächst annehmen würde. Monaco bietet eine sehr ausführliche Einführung mit ei-
nem starken Schwerpunkt auf fi lmanalytischen Perspektiven. Wie bei Sigrid Lange 
fi ndet sich auch hier ein Theorieüberblick; dieser aber endet mit der Semiotik. Monaco 
und Lange sind kaum vergleichbar, da Langes Einführung nur 158 Seiten umfasst, 
während Monaco auf fast 700 Seiten kommt. Auch ein Vergleich mit einer der besten 
fi lmwissenschaftlichen Einführungen in englischer Sprache ist aufgrund des Umfangs 
schwierig; Vivian und Thomas Sobchacks An Introduction to Film (Glenview, Boston, 
London: Harper Collins, 1987) hat über 500 Seiten. 
 Dennoch ist es wichtig festzuhalten, dass die Perspektiven sich grundsätzlich 
darin unterscheiden, dass sowohl Monaco wie auch Sobchack / Sobchack den Film als 
technisches Medium betrachten, während Lange eine eher unfi lmische Perspektive auf 
den Film als narrativen Text und als potenzielles Kunstwerk hat. Auch Monaco privi-
legiert den künstlerisch ambitionierten Erzählfi lm, aber er räumt der Technik und den 
medialen Aspekten einen hohen Stellenwert ein. Sobchack / Sobchack dagegen gehen 
von den fi lmischen Elementen Bewegung (Raum, Zeit) und Ton aus und räumen dem 
 Experimental-  und Dokumentarfi lm neben dem Erzählfi lm ausreichend Raum ein. Da-
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mit kann der Charakter des Filmischen, das ein Spiel aus Technik, Licht, Farbe und Be-
wegung ist, adäquater erfasst werden als mit einer textzentrierten Herangehensweise, 
die sich an Theorie, Analyse und Genre orientiert. Aufgabe einer Filmwissenschaft 
ist es, genau diesen Momenten, die sich den traditionellen geisteswissenschaftlichen 
Herangehensweisen entziehen, gerecht zu werden und sich als Medienwissenschaft zu 
begreifen. Für den Film als Medium ist insbesondere das Kino von Bedeutung, seine 
historischen und gegenwärtigen  Präsentations-  und Rezeptionsformen. Das Kino ist 
allerdings ein Problem in allen fi lmwissenschaftlichen einführenden Texten, es fi ndet 
(nicht nur bei Lange) in der Regel kaum Aufmerksamkeit.
 Insofern erfasst Lange nur einen—wenn auch zentralen—Teilbereich dessen, 
was Filmwissenschaft ist. Auf dem Gebiet, das sie bearbeitet, ist Langes Einführung 
allerdings ausgesprochen solide und hilfreich. Kritisch anmerken möchte ich nur zwei 
Punkte: Fehl- Annahmen wie die, dass der Nachbildeffekt für die Wahrnehmung der 
fi lmischen Bewegungsillusion verantwortlich ist (13), sollten in keiner fi lmwissen-
schaftlichen Publikation mehr vorkommen. (Eine Diskussion der Bewegungswahrneh-
mung fi ndet sich z.B. in: Barbara Anderson und Joseph Anderson, “Motion Perception 
in Motion Pictures,” in: Stephen Heath und Teresa de Lauretis, eds., The Cinematic 
Apparatus [New York: St. Martin’s Press, 1980], 76–95.) Problematisch ist auch die 
eklektische Zusammenstellung der “stilbildenden Epochen” im letzten Kapitel. Die 
Einführung in die Filmwissenschaft überzeugt vor allem im fi lmanalytischen Teil und 
in der Genre- Übersicht, und ganz ausgezeichnet ist die Zusammenfassung der wich-
tigsten fi lmtheoretischen Ansätze. Derartig konzise und differenziert in so knapper 
Form ist dies in keiner anderen Publikation nachzulesen. Sigrid Langes Band ist eine 
geeignete Einführung in die Filmwissenschaft, zu der jedoch zusätzliche, stärker auf 
das Mediale des Filmischen bezogene Lektüre empfehlenswert ist.

Hochschule für Bildende Künste, Braunschweig —Heike Klippel

Nuremberg: The Imaginary Capital.
By Stephen Brockmann. Rochester, N.Y.: Camden House, 2006. xi + 345 pages. 
$75.00.

This important study charts how the various representations of “Nuremberg” evolved 
for Germans into their “imaginary capital.” As author Stephen Brockmann explains in 
the introduction, it is not the aim of the book to offer a more traditionally defi ned his-
tory of the lived, experienced city of Nuremberg itself. Brockmann has chosen wisely, 
since in the case of Nuremberg, the former option is clearly the more fascinating 
story to tell. The challenge that the author thereby sets himself is demandingly inter-
disciplinary. Most literary scholars would not wish to engage the broad spectrum of 
 cultural- historical inquiry that underpins Nuremberg’s uniquely German signifi cation 
spanning across the early and late modern, and ultimately postmodern, eras; and most 
historians or urbanists, in turn, would not be willing to consider the concomitant pano-
ply of aesthetic output that has been focused on this city. Brockmann accomplishes and 
blends both approaches with aplomb.
 In the nineteenth century, Nuremberg, with its then- extant architectural ghosts 
of late medieval German culture, became a convenient focal point for the Romantic 
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German literary, artistic, and musical imagination in search of a nationalistic staging 
of its desires. Brockmann painstakingly investigates how this emergence of the “mass 
culture of Nuremberg historicism” serviced the national imaginary (123). He dedicates 
his nuanced and fully researched chapters to a variety of  stand- alone topics: the ascen-
dance and decline of Nuremberg’s  inter- urban status by the beginning of the nineteenth 
century (chapter 1); the city’s re- emergence, minus the urban referent, as a tool for 
German Romanticism’s search for a German symbolic capital (chapter 2); the utiliza-
tion of the myth of Nuremberg as an emblem of German cultural spirit by Wagner in 
his operatic staging of the Meistersinger and by other monuments and festivals of the 
late nineteenth and early twentieth centuries (chapter 3); the staging in Nuremberg 
of the NSDAP party rallies from 1933 to 1938, including Leni Riefenstahl’s famous 
documentary of the 1934 rally (chapters 4 and 5); and Nuremberg’s postwar ruins, 
international war crimes trials, and museal self- reinventions (chapter 6).
 Among these splendidly readable chapters there is much of great originality 
and merit, such as the sections in chapter 2 relating the signifi cance of the ritualization 
of Albrecht Dürer in the early nineteenth century and the founding of the city’s Ger-
manic National Museum in 1853 (45–52, 67–71). In chapter 4, Brockmann brilliantly 
articulates the book’s key set of questions concerning the signifi cance of Hitler’s de-
cision, in 1933, to henceforth hold party rallies in Nuremberg and thus change the 
city’s representational status forever (133–46); and in chapter 5, Brockmann relates 
the impact of the Nazifi ed city’s culminating event, fi ve years later, of the return of 
the crown jewels of the Holy Roman Empire from Vienna to Nuremberg (186–190). 
In the discussion in chapter 6 of the aftermath of World War II, Brockmann astutely 
assesses the reactions of writers like W.H. Auden and Alain Robbe- Grillet to a broken, 
 bombed- out Nuremberg; the chapter also includes a fascinating account of Nurem-
berg’s ongoing reckoning with the remnants of its Nazi architectural legacy. In such 
instances, Brockmann displays a clear understanding of how urban representation and 
urban memory, whether textual or architectural, have everything to do with not just a 
city’s re- statement of itself but with an entire country’s. However, the book could be 
identifi ed as having a structural weakness: half the chapters are oriented toward one 
major representational feature of Nuremberg (the party rally grounds designed by Al-
bert Speer as well as Ludwig and Franz Ruff); and yet the planning and architectural 
signifi cance of the Reichsparteitagsgelände could nonetheless have been expanded by 
Brockmann into a more widely contextualized analysis, such as a comparative discus-
sion of Nuremberg as one among fi ve idealized “Führer- cities” (forty such cities were 
planned overall).
 Overall, it is to Brockman’s credit that he has achieved such a compelling anal-
ysis of Nuremberg as Germany’s  urban- mythic icon. Brockman’s book constitutes an 
important step forward in the ways in which studies of the rise and fall of German na-
tionalism can consist of bold combinations of intellectual, literary, urban, and cultural 
history. This book would serve German teachers well in undergraduate courses that 
seek to combine an introductory overview of German culture and history with a more 
meaningful set of localized contexts; or in graduate courses that aim to study vital 
intersections of nationalism, urbanism, and cultural production.

University of Nevada, Las Vegas —Janet Ward
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Landmarks in German Comedy.
Edited by Peter Hutchinson. Oxford: Peter Lang, 2006. 245 pages. $52.95.

As is traditional with the “landmarks” series on German literary history, this Peter 
Lang volume comprises the edited version of fourteen lectures on German comedy 
given at the University of Cambridge. In his introduction, Peter Hutchinson stakes the 
claim of this contribution to the series when he states that the featured comedies aim 
to “push boundaries in a subtle, or daring, manner, to touch nerves in their audience, 
to be subversive” (2). Charlotte Woodford’s essay debates this point for Gryphius, the 
fi rst author in the volume, maintaining that “[e]ven though comedy depicts how not 
to behave, an audience’s recognition of taboo behavior reinforces its sense of what is 
appropriate” (28). She alludes to the carnevalesque function of comedy to fi rst upend 
and then reinstall the status quo. 
 Hutchinson goes on to list a handful of elements shared by German comedies 
from Gryphius’s Peter Squentz (1658) to Elfriede Jelinek’s Burgtheater (1982): “a 
constant duality of appearance and reality,” “[c]haracters’ ignorance and inadequa-
cies,” “extremes,” “repetition,” “distortion” (9–10), even though he later admits that 
“a universal and timeless theory of the comic [. . .] does not exist” (13). The volume 
thus gets caught between an attempt to formulate a common ground for landmark, i.e. 
time- tested, comedies on the basis of literary history, style, genre, intention, and effect, 
and the realization that “the way we see them will be determined by our upbringing, 
our cultural and political experiences, and our moral standards” (14). H.B. Nisbet 
demonstrates this latter point expertly with his fi ne- tuned historiographic reading of 
Lessing’s Minna von Barnhelm (1763). It would have been nice to see more such 
evidence of how these comedies have stood the test of time and weathered the sig-
nifi cant political and cultural changes over the course of the last centuries (Gryphius, 
Lessing, Kleist, Grillparzer, Büchner, Nestroy), century (Hauptmann, Schnitzler) and 
decades (Kraus, Hofmannsthal, Zuckmayer, Dürrenmatt, Bernhard, and Jelinek) by a 
diachronic and  cross- cultural investigation of specifi c Inszenierungen. Martin Swales 
refreshes our memories as to the importance of the “different kinds of theatrical state-
ments” chosen by dramaturges and directors for the comedic success of Schnitzler’s 
Reigen’s (1900 / 1903) structural repetitiveness, but then only briefl y refers to David 
Hare’s recent production at the Donmar Theater in London (141). 
 The characteristics of the “landmark” series therefore limit the analytical, inter-
pretational reach of most of the essays and clearly intend this volume for the reader 
expecting a well- grounded summary of each comedy’s major structural and narra-
tive elements, namely, as J.J. Long aptly puts it in his contribution on Thomas Bern-
hard’s Die Macht der Gewohnheit (1974), “to explore how its comedy works” (212). 
Peter Hutchinson’s essay on one of only three postwar comedies included in the vol-
ume, Dürrenmatt’s Besuch der alten Dame, is a case in point. And in this respect, had 
Long’s tenet been fully embraced, the volume would have succeeded admirably. Yet, 
for the uninitiated reader, the brief mention of the 1950s in Switzerland nine pages 
into Hutchinson’s article does little to ground the comedy’s  socio- political bite. And 
for the initiated reader, the detailed plot development commentary is close to superfl u-
ous. Several instances of editorial negligence, most noticeably in Michael Minden’s 
Zerbrochener Krug essay, do not help matters. All in all, while the anthology will be 
less intriguing to those expecting innovative interpretative insights or sensitive con-
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textualizations of plays and their performances, it will nevertheless be quite helpful 
for scholars and students of genre history and German theater seeking to trace the 
development of written German comedy over time.

Swarthmore College —Sunka Simon

Labors of Imagination: Aesthetics and Political Economy from Kant to 
Althusser.
By Jan Mieszkowski. New York: Fordham University Press, 2006. xiv + 226 pages. 
$55.00.

Seit Diderot gilt als interessant das, was sich den Vorerwartungen entzieht. Dieser Be-
griff des Interessanten eröffnet eine Geschichte der Unberechenbarkeit, des Unvorher-
sehbaren, des Unmöglichen. Das Bestreben der Geisteswissenschaften um ein Denken, 
das nicht kalkulierbar ist, sondern die Erfahrung des Unmöglichen erlaubt, hält fest an 
den besonderen Möglichkeiten der Einbildungskraft, die nicht reduzierbar sind auf ein 
politisches oder profi tables Programm. Literatur insbesondere steht autonom als eine 
freie Praxis, die gesellschaftliche Werte weder bloß abbildet noch vorschreibt oder 
reguliert. Jan Mieszkowskis Buch ist eine neue Studie über die Sprache der Produk-
tion in der Romantik und in der klassischen politischen Ökonomie des neunzehnten 
Jahrhunderts. Zugleich ist es eine Studie über die Produktion von Sprache in kanoni-
schen Texten der Romantik und der politischen Ökonomie. Indem Mieszkowski hier 
Diskurse parallel führt, die jeweils aus der Moralphilosophie stammen und erst im 
Laufe des neunzehnten Jahrhunderts divergieren, sucht seine Studie zu zeigen, dass 
eine kritische Analyse der romantischen Ästhetik sich als echte Alternative zu den 
vorherrschenden historistischen und pragmatischen Paradigmen der gegenwärtigen 
Geisteswissenschaften anbietet.
 Mieszkowski setzt bei Immanuel Kant und Adam Smith ein und skizziert eine 
Geschichte der intellektuellen und materiellen Arbeit und ihrer Rolle in Debatten um 
Ideologie und Poesie. Allerdings setzen seine Lektüren kanonischer romantischer Li-
teratur eine Menge philosophischen Appetit voraus, wenn er von Kant über Fichte und 
Schelling zu Mallarmé und Brecht eilt, um dann mit Adorno zu Baumgarten und Hegel 
zurückzukehren. Virtuos führt Mieszkowski Lektüren von Schlegel, Kleist, Hölderlin 
und Kafka durch und beweist sich so als erstklassiger Germanist. Man fi ndet hier 
sehr triftige Interpretationen von Hölderlins Mnemosyne, Kleists Prinzen von Hom-
burg und Kafkas “Hungerkünstler,” die jeweils Mieszkowskis These zu untermauern 
suchen, dass eben die entscheidenden Diskursverfahren weder  politisch- präskriptiv 
noch gesellschaftlich- refl ektiv verfahren, sondern die Autonomie der Spracharbeit bei 
Bentham und Marx genauso lesbar machen wie deren zeitgenössische Literatur, die 
dann nicht mehr von jenen intellektuellen Leistungen der Einbildungskraft abgegrenzt 
werden kann, welche sowohl in philosophischer Spekulation als auch in ästhetischer 
Praxis zu fi nden sind.
 Diese “Labors of Imagination” kreisen Mieszkowski zufolge in der politischen 
Ökonomie wie in der Ästhetik um den Begriff des Interesses. Zu Kant etwa merkt er an: 
“One of the central concepts in his account of the (dis)equilibrium of the self is interest, a 
term that appears at crucial moments in the three Critiques, but whose very ubiquity has 
tended to divert attention from its importance” (13). Diese Dialektik von Ablenkung und 
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Aufmerksamkeit durchzieht die Kapitel und wird explizit wieder aufgenommen gegen 
Ende des Buchs, wo Mieszkowski die Begriffsgeschichte des Interesses verknappt auf 
Rawls und Bentham (112f).
 Dies reduziert die historisch wirkungsvolle Spannung zwischen ökonomischen 
und ästhetischen Bezugspunkten auf ihre Überkreuzung in der Romantik, während hier 
unerwähnt bleibt, wie Interesse als Begriff sich aus dem römischen Recht ent wickelte. 
Das lässt sich bei den Grimms oder bei Kluge nachschlagen, wo es eingeführt wird 
im Sinne einer Differenz zwischen tatsächlichem Schaden und entgangenem Gewinn. 
Seine Bedeutung gleitet von solchem Schadensersatz weiter zu Zinsen, Profi t, Vor-
teil, bis hin zur heutigen Bedeutung der Anteilnahme—weitgehend parallel zu den 
historischen Wirtschaftsmodellen, in denen es als Begriff geführt wurde und wird, bis 
hin zur “attention economy” des 21. Jahrhunderts. Während es als Verbform zunächst 
juristisch Wertdifferenzen zwischen vereinbartem Preis, Sachwert und Entschädigung 
anzeigte, so wurde es ab dem 13. Jahrhundert substantiviert und verstanden als Zeit-
differenz zwischen Entleihen und Rückgabe im Sinne des Zins. Mit fortschreitender 
Abstraktion des Wortes bis zum 17. Jahrhundert stand es für Nutzen oder Vorteil und 
ging in dieser Bedeutung in die politische Diskussion ein, differenziert als Eigennutz 
oder Anteilnahme. 
 Von Hobbes und Locke über die Stufung der Interessen bei Adam Smith zu der 
religiös gerahmten Diskussion von Selbstliebe und Eigennutz bei den Jansenisten und 
in der französischen Aufklärung gilt Interesse vorerst als Begehren oder Bedürfnis; bei 
Rousseau fi ndet Selbstliebe ein Korrektiv im Kunstinteresse. Mit solchen Überlegun-
gen wird das Interesse schließlich fruchtbar für ästhetisches Urteilen; doppelte Nega-
tion des Interesses der Sinne wie auch des Interesses der Vernunft ermöglicht Kant zu-
folge ein freies ästhetisches Urteil. Parallel zur Geschichte des Adjektivs ‘interessant’ 
wiederum entwickelt sich die Beobachtung psychischer Anteilnahme in der Ästhetik 
seit 1700, die Annahmen darüber macht, was den spezifi schen Charakter dieser Bezo-
genheit oder Gerichtetheit erzeugt. Insofern ist das Interessante zeitweise ein Begriff 
der Literaturtheorie, wie ihn etwa Schlegel am Beispiel Shakespeares als Gegenbegriff 
zum klassisch Kunstschönen einführt; all dies wäre im Kontext von Mieszkowskis 
Lektüren erwähnenswert gewesen. 
 Die Brücke zu Adorno und Althusser, die Mieszkowski schlägt (eigentüm-
licherweise ohne Paul de Man als Gewährsmann erscheinen zu lassen), überspringt 
die hegelsche Kritik und ihre marxistische Fortsetzung in der Debatte um interesselo-
ses Wohlgefallen, etwa bei Georg Lukács über den entfremdeten Idealismus, der den 
falschen Schein des Kapitalismus verdoppelt, anstatt ihn aufzuheben. Indem Miesz-
kowski allfällige und zweifellos voreilige Annahmen über ästhetische, politische und 
ökonomische Produktion und Teilnahme zu unterlaufen sucht, will sein Beitrag ex-
plizit als Korrektiv zum Historismus verstanden werden: “Ideological debates in the 
Humanities will benefi t immeasurably once we recognize that philosophical inquiry 
is not a hindrance but an essential ally of empirical history” (174). Doch scheint es 
fraglich, ob den Geisteswissenschaften solcherart die Philosophiegeschichte in Dosen 
verschrieben werden kann—denn im Gegensatz zur Voraussetzung des Buchs, dass 
Kunstwerke im Gefolge des 19. Jahrhunderts als Antithese zur Warenform verstanden 
werden (xi), zeigt gerade die Begriffsgeschichte von Interesse, Aufmerksamkeit und 
Anteilnahme seit lange vor der Aufklärung bis zum heutigen Tag, dass die Romantik 
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die Zirkulation ästhetischer und ökonomischer Werte anders verschränkt als vorherge-
hende und nachfolgende Diskurse.

University of California, Irvine —Peter Krapp

Seeking Meaning for Goethe’s Faust.
By James M. van der Laan. New York: Continuum, 2007. x + 202 pages. $110.00.

Van der Laan’s Seeking Meaning for Goethe’s “Faust” consists in eleven chapters 
covering a wide range of issues elaborated through immanent readings of Faust as well 
as by juxtaposing the drama with affi liated texts and authors. The study begins with an 
overview of the persistence of the Faustian tradition from Antiquity to popular culture 
and then moves on to explore Goethe’s unique contribution to this tradition through 
such diverse topics as Faust’s affi nity to Job, the question of a Faustian ethics, Faust’s 
theology, Faust II’s instrumentalization of technology, Faust’s relation to Nietzsche’s 
Übermensch, the drama’s enactment of a form of virtual reality, and the unanswerable 
question of Faust’s salvation, to name just a few of the topics addressed in the study. 
The approach, therefore, is indeed “more thematic than exegetical” (32). 
 Given their kaleidoscopic diversity, the individual chapters, while often dis-
playing shared and recurrent concerns, are ultimately held together by van der Laan’s 
repeated emphasis on the universality of Goethe’s Faust as well as on its unparalleled 
complexity, which has the dual effect of remaining always open to interpretation and 
thus in need of interpretation. The Faust myth in all its permutations throughout the 
ages “gives voice to something [. . .] elemental or intrinsic to our human experience, 
whatever our national or cultural identity” (5). Goethe’s Faust, however, stands apart 
for van der Laan, because it is “by far the most intricately woven, most ambitious 
and most ambivalent of all the Faust stories” (12). This combination of ambiguity 
and universality seems to drive van der Laan’s readings, for he postulates the drama’s 
ineluctable pull on a Germanist (ix) due to its elaboration of the endless depths of 
humanity’s ‘great themes’: “Goethe’s Faust is a grand and playful collage of the great 
texts and stories of the Western tradition” (13); or, a few pages later: “Goethe’s play 
confronts its audience with problems of good and evil, innocence and guilt, reward and 
punishment” (15). This emphasis on the universality of Faust and what it can teach us 
today lends Seeking Meaning a certain throwback quality, a conscious apology for a 
great work because of its timelessness. 
 Seeking Meaning’s strength lies in van der Laan’s notable familiarity with an 
abundance of scholarship on Goethe’s Faust. Scarcely a page goes by in which the 
author does not draw upon and mobilize previous exegeses. Van der Laan is well- read, 
and his readings consistently profi t from his erudition. Moreover, he is adept at tracing 
both Goethe’s possible sources and the persistence of the Faust problematic in litera-
ture post- Goethe. When van der Laan sticks close to the text, the readings profi t from 
his combination of hermeneutic precision and erudition. For example, in exploring the 
diffi cult question of form in Faust, van der Laan nicely brings the question of literary 
form together with Goethe’s work on plant metamorphosis; drawing on the thought 
of Paul Böckman, Michael Neumann, John McCarthy, Claude Levi- Strauss, and Peter 
Salm, van der Laan argues for a modifi ed or stunted form of metamorphosis structur-
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ing Faust, a spiral movement lacking a vertical trajectory, which additionally holds 
for Faust’s character (29–32). The fruit of this formal argument can be found later in 
the text when, for example, van der Laan interprets the famous fi nal lines of Faust II 
and emphasizes the immanence of the “Hier”—the ‘here’ of textuality, the ‘here’ of 
metaphoricity—that denies transcendence and verticality (154–55). 
 The more speculative moments, i.e., those that step further away from an im-
manent textual basis, tend to cause more problems. One striking example is chapter 
four, “The Divided Self,” where van der Laan explores the question of why Faust “does 
not or cannot act morally” (73). While the Gretchen question concerns faith and the 
Faust question his seemingly undeserved salvation, van der Laan poses here what one 
could call the Blue Velvet question: ‘Why are there people like Faust in this world?’ 
It’s a good question (especially if your name is Gretchen, Valentin, Baucis, Philemon, 
etc.), but van der Laan’s answer is a bit surprising: Faust’s inability to be a moral agent 
lies in the famous declaration of “two souls in one breast,” one soul drawn to earthly 
pleasures, the other to higher regions (73). A divided self, according to van der Laan, 
cannot be a moral self: “Faust presents us with the incoherent individual whose inner 
division prevents moral decision and action” (73); or, a bit later: “Because of his inner 
division, his loss of unity and integrity, Faust becomes morally inert [. . .]. Such duality 
(or even plurality) of the self [. . .] makes moral life disordered, chaotic, and ultimately 
impossible” (76). This is a grand claim with far- reaching consequences; if Faust cannot 
act morally because his self is divided, then all theories of divided subjectivity, from 
Plato’s charioteer with two horses (which is most likely Goethe’s inspiration here) to 
the Freudian unconscious, would potentially bar ethical comportment. 
 The stakes, then, are enormous, but never fully articulated: Is this a blanket 
statement on the relation between divided subjectivity and ethics, or unique to Faust’s 
particular form of divided subjectivity? And what, on the other hand, would a non-
 divided (and thus moral) self look like? Van der Laan seems to skirt the dilemma by 
appealing to Faust’s representative character: “Faust depicts the condition of humanity 
in modernity (and in clear anticipation of postmodernity)” (81). What reads as recon-
ciliation—the on- going actuality of Faust—has to include an indictment of modernity 
(and post- modernity): if Faust = divided self = incapable of morality = modern condi-
tion, then the modern self and modernity are ethically bankrupt. This consequence, 
however, is neither developed nor negated, and leaves open another, simpler source of 
Faust’s ethical shortcomings: the willingness to sell one’s soul, literally or metaphori-
cally.

New York University —Paul Fleming

“Aber der Tod ist nicht poetischer als das Leben.” Heinrich Heines 18. 
Jahrhundert.
Herausgegeben von Sikander Singh. Bielefeld: Aisthesis, 2006. 278 Seiten. €34,80.

Benno von Wiese remarked some  thirty- fi ve years ago on Heine’s tendency to revert 
to  eighteenth- century patterns. An example would be the image of America in “Vitzli-
putzli” and “Bimini,” not the America of Heine’s time—uncertain model of liberties 
and worrisome lure of emigration—but the exotic, subtropical Central America of 
the  eighteenth- century imagination. Von Wiese is not mentioned in this volume pub-
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lished for Heine’s 150th death date, but “Vitzliputzli” is, in a study by Robert Steegers 
positing tenuous links to colonialist and anticolonialist  eighteenth- century texts. The 
most curious connection pairs Vitzliputzli’s threat to terrorize Europe with the end of 
Johann Jakob Bodmer’s “Die Colombona,” where the pagan demons plan vengeance 
in Europe by making common cause with the Catholic devils. Here, as generally in 
the volume, the eighteenth century is seen exclusively as the age of Enlightenment 
and thus the prelude to revolution, not as an era of the imagination. In this connec-
tion Christoph auf der Horst determines that Heine’s French eighteenth century runs 
from the death of Louis XIV in 1715 to the execution of Madame Du Barry in 1793, 
and examines his usage and sources. Gerhard Höhn presents Heine as a follower of 
the Lumières, with Rousseau and Voltaire conceived as a  spiritualist- sensualist pair. 
Bernd Kortländer endeavors to show an affi nity of Der Salon to Diderot’s reports on 
the painting salons of his time. 
 The editor Singh contributes two essays: one cataloguing Heine’s commen-
tary on such fi gures as Lessing, Herder, Nicolai, Bürger, Voss, Schubart, Wieland, 
Heinse, Hölty, Gottsched, Ramler, Gellert, Lafontaine (the German one), Kotzebue, 
and Iffl and, all of whom are projection screens for present problems; the other, more 
instructively, compares Heine’s unpublished notes with Lichtenberg’s Sudelbücher 
in regard to the problems of editing and categorizing them generically. A linguistic 
comparison is applied by Christian Efi ng to the polemics of Voss against Stolberg and 
Heine against Platen; unsurprisingly, he fi nds that Heine is more creative, layered, and 
witty, with shifting levels and tones and subtle allusions. When Efi ng defi nes their 
common opponent as “eine restaurative Allianz aus Katholizismus und Aristokratie” 
(226), it seems like an odd way of speaking of the politically liberal, Protestant Platen. 
Burkhard Moennighoff observes that Heine’s employment of the folksong follows 
neither Herder’s cosmopolitanism nor the national interests of the Romantics, and 
notes that Bakhtin, though he denied heteroglossia to poetry, made an exception for 
Heine. Moennighoff makes the necessary observation that irony in Heine’s case is not 
saying the opposite of what is meant, “sondern eine Äußerung, in der sich ein um-
wertender Umgang mit einer als fremd empfundenen und distanzierungswürdigen 
Rede ausdrückt” (253). It is a little unfortunate that the contribution begins by confus-
ing Die Stadt Lucca with Die Bäder von Lucca.
 Alexander Košenina fi nds a dialectic between Heine’s dislike of Berlin and his 
good opinion of the Enlightenment there, in particular his admiration for Frederick the 
Great’s freedom of thought and for popular philosophy. Heine’s dismissal of Berlin 
theologians as shallow was just pretense; since they opposed traditional belief with 
rationalism, he must actually have thought well of them. This interpretive device has 
been a specialty of Bodo Morawe, whose practice it has been to declare of any utter-
ance that does not suit him that Heine did not mean it or (ironically) meant the op-
posite. Here he is said to have been a consistent and decided atheist from beginning to 
end, regardless of what he might have said about this himself. Morawe’s long, learned 
barrage of lawyerly arguments, largely concerned with Heine’s admiration of Spinoza 
and youthful interest in Holbach, does not make it so, and I doubt that it would matter 
very much if it were.
 The contributors, with the exception of the impossible Morawe, have done con-
scientious scholarly work that in some cases, such as Kortländer on Diderot and Singh 
on Lichtenberg, has resulted in new and interesting results. But with regard to Heine 
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himself, as Fritz Reuter might say, “dat bliwwt All so, as dat west is.” Heine remains 
the good soldier in the emancipation struggle of mankind that he has been for forty 
years. He is taken at his word in all matters. There is no critical dimension, and, apart 
from Moennighoff’s excursion into Heine’s variations on the folksong model—the 
shortest of the articles—not much of a poetic dimension either. Volumes of conference 
papers and anniversary celebrations keep the Heine machinery running. Doubtless it is 
better than doing nothing.

Yale University —Jeffrey L. Sammons

Romantic Theory: Forms of Refl exivity in the Revolutionary Era.
By Leon Chai. Baltimore: Johns Hopkins University Press, 2006. xx + 283 pages. 
$55.00.

Leon Chai’s latest book examines how Romanticism developed new forms of self-
 aware and refl exive theory and argues that the era was defi ned by a movement from 
material circumstances to theory. This is well- covered terrain, but Romantic Theory 
constitutes a valuable and ambitious contribution to the fi eld for several reasons. First, 
by attending to disciplines beyond literature and philosophy, Chai’s wide- ranging in-
quiry expands the understanding of what counts as Romantic theory. Second, the book 
manages, through its own structure and argument, to demonstrate its relationship to 
the theory it describes. In this sense, it confi rms the essentially Schlegelian insight that 
good criticism always participates in and perpetuates the work of its primary sources. 
Finally, the volume successfully connects the concern with Romantic theory to con-
temporary critical debates. 
 Chai fi nds examples of Romantic theory in unexpected places. While many of 
the usual suspects—Rousseau, Friedrich Schlegel, Hegel, both Shelleys, Coleridge, 
and Hölderlin—play a role in Chai’s narrative of how theory developed in the Ro-
mantic era, he does not restrict his analyses to the English poets or to members of 
the Jena circle. He is just as likely to see a turn toward theory in military history 
(Napoleon’s strategic battle maneuvers), the Romantic sciences (Xavier Bichat’s vital 
theory, Humphry Davy’s push for theoretical economy in chemistry), and mathematics 
(Évariste Galois’s theory of solvability by radicals). Even when he turns to the more 
canonical Romantic authors, he does not focus on the most obvious points of departure 
for theoretical refl ection. The chapter on Schlegel, for instance, avoids the fragments 
and the Wilhelm Meister essay and instead shows through a detailed reading of “Über 
das Studium der griechischen Poesie” how refl exivity enables a shift from history to 
theory. 
 The scope of inquiry differentiates this book from, say, Ernst Behler’s German 
Romantic Literary Theory or  Lacoue- Labarthe and Nancy’s The Literary Absolute. 
Chai’s version of Romantic theory does not need the restrictive modifi er “literary” 
because Romanticism, in his view, ultimately aims for a theory that transcends the 
limits of any particular discipline. He thus describes theory’s infl uence in the Romantic 
era: “by its use of a holistic perspective, it attempted to move beyond inferences about 
specifi c topics to a higher level of generality, one that earlier forms of thought hadn’t 
even been aware of” (217). This capacity for generalization and abstraction allows 
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Chai to move beyond literary theory toward a Romantic theory that applies to diverse 
fi elds of inquiry.
 The danger that accompanies this higher level of generality is that the project 
would gain interdisciplinary breadth at the cost of depth and specifi city. In other words, 
when “theory” is no longer tethered to the particulars of a specifi c topic, it can be de-
fi ned only formally, as processes of abstraction, development, or refl exivity, which risks 
letting theory get so broad that the Romantic era has no monopoly on it. The charge of 
vagueness does not stick in Chai’s case, however, in part because he works closely with 
his sources and builds his arguments on detailed analyses, in part because he draws 
useful distinctions among his examples. To his credit, Chai also addresses this potential 
weakness head- on. Although one would expect increased generality and abstraction to 
come at the cost of structure, Chai writes: “What Romantic theory showed, however, 
was that, contrary to expectation, an increase in generality actually led to a greater 
amount of structure for theory” (232). This passage, like many others, seems to apply to 
both Romantic theory and the principles that underlie Chai’s book. And if it seems that 
way, it is because the book aspires to exemplify the theory it describes. Like Romantic 
theory, it seeks general insight beyond disciplinary particulars. “Finally, what matters 
most isn’t any given moment but the entire process of development” (69). The sentence 
refers to the Hegelian movement from substance to subject, but it could just as easily be 
a self- refl exive statement. Mathematicians, Hölderlin specialists, and military historians 
might quibble with the details of Chai’s readings, but the individual readings are not 
as important as the conceptual framework (that is, the entire process of development) 
within which they are situated: Chai’s story about the triumph of theory over history, 
the rise of metatheory, and the reactions to Romantic theory.
 A signifi cant part of that framework is the connection Chai establishes to cur-
rent critical questions. If history is always about the present, then every book about 
Romantic theory is also a book about theory and criticism today, and Chai shrewdly 
puts that relationship front and center. He begins with the future of theory and the pur-
ported death of theory because these issues establish what is at stake in studying the 
Romantic period. Chai looks to Romanticism as a source of diffi culty, to explain how 
we arrived at our current theoretical impasse, but also a source of possibility, to explain 
how we might resolve it. The best example of this approach might be Chai’s take on the 
New Historicist critique of Romantic refl exivity and the claim that Romantic inward-
ness attempts to deny material reality. Leaning heavily on Hegel and receiving fl ank 
support from Napoleon, Chai works to fold material circumstances back into the story 
of theory’s genesis. In short, theoretical consciousness develops out of historical con-
sciousness. Theory, in Chai’s account, is not blind to material circumstances; rather, it 
emerges as the conceptualization and internalization of a historical moment. 
 Romantic Theory received the International Conference on Romanticism’s Jean-
 Pierre Barricelli Prize in 2006, and it is not diffi cult to imagine why. With its ability to 
move fl uidly between close analyses of individual texts and a broad account of theory’s 
genesis in the Romantic era, Chai’s book will quickly occupy a place among those 
prominent recent works that have shaped the understanding of both Romanticism and 
our relationship to it. 

Wabash College —Brian Tucker
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The Erotics of War in German Romanticism.
By Patricia Anne Simpson. Lewisburg: Bucknell University Press, 2006. 293 pages. 
$58.50.

Patricia Anne Simpsons Monographie untersucht den Einfl uss des Krieges auf die 
nationale und  Geschlechter- Identität in der deutschen Gesellschaft vom Ende des 18. 
Jahrhunderts bis zum Vormärz: “My claim in this book is that gendered identity is at 
the center, not the margin, of the culture of war” (20), und: “[. . .] the culture of war in 
the period of German romanticism rewrites gender roles to accommodate a discourse 
on nation” (22).
 In sechs Kapiteln mit einer Einführung und einer Zusammenfassung spürt sie in 
Quellen aus Philosophie, Literatur, darstellender und dekorativer Kunst, Militärhand-
büchern und Zeitschriften den oft versteckten Spuren eines beginnenden Diskurses zu 
den Geschlechterrollen vor dem Hintergrund von Krieg und Nationenbildung nach. 
Leider fehlen Quellenangaben zu ihrer Aussage: “Historical research indicates that a 
polarized gender model enters modern thought in this period” (19). Die Autorin liefert 
allerdings mit diesem Buch selbst Belege für diese Behauptung.
 Im 18. Jahrhundert waren die Herrscher absolut, die Staatsgrenzen und die 
Kriegsführung exakt geregelt. Das ändert sich in der Zeit zwischen der Französischen 
Revolution und den Befreiungskriegen. Der Berufssoldat wird zum “Bürger in Uni-
form.” Der Soldat wird aus seiner Familie gelöst und für Nation, Staat, Vaterland ver-
antwortlich gemacht. Seine (männliche) Zugehörigkeit zum Nationalstaat hat Auswir-
kungen sowohl auf die Repräsentation des Krieges als auch auf die der Frau.
 In ihrer Einführung fragt Simpson, inwieweit das weibliche Prinzip und Fragen 
des Begehrens die Repräsentation des Krieges beeinfl ussen. Da das Nationalgefühl die 
Identifi kation zwischen dem (männlichen) Selbst und der Nation fordert, wird dieses 
in Simpsons Auffassung zu einer Kategorie der Liebe. Die Beziehung zwischen den 
Menschen (Männern) entwickelt sich in der Folge zum Bruderbund. In diesem Zusam-
menhang verändern sich die Rolle des Weiblichen, des Begehrens und des Privaten. 
Frauen spielen nun nicht mehr nur eine Rolle als unterwürfi ge Friedensstifterinnen, die 
die männliche Gewalt passiv dämpfen, sondern begegnen uns jetzt auch als Kriegerin-
nen und leidenschaftliche Heldinnen. Simpson zeigt, wie verschiedene Texte Erotik in 
den öffentlichen Diskurs einbringen.
 Darüber hinaus benutzt die Kriegskultur die Rhetorik der nationalen Einheit, um 
regelnd auf sich destabilisierende  Geschlechter- Rollen einzuwirken. In der darstellen-
den Kunst werden mit der Einführung von Frauen und Kindern die Schlachtszenen 
dramatischer. Aber was passiert mit dem erotischen Begehren? Die Defi nition, die 
Simpson ihrem  titel- gebenden Erotics gibt, scheint sehr breit: Sie umfassst die Reprä-
sentation von sexuellem Begehren ebenso wie Kommentar (Lob oder Kritik) zu dessen 
Ausdruck.
 In ihrem ersten Kapitel (“War and the National Imaginary”) untersucht Simpson 
die Rolle des Krieges in der idealistischen Philosophie. Nach einer Erörterung von Kants 
Defi nition des Krieges analysiert sie Fichtes Reden an die deutsche Nation, indem sie 
insbesondere das durch die neue nationale Identität hervorgerufene positive Gefühl im 
Bezug auf den Krieg hervor hebt. Breiten Raum nimmt anschließend die Philosophie 
Hegels (für Simpson “the most important thinker of the 19th century” [26]) ein. Nach 
Simpson sind die in seiner Phänomenologie des Geistes und Philosophie des Rechts 
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artikulierten Verbindungen zwischen Erotik und Krieg symptomatisch für die größere 
kulturelle Krise 1789 bis 1815 in Europa. Neben dem philosophischen und historischen 
Kontext von Hegels Werken widmet sie sich auch mit einem intertextuellen Ansatz der 
Rolle literarischer Figuren im Krieg- und- Gender- Diskurs, wobei sie aber eine direkte 
Beziehung zwischen Hegel und den literarischen Werken ausschließt (32).
 Im Mittelpunkt des zweiten Kapitels (“To Become A Man”) steht Hölder-
lins Briefroman Hyperion. Simpson kontrastiert hier das homo- soziale (eigentlich 
 hetero- soziale) Verhältnis zwischen Hyperion and Diotima mit dem homo- erotischen 
Verhältnis der Waffenbrüder Hyperion und Alabanda. Die Rolle, die Hölderlin der 
Frau zuweist, ist beschränkt auf die ästhetische Bildung des männlichen Helden. Darü-
ber hinaus wird die Rolle des Krieges in Diotimas Ableben in den Vordergrund gestellt. 
Da Hölderlins Roman eine allegorische Kritik an Deutschlands Modernität ist, fi ndet 
sich hier kein Engagement für den Nationalstaat.
 Einen Weg, wie die Autorinnen der Zeit das unterdrückte weibliche Begehren 
durch Kriegsdarstellung in den  Identitäts- Diskurs einbringen, zeigt uns die Autorin am 
Beispiel von Karoline von Günderrode im dritten Kapitel (“The Essential Duel”). Der 
Vergleich von Militärhandbüchern und Artikeln in Militärzeitschriften mit Günder-
rodes literarischem Schaffen gehört zu den interessantesten Passagen des Buches. Sie 
kommt zu dem Schluss, dass Günderrodes Werk zentrale Bedeutung für das Verständ-
nis von  Geschlechter- Repräsentationen im Bezug auf den Krieg hat. Mit ihrem Ge-
dicht “Piedro” zum Beispiel betritt sie provokant Neuland in diesem Bereich (121).
 Das zentrale vierte Kapitel (“The Erotics of War in Kleist’s Penthesilea”) un-
tersucht den Rollentausch von Mann und Frau im Kampf der Leidenschaften. Der alle 
militärische Regeln missachtende Achilles entscheidet sich in Kleists Stück als Kon-
sequenz seines Begehrens für Penthesilea und verliert das Bild der Kriegsbeute Helena 
aus den Augen. Kleist zeigt damit, wie die  Gender- Rollen diese Regeln  bisher unter-
stützten. Wie bei Hölderlin und Günderrode ist die Kriegsrepräsentation in Kleists 
Bühnenwerk mythologisch. Referenzen auf die deutschen Staaten dieser Zeit sind eher 
indirekt.
 Goethes Auftragsdrama Des Epimenides Erwachen zur Feier von Preußens Sieg 
über Frankreich ist der Ausgangspunkt für Simpsons fünftes Kapitel. Goethe, so die 
Autorin, führt das Element der nationalen Identität ein, um die  Gender- Rollen zu sta-
bilisieren, ohne auf Konventionen zurückzugreifen. “Goethe is the fi rst to address the 
question of how to represent national heroes adequately” (34). Goethes griechische 
Kriegerin als Allegorie der Hoffnung passt zu einer Zeit, in der Preußen sich gern öf-
fentlich mit mythologischen Symbolen der Antike und des Mittelalters repräsentierte. 
Von hier schlägt Simpson den Bogen zur darstellenden und dekorativen Kunst. Sie 
analysiert sowohl Schinkels Bildnis seiner schwangeren Frau als auch die Designs 
für das Eiserne Kreuz und den Eisenschmuck der Befreiungskriege als patriotische 
Entwürfe, die die Grenzen vom Privaten zum Öffentlichen überschreiten.
 Der vorliegende Band schließt im sechsten Kapitel (“Retro- Romanticism: Bettina 
 Brentano- von Arnim Writes to the King”) mit einem Vergleich von Achim von Arnims 
Der tolle Invalide mit dem späteren Werk seiner Frau Bettina  Brentano- von Arnim Dies 
Buch gehört dem König. Hierbei stellt Simpson heraus, wie  Brentano- von Arnim in die 
gesellschaftlich akzeptierte Rolle des privaten, domestizierten Begehrens schlüpft, in 
der sie dann versucht, politisch zu intervenieren. In ihrer Zusammenfassung hebt die 
Autorin noch einmal hervor, wie die Sprache des Krieges, die Identität des männ-
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lichen Soldaten und die Attribute, die der Frau zugeordnet werden, in dem “offi ziellen 
 kritisch- philosophischen Diskurs” Eingang fi nden.
 Gestützt auf eine Vielzahl von Quellentexten aus der romantischen Literatur, 
der idealistischen Philosophie und aus Populärtexten gelingt es der Autorin, die häu-
fi g nicht sogleich identifi zierbaren Ansätze zum  Gender- Diskurs überzeugend in den 
Texten offen zu legen. Sie setzt dabei zum größten Teil die Kenntnis der Texte voraus. 
Das Aufzeigen der Genese des sich vom späten 18. Jahrhundert bis zur Mitte des 19. 
Jahrhunderts entwickelnden Diskurses vor dem Hintergrund von Krieg und Kriegs-
darstellung ist einleuchtend. Trotzdem scheint eine oft nicht klare Trennung zwischen 
literarischem Ich und den jeweiligen Autoren die Argumentation abzukürzen. Mitun-
ter fallen auch kleinere Widersprüche in der Argumentation auf: “In many ways, war 
is unrepresentable [. . .]” (15)—“War, as the focus of experience and representation 
[. . .]” (20).
 Patricia Anne Simpson situiert ihre Monografi e innerhalb des aktuellen For-
schungsstandes, was auch durch ein gelegentliches Oxymoron (“biological gender” 
[32]) kaum beeinträchtigt wird. In einer folgenden Aufl age könnte sicherlich die 
Schreibung Bettina  Brentano- von Arnim vereinheitlich werden: Während die Autorin 
zum größten Teil die lange Variante beibehält, fällt sie mitunter doch in die traditio-
nelle Schreibung (von Arnim, 216) zurück. Für den deutsch sprechenden Leser kann 
es mitunter frustrierend sein, dass kürzere deutsche Originaltexte im Anschluss an die 
Übersetzung in Klammern angegeben werden, während längere Texte in den Anmer-
kungen am Schluss des Buches aufgeführt werden. Wie leider häufi g fehlt auch hier im 
Anmerkungsapparat eine lebende Kolumne als Suchhilfe, die zumindest das Kapitel, 
zu dem die jeweiligen Anmerkungen der Seite gehören, angibt.
 Insgesamt ist Patricia Anne Simpsons Buch ein wichtiger Beitrag sowohl zur 
Romantikforschung als auch zu den Gender Studies.

University of Mary Washington  —Marcel Rotter

Schwellenüberschreitungen. Politik in der Literatur von deutschsprachigen 
Frauen 1780–1918.
Herausgegeben von Caroline Bland und Elisa  Müller- Adams. Bielefeld: Aisthesis, 
2007. 293 Seiten. €39,80.

This volume of thirteen essays is the fi rst of two generated by a conference, “Cross-
ing the Boundaries. Writing by  German- Speaking Women, 1780–1918,” held at the 
University of Sheffi eld (UK) in April 2006. The premises underlying this volume are 
1) that the boundaries between the public and private spheres are “fl uid or at least 
more porous” (9) than Habermas originally described or social norms of the nineteenth 
century would seem to have dictated, and 2) that literature, especially in the fi rst half 
of the nineteenth century, was a space (“Zwischenraum” [9]) in which female authors 
could more easily cross over from one sphere into the other. While this is not exactly a 
new framework for examining women’s writing of this period, what this volume nev-
ertheless demonstrates is how much work remains to be done in uncovering and criti-
cally examining the “Vielfältigkeit des weiblichen Blicks auf die Machtverhältnisse 
des langen 19. Jahrhunderts” (18). Only then can today’s scholars and students of the 
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nineteenth century grasp the signifi cance of “women’s infl uence on society” (7), even 
though their direct participation in the political process was stifl ed.
 The volume is organized in three sections: border crossings in the area of gender 
politics, self- determination, and geographies. Parallel to the fl uidity between the public 
and private, these topic emphases in the three sections are also not mutually exclusive. 
In all three there are analyses of the ways in which sexuality, marriage, and / or mother-
hood play a key role in defi ning the possibilities (or lack thereof) for female agency 
in  nineteenth- century society. On one end of the spectrum are the comedies of Amalie 
von Sachsen in which, as Elin Nesje Vestli demonstrates, the choices women make in 
choosing a partner “offer them a more liberated intellectual horizon, i.e. education, the 
possibility to travel and to engage in social work” (59). This predominantly optimistic 
position, albeit not without criticism of women’s legal status, stands in stark contrast 
to the sense of entrapment and overwhelming frustration that led to murder in Helene 
Böhlau’s Halbtier as discussed by Nancy C. Richardson, or the determined blurring 
of gender roles in the works of Annette Kolb and Franziska zu Reventlow outlined in 
the essay by Isabelle Stauffer. Another unifying theme of the volume is the explicit 
attempt by some female authors to connect to the philosophical and aesthetic ideas 
of their times, while simultaneously re- inscribing them with a female perspective (cf. 
Catherine Grimm’s analysis of nature philosophy in the epistolary memoirs of Bettine 
von Arnim or Karin Baumgartner’s essay on the aesthetics of Helmina von Chézy). 
 A justifi able criticism of the volume is that with two exceptions—Sabine 
Schmidt’s contribution on Kathinka Zitz- Halein and Caroline Bland’s comparison of 
Lily Braun’s and Clara Viebig’s novels about World War I—none of the contributions 
focuses on literary works that explicitly deal with political issues that are not highly 
self- referential, such as the “social question” or nationalism. However, the coherence 
of the volume lies in its emphasis on self- reference, either in the form of mirroring 
one’s own life or projecting a new ideal of womanhood. The two essays mentioned 
above do a good job of demonstrating, at least in the case of war, that this is an issue 
that affects life in the private sphere and that can shape women’s thinking about moth-
erhood in particular.
 Given the fact that over twenty authors and a wide spectrum of genres—(auto-)
biography, novels, comedies, ego documents, etc.—of the period from the French 
Revolution in 1789 to the end of World War I are discussed, the decision to maintain 
a coherent focus is laudable. Seldom have I encountered an edited volume with such 
consistently high- quality and readable contributions that invites scholars to (re)read 
the primary texts being discussed. This makes the work very accessible to a wide 
readership from advanced undergraduates to researchers in the fi eld. For those just be-
ginning their studies of and writing about women’s literature in the nineteenth century, 
this collection offers a number of models for approaching this subject—contributions 
to theoretical discussions (Becker- Cantarino, Steinhorst), a focus on a single text 
(Richardson), a genre approach (Richards, von Hammerstein), a comparative approach 
(Stauffer, von Hammerstein, Bland), or a focus on a particular motif (Bertschik), etc. 
One can only hope that the companion volume on the signifi cance of the literary mar-
ket for literature by women in the nineteenth century is of equally high quality.

Bucknell University —Helen G.  Morris- Keitel
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Aneignungen, Entfremdungen: The Austrian Playwright Franz Grillparzer 
(1791–1872).
Edited by Marianne Henn, Clemens Ruthner, and Raleigh Whitinger. New York: Peter 
Lang, 2007. 140 pages. $61.95.

The nine articles included in this volume are based on talks given at a symposium 
held at the University of Alberta in February 2004. One of the goals of the gathering 
devoted to Grillparzer was to examine the Austrian writer’s “in- between” position, 
i.e. “inmitten (und außerhalb) der sich formierenden national(istisch)en Diskurse der 
Epoche” (ix). The participants also set out to interrogate the author’s place “zwischen 
Weimarer Klassik, Romantik und Biedermeier, zwischen Österreich und Deutschland, 
zwischen den Staatsgedanken seiner Zeit und deren Kritik” (ix). Two topics which 
emerged from the original conference papers and eclipsed the conference’s focus were 
the author’s literary “conversations” with contemporary discourses on cultural, ethnic, 
and gender difference and the ways in which his œuvre has been appropriated by dif-
ferent political regimes. The volume is introduced by a general essay highlighting the 
author’s disdain for nationalism and followed by eight articles focusing on individual 
works (Das Kloster bei Sendomir, Libussa, König Ottokars Glück und Ende, and Der 
arme Spielmann), and on topics such as confrontations with the “other” or Grillparzer 
on stage, which draw on multiple works.
 In almost all cases the authors tie their explorations to issues in contemporary 
literary and cultural studies, seeking to illustrate the degree to which Grillparzer and 
his works can speak to academics (and audiences) today. I would like to highlight 
three articles that do a particularly good job of this. In her article “The Fourfold Way 
to Internationalism: Grillparzer’s Non- National Historical Literacy,” Katherine Arens 
argues the need to rethink Grillparzer’s position in literary history. Analyzing the ways 
in which Grillparzer’s novella Das Kloster bei Sendomir engaged his contemporary 
readers in an open- ended dialogue, Arens illustrates that comparisons with Weimar 
classicism miss the depth and complexity of this work in particular and Grillparzer’s 
position in literary history in general. Moreover, she suggests the necessity of reevalu-
ating this “gothic” text. Arens frames her discussion by outlining four approaches to 
textual interpretations set forth by the church fathers, which would have been familiar 
to the readers of the novella—historia, allegoria, analogia, and aetiologia (21). Arens 
takes us through the multiple layers of texts, historical references, and discourses the 
readers at the time would have been conversant with, and explains how they would 
have engaged with the text on various levels. Ultimately, she argues that the author 
modernizes traditional ways of reading for his audience, setting himself apart from the 
Weimar cult of  genius- hero. 
 In “Grillparzer on Stage: An Overview of Austrian Productions from the 1930s 
to the Present,” Evelyn  Deutsch- Schreiner outlines the ways in which particular Grill-
parzer plays have been interpreted and even bowdlerized to address changing political 
situations. She writes, “An icon of Austrian national drama, Franz Grillparzer has 
repeatedly been the target of attempts to convert his fi gure into a bearer of ideology 
and an instrument of propaganda” (87). Ernst Lothar, who later had to fl ee Austria, 
staged Die Jüdin von Toledo in February 1937 as a statement against the rise of anti-
 Semitism. Despite the fact that Grillparzer has been viewed as the Austrian counterpart 
to Weimar classicism, this did not prevent the National Socialists from co- opting Grill-
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parzer for their nefarious goals. While certain Grillparzer plays were banned, others 
were reworked for political purposes. For example, when Libussa was staged at the 
Burgtheater “the director Lothar Müthel erased all references to Czech nationhood and 
altered the character of Libussa to suit the offi cial National Socialist image of women” 
(89). Not surprisingly, Lothar made every effort to “denazify” the playwright when 
he returned to Austria from exile. However, as  Deutsch- Schreiner points out, unlike 
his earlier productions critiquing Austria’s pre- Nazi anti- Semitism, Lothar’s post- war 
productions bowed to the political needs of the time and did not address Austrian 
complicity in persecution of its Jewish citizens.  Deutsch- Schreiner then covers the 
decades leading up to the present, with particular attention to the productions in the 
1990s and fi rst years of the new millennium. She notes how directors have modernized 
Grillparzer’s speech, suggesting the challenges of producing the playwright.
 Clifford Albrecht Bernd offers insight into Grillparzer’s “Weimar connection” 
in a short article, “‘Grillparzer’ Austrian Playwright or Weimarian Classicist? An 
American Perspective on König Ottokars Glück und Ende.” He begins by outlining 
the emergence of the “modern cult of the Weimarian classicists” in the aftermath of 
World War I and anti- German sentiment. Grillparzer’s works were not included in this 
discussion as he was hardly known even within academic circles in the United States. 
This changed, however, with the appearance of Harold Lenz’s book on Grillparzer in 
1937, in which the author connected the Austrian writer to the pantheistic and human-
ist tradition of Goethe and Schiller. Bernd uses this as a point of departure and argues 
that König Ottokars Glück und Ende, which Grillparzer felt was his best, clearly places 
the playwright outside this tradition and in a Catholic one.
 The volume will be a welcome addition to any university library. And while 
Grillparzer’s “appearance” at most North American institutions is no doubt rare, by 
placing his work within multiple contexts the editors and contributors convincingly ar-
gue the merits of reading Grillparzer and suggest the rich ground for rewarding further 
study of this challenging writer.

University of  Michigan- Dearborn —Jacqueline Vansant

Idylle, Todesraum, Aggression. Beiträge zur  Droste- Forschung. 
Von Renate Böschenstein. Herausgegeben von Ortrun Niethammer. Bielefeld: 
Aisthesis, 2007. 199 Seiten. €19,80. 

Der vorliegende Essayband vereint auf überzeugende Weise zwei Ziele miteinander: 
Er bietet in prägnanter Zusammenschau sieben Aufsätze zur  Droste- Forschung von 
der 2003 verstorbenen Genfer Literaturwissenschaftlerin Renate Böschenstein, kann 
also als eine hommage an die ebenso sensible wie individuelle Interpretationsweise 
der Germanistin gelesen werden. Zwei der Beiträge: der Vortrag “Zur Struktur des 
realistischen Schreibens. Am Beispiel der Darstellung des psychischen Lebens ein-
facher Landbewohner” (1993, 1994 überarbeitet) und der gemeinsam mit Bernhard 
Böschenstein verfasste Rundfunktext “‘Schaust Du mich an aus dem Kristall’. Dia-
log mit einer mutigen Dichterin. Zu Annette von  Droste- Hülshoffs 200. Geburtstag” 
von 1997 werden in diesem Rahmen erstmals publiziert. Neben die wissenschaftliche 
Sprache der Renate Böschenstein tritt allerdings—und genau diese Nachbarschaft will 
der Sammelband sichtbar machen—die poetische, vieldeutige, mehrfach chiffrierte 
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Sprache der Annette von  Droste- Hülshoff, deren Werke im Fokus der analytischen 
Aufmerksamkeit stehen. So will das Buch auch eine Einladung zur erneuten Beschäf-
tigung mit der von der germanistischen Forschung zeitweilig ein wenig vernachlässig-
ten Autorin des 19. Jahrhunderts sein. 
 Renate Böschenstein hat ihre Arbeiten vor allem den Schriftstellern des 18. und 
19. Jahrhunderts gewidmet. Die Texte von Hölderlin, Eichendorff, Mörike und Fon-
tane zählen neben denen der Droste zu ihren bevorzugten Sujets, während im Hinblick 
auf die Dichtung des 20. Jahrhunderts ihre Interpretationen zu Paul Celan einen blei-
benden Platz in der Forschungsgeschichte errungen haben. Das knappe Vorwort von 
Ortrun Niethammer entwirft mit wenigen Strichen die Konturen des wissenschaftli-
chen Werkes von Renate Böschenstein, markiert dessen  Realismus- Schwerpunkt und 
benennt vor allen Dingen den Ausgangspunkt der Überlegungen: die Erforschung der 
Idylle als einer Textgattung und zugleich als einer Schreibweise, die in den modernen 
Erzählungen und Gedichten des 19. Jahrhunderts eine nachhaltige Irritation hinter-
lässt. Denn nicht nur das  Heiter- Bedächtige, das  Kindlich- Friedliche entdeckt Renate 
Böschenstein in der Idyllendichtung, sondern zugleich die Spuren einer unterdrück-
ten, ausgesparten Aggression. Wenn Idyllen, weist sie nach, eine äußere Bedrohung 
der dargestellten Welt imaginieren, dann machen sie einen Vorgang zum Thema, der 
den Texten formal zugrunde liegt. Gemeint ist damit ebenso das programmatische 
Wegschreiben der Aggression, der Verletzung und des Todes aus dem geschützten Bin-
nenraum der Erzählung wie die Tatsache, dass dieses Wegschreiben am Text ablesbar 
bleibt und zwingend in die Deutungsarbeit einbezogen werden muss. 
 Renate Böschensteins Beobachtung einer untergründigen Verbindung zwischen 
Idylle und Aggression, wie sie beispielsweise der frühe Aufsatz “Die Struktur des 
Idyllischen im Werk der Annette von  Droste- Hülshoff” von 1974 aus Drostes Brie-
fen, Gedichten und dem Epos “Die Schlacht im Loener Bruch” herausliest, führt zu 
psychoanalytisch inspirierten Deutungen der Texte. Immer wieder verweist Renate 
Böschenstein auf die Anregungen, die sie durch die Schriften Sigmund Freuds erhal-
ten hat. Den Versuch, psychoanalytisches Denken für die literaturwissenschaftliche 
Texthermeneutik zu nutzen, fi ndet man vielfältig in der Germanistik der 1970er Jahre, 
und in der Tat erschließt diese Methode unzählige neue Lektüren gerade solcher lite-
rarischer Texte, die—wie die Werke von Annette von  Droste- Hülshoff—bislang als 
spröde, sperrig oder widersprüchlich galten.
 Der vorliegende Sammelband dokumentiert auf diese Weise zugleich die 
Leistungen und die Grenzen des psychoanalytischen Zugangs zur Literatur, und so 
gesehen schreibt er nebenbei auch ein kleines Stück Wissenschaftsgeschichte. Aus 
heutiger Sicht mögen manche dieser Interpretationen ein wenig krude wirken. Ge-
schult durch die dicht am Text, gleichsam mit den Bewegungen der sprachlichen Sinn-
stiftung argumentierenden Arbeiten der Dekonstruktivisten, ist man heute skeptisch 
geworden gegenüber allzu entschiedenen Entschlüsselungen etwa von bestimmten 
Landschaftsphänomenen als Hinweise auf phallische, also bedrohliche Mütter oder 
kastrierende Väter: zumal dann, wenn nicht nur abstrakte Denkmodelle wie erotische 
Vater- Tochter- Beziehungen verhandelt werden, sondern ganz konkret Annette von 
 Droste- Hülshoffs lebensgeschichtliche Beziehung zu ihren Eltern damit gemeint ist. 
Auf der anderen Seite wird indes erkennbar, und das zeichnet die bemerkenswerte 
Qualität der Böschenstein’schen Interpretationen mit ihrer ganz eigenen Handschrift 
aus, wie viele unerwartete, spannungsreiche, vielschichtige Sinnaspekte sich durch die 
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psychoanalytisch grundierte Lesart aufdecken lassen. Für das Werk der Annette von 
 Droste- Hülshoff hat diese Forschung in den 1970er Jahren etwas geleistet, was erst 
den feministischen Analysen der Dichtung in den 1990er Jahren wieder gelungen ist: 
nämlich die stupende Modernität der  Droste- Texte aufzuweisen. 
 Für den Drosteforscher stellt dieser Sammelband ein wichtiges Archiv dar, und 
dazu trägt das Register mit den erwähnten  Droste- Texten das Seinige bei. Ansonsten 
ist die Kommentierung fast zu sparsam: So wäre zum Beispiel ein Gesamtverzeichnis 
der Schriften von Renate Böschenstein wünschenswert gewesen. 

Universität Münster —Cornelia Blasberg

Humor and Irony in  Nineteenth- Century German Women’s Writing: Studies in 
Prose Fiction, 1840–1900.
By Helen Chambers. Rochester, NY: Camden House, 2007. 256 pages. $75.00.

In this study on humor and irony in selected women’s writing, Helen Chambers ex-
plores the lives and works of nine authors from Germany and Austria, focusing “on 
narrative fi ction as the dominant generic cluster in the realist period” (2). Although 
all of the authors were well- known at the time they wrote, most of them are no longer 
part of the canon. In scope, their works range from social and gender issues caused by 
the patriarchal nature of their societies to the conditions of the poor in urban settings. 
The fi ve chapters are mostly chronologically arranged, and the title of each indicates 
the main point of examination. Necessarily, Chambers had to make selections (of both 
authors and texts) and is able to offer only a “limited, indicative sample” (3). Each 
chapter includes brief introductions to the writers’ lives and works, as well as perti-
nent infl uences that affected their writing and biographies. Importantly for her thesis, 
Chambers also includes any comments or observations about humor that the authors 
themselves made.
 Chambers begins her investigation with a brief historical overview of women 
writers (starting in the tenth century) who produced comedy. She explains that her “ap-
proach is in line with Elaine Showalter’s notion of the female tradition as something 
that exists but—still—needs to be made clearly visible” (2). In the following chapters, 
she then exposes how humor, irony, and satire are used by female authors and juxta-
poses these literary traits and techniques against social norms and male writing. The 
notion that men were viewed as rational and women as emotional still dominated the 
critical reception of women authors throughout much of the nineteenth century, a view 
that clearly imposed limiting (patriarchal) expectations on women and their works and, 
in turn, resulted in such aspects of their writing as humor and irony often being over-
looked. Although Chambers notes that “[b]oth humor and irony are elusive terms” (4), 
she defi nes them loosely, drawing on “three theoretical strands that concern notions of 
incongruity, superiority, and relief or release” (4). 
 Chapter one looks at two aristocratic writers, Annette von  Droste- Hülshoff 
(1797–1848) and Ida Hahn- Hahn (1805–1880). The  Droste- Hülshoff quote at the 
beginning underscores Chambers’s premise in the entire investigation: “Es fehlt mir 
allerdings nicht an einer humoristischen Ader” (13). Here, Chambers refutes the pre-
vailing impression of  Droste- Hülshoff (one of few  nineteenth- century female authors 
included in the canon) as serious and melancholy by looking at various works and 
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identifying the humoristic tendencies. According to Chambers, both she and Hahn-
 Hahn used humor and irony to raise gender awareness (Hahn- Hahn more so), and both 
use “humor to challenge gender norms and assumptions” (46). The second chapter ad-
dresses the  middle- class authors Ottilie Wildermuth (1817–1877) and Helene Böhlau 
(1859–1940), who set their stories in small towns of the early nineteenth century. 
Chambers states that they consciously wrote “against the grain of existing classical 
texts, turning their backs on the wider world to tell stories [. . .] [that call] back to life 
a forgotten world whose values refl ect on the present” (68). In her textual analysis of 
their works, she shows how both intentionally use humor; Wildermuth’s humor is more 
“heuristic and therapeutic,” and Böhlau uses it to test the “limits of freedom” (86).
 The middle chapter is devoted entirely to Marie von Ebner- Eschenbach (1830–
1916): “Satire, Physical Comedy, Irony, and Deeper Meaning.” Also an aristocratic 
writer and a staple of the canon, Ebner- Eschenbach’s texts expose society’s double 
standards; her works are concerned with the breadth of human experience and poten-
tial, “ranging from physical victimhood and abjection to sublime sovereignty” (118), 
and Chambers maintains that humor “together with irony is part of the route to that 
sovereignty” (118).
 Chapter four discusses the works of the Austrian author Ada Christen (1839–
1901) and the German Clara Viebig (1860–1952), both  middle- class, although Chris-
ten’s family was reduced to poverty after her father’s death when she was quite young. 
Her works refl ect her position on the fringes of society, and Viebig’s texts refl ect her 
sympathies with the lower classes “as agents and victims, as feeling and suffering 
products of their environment, whose anguish and excesses have grimly humorous 
sides” (139). Chambers carefully examines how the authors’ humor reveals and un-
derscores their concerns. The last chapter deals with the German  middle- class authors 
Isolde Kurz (1853–1944) and Ricarda Huch (1864–1947), who both experienced 
rather unconventional upbringings. Chambers sums up humor and irony in their works 
as “an expression of an awareness of the incongruous discrepancy between body and 
intellect, between nature and spirit, between the physical and metaphysical” (190). 
 Throughout the study, Chambers discusses how the authors include self- irony 
in many of the works. She also highlights how these female authors write about ado-
lescence and childhood—much more often than male authors do—which is worthy of 
note in that it underscores a daily reality and focus of women’s lives in general. One 
small criticism is that Chambers does not always include enough of a plot outline for 
 lesser- known works; therefore, the reader is not always able to evaluate properly her 
argumentation and conclusion. 
 In summary, this well- researched study, which includes an extensive list 
of “works cited,” is an important step in reevaluating a topic typically ignored in 
 nineteenth- century  German- language literature. Chambers not only draws on current 
critical literature about humor and irony, she also looks at the critical reception of these 
writers when they were writing. She contextualizes them within the framework of their 
patriarchal, but evolving societies, sets them up against contemporary canonical male 
authors, and uses a solid methodological approach to do so.

University of Montana —Elizabeth Ametsbichler 
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Practicing Modernity: Female Creativity in the Weimar Republic.
Edited by Christiane Schönfeld. Würzburg: Königshausen & Neumann, 2006. 353 
pages. €48,00.

With Practicing Modernity, Christiane Schönfeld has collected eighteen essays rep-
resenting women’s multifaceted contributions to culture in the Weimar period that to-
gether seek to redefi ne the creative woman’s place in and her experience of modernity. 
Contributions fall into at least one of the three following categories: a discussion of a 
particular fi eld and several women who contributed to it, an analysis of a career greatly 
affected by the end of the Weimar Republic, or an argument for a renewed consider-
ation of an artist whose work has been forgotten or disregarded. Schönfeld asserts that 
the Weimar Republic, while democratic, capitalist, and secularized, was not quite as 
 avant- garde and liberating as many are prone to think; instead, the creative advances 
of women took place largely within the confi nes of society. 
 The volume examines women working with many different cultural forms, from 
cabaret and fi lmmaking to interior design. Anja Baumhoff’s essay on discrimination 
against women students of the Bauhaus is one of several that argue for the proper rec-
ognition of female fi gures and gender issues that scholars have too readily dismissed. 
Baumhoff asserts that, in spite of the offi cially  gender- neutral policies of the school, 
women were overwhelmingly relegated to “lower” art forms and unfairly forced out. 
While she calls on a great deal of evidence in making her case, much of it has to remain 
anecdotal. Likewise, Ute Seiderer argues that critical assessments of Käthe Kollwitz 
have often paid too much attention to her biography and her supposedly ‘motherly’ 
style; she argues that a more meaningful picture emerges when situating Kollwitz 
within the context of her contemporaries. Seiderer convincingly shows that what has 
been understood as the ‘maternal’ in Kollwitz is more indicative of her attempt to cre-
ate sculpture by allowing emotion to infl uence form. Making a similar argument for 
recontextualization and reassessment, Karin Bruns’s study of writing and aesthetics in 
Thea von Harbou’s fi lms analyzes her manifold contributions outside the shadow cast 
by her famous husbands. In this new light, von Harbou emerges as a woman with many 
skills who could easily adapt to the demands of the nascent fi lm industry. 
 Several contributions pay close attention to careers especially affected by the 
end of Weimar and the rise of the Nazis. Carmel Finnan’s study of Yva’s (Else Ernes-
tine  Neuländer- Simon) career, for example, demonstrates the way in which important 
technical and creative innovations were brought to a brutal end under the Nazi regime. 
Finnan makes a careful argument that even this talented photographer had to suppress 
her feminist leanings in order to participate in the wider artistic sphere, though it might 
have taken on more nuance with increased attention to the distinction between the 
ever- slippery terms “modern” and “avant- garde.” Leni Riefenstahl’s career under the 
Nazis stands in stark contrast. In a persuasive analysis of her work prior to 1933, Jür-
gen Trimborn argues that Riefenstahl’s relatively paltry achievements during Weimar 
belie her claim that her later success was independent of Hitler; her natural talent and 
ambition were only parts of a complex formula for success that required a dictator’s in-
tervention to be complete. Of those women who went into exile, Luisa Afonso Soares 
considers Vicky Baum and Gina Kaus examples of “female creativity on the margins,” 
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demonstrating their mixed success in the United States but common effort to question 
gender roles within the parameters of their political and cultural contexts. 
 This comparative perspective is shared by essays that discuss multiple women 
working in the same fi eld, such as Alan Lareau’s examination of the political and 
creative freedom available in cabaret, the paradigmatic bastion of Weimar popular 
culture. Pointing to the mélange of venues and singers, Lareau makes a convincing 
argument for the scholarly consideration of the complex social critiques staged in these 
performances. The range of ways in which women exploited the period’s creative op-
portunities is the subject of Isabel Capeloa Gil’s study of three dancers, each with a 
different style and level of success, who together made important contributions to the 
development of modern dance. Though her analysis of their individuality is enlighten-
ing, one is left to consider the further implications of her conclusion that they reveal 
“modernity’s ambivalence towards woman, ranging between naturalization, objectifi -
cation and empowerment” (234). Such diversity of expression in dance was matched 
by a desire to give voice to a diversity of experience in literature, as shown in Birgit 
Maier- Katkin’s comparison of Anna Seghers and Irmgard Keun. While Maier- Katkin 
draws important parallels between the two writers in their  middle- class backgrounds 
and penchants for creating characters of signifi cantly lower social standing, the thor-
ough examination of Seghers comes somewhat at the expense of Keun; affording the 
latter equal attention might have underscored the argument that the two writers skill-
fully brought discomfi ting dichotomies to their readers’ attention.
 The diversity of ideologies, backgrounds, and careers of the women discussed 
is a real strength of the volume, resulting at least in part from its other main merit: a 
meaningful acknowledgment that high culture was largely inaccessible to women and 
that their contributions should be recognized in whichever cultural sphere they were 
located, and on its own terms. Despite the wide range the collection covers in exploring 
these issues, it is also very cohesive, with similar themes traced throughout. 
 The work might have benefi ted, however, from a more specifi c focus on the 
“modernity” of the title. While most articles do address the issue, others make only a 
passing reference to the nebulous “Neue Frau / New Woman” or examine women who 
were decidedly not modern, such as Thea von Harbou and Leni Riefenstahl. Yet on the 
whole Practicing Modernity does succeed in introducing the work of new fi gures or 
new perspectives on those already known. The compilation is very much an introduc-
tion, but a highly informative one that has a good chance of stimulating new interest 
in a wide range of women writers and artists whose creativity—both in their art forms 
and their negotiation of social injustices—demands an equal openness and creativity 
in the work of scholars.

University of Pennsylvania —Kathryn Malczyk

Der Unberührbare. Gottfried Benn—Dichter im 20. Jahrhundert.
Von Christian Schärf. Bielefeld: Aisthesis, 2006. 415 Seiten. €27,50.

2006 war ein doppeltes Jubiläumsjahr für alle, die die Literatur der Moderne schät-
zen: der 50. Todestag von Bertolt Brecht und Gottfried Benn, bei Benn noch dazu das 
Jahr seines 120. Geburtstages. Zu Brecht erschienen bemerkenswerter Weise kaum 
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wichtige neue Bücher, zu Benn dagegen gleich mehrere, allen voran Joachim Dycks 
in der Tendenz apologetisches Buch Der Zeitzeuge. Gottfried Benn 1929–1949 und 
Helmut Lethens nicht von allen gepriesenes Der Sound der Väter. Gottfried Benn und 
seine Zeit. Jüngst ist noch der schöne Bildband Gottfried Benn. Sein Leben und Werk 
in Bildern und Texten von Holger Hof dazugekommen, eine wahre Fundgrube bisher 
unbekannter Fotos und anderer biografi scher Details zu Benn.
 Von der breiteren Öffentlichkeit kaum bemerkt, kam zur gleichen Zeit ein im 
strengen Sinne literaturanalytisches und zugleich biografi sch tief schürfendes Werk 
heraus, das, bei Lichte besehen, auch das ertragreichste aller hier genannten Bücher ist: 
Schärfs Studie Der Unberührbare. Am Anfang steht die zutreffende Diagnose, dass 
die bisherige, immerhin mehr als ein halbes Jahrhundert umfassende Benn- Forschung 
weitgehend im Bann der von Benn selbst suggestiv vorgegebenen Begriffe verharrt 
habe—Begriffe, die sich vor allem in des Autors autobiografi schen Schriften von “Epi-
log und lyrisches Ich” bis “Doppelleben” fi nden. Bereits ein Jahrzehnt nach Benns Tod 
waren, so Schärfs Bilanz, “die beiden Seiten des Bennschen Dichterbilds, die Selbst-
deutung des Dichters und die Auslegung dieser Selbstdeutung durch seine Interpreten, 
zu einem Gesamttableau zusammengewachsen” (7). Namen, die diese Behauptung 
belegen? Schärf selbst nennt keine, aber die Annahme liegt nahe, dass er u.a. Dieter 
Wellershoff, Edgar Lohner, Hans Egon Holthusen, Harald Steinhagen und seinen ei-
genen Lehrer Bruno Hillebrand meint.
 Das Zauberwort, mit dem Schärf seinen eigenen Ansatz pointiert, heißt “Bioau-
tografi e.” Es will sagen, dass das Leben eines Individuums sein Schreiben generiere (in 
der Sache natürlich nichts Neues), und in der Umkehrung: dass das schreibende Indivi-
duum nachträglich aus diesem Vorgang eine plausible “Sinngeschichte” webe, zumal 
in seinen autobiografi schen Texten. So—dies eine der Hauptthesen—habe Benn sich 
von Anfang an als Paria, als “Unberührbaren” stilisiert (wofür es in seiner Kindheit 
und Jugend als armer Pfarrerssohn auf ostelbischem Terrain plausible Anhaltspunkte 
gibt, wie schon Jürgen Schröder detailliert gezeigt hat). Desto entschiedener habe er 
sich sodann als Dichter aus eigenem Recht setzen können, jenseits der ‘Berührungen’ 
durch die je gegebenen politischen und gesellschaftlichen Verhältnisse, einschließlich 
der Kollegen Schriftsteller um ihn herum. Als “Alltagssubjekt” sei Benn gleichsam 
durch die Zeitläufte hindurch geglitten, während sein vom “Alltags- Ich” abgesondertes 
“Dichter- Ich” den “exklusiven Raum” der (immer noch) metaphysischen Kunstschöp-
fung besetzt gehalten habe (388). Dieser Perspektive folgend, durchwandert Schärf 
alle “Phasen und Figuren,” “Situationen und Problemstellungen” Benns als “Varianten 
der bioautografi schen Selbstsetzung des Dichters” (17), wobei der Autor dem Dichter 
zu Recht unterstellt, dass ihm immer bewusst gewesen sei, noch “im radikalen Bruch” 
mit der metaphysischen Tradition des Abendlands dieselbe gleichwohl fortzusetzen—
eben, paradoxerweise, als Bruch (14). 
 Freilich, in seinem letzten Kapitel muss Schärf einräumen, dass der Dichter 
in seinen späten Jahren keinen Sinn mehr darin sehen konnte, “diese Absolutheiten 
weiter aufrechtzuerhalten” (387). Aus seinem “Bekenntnis zur radikalen Reduktion 
der existenziellen Erwartungen” erwächst Benns radikal entspannte Parlandolyrik 
des gleichwertigen Nebeneinanders disparater Wirklichkeitspartikel, wie Schärf an 
den beiden späten autobiografi schen Gedichten “1886” und “Teils- teils” sehr schön 
zeigt. Danach lautet sein Fazit: “Der kalte Blick des Artisten verschmilzt mit einer 
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Gefühlswärme, die die notorisch gestellte Frage nach dem Menschen endlich primär 
zur Frage nach den Menschen werden lässt” (396, Hervorhebung von Schärf). In der 
Tat—und diese Einsicht relativiert Schärfs Hauptthese zumindest für einige der späten 
Texte Benns: Der Dichter gibt zeitweise die radikale, für ihn selbst am schwersten 
erträgliche Maxime des “Doppellebens”—hier das mühsam ertragene Alltagsleben, 
dort die hehre metaphysische Artistenexistenz als “Königsweg der Unsterblichkeit” 
(399)—auf, lässt ‘Berührungen’ der beiden Sphären zu, ja, er versöhnt sie sogar in 
dem einen oder anderen späten Gedicht. Und während Schärf diesen Gedichten “ohne 
Kern” in seiner Einleitung eher widerwillig zubilligte, dass sie einen gewissen “Reiz” 
hätten (26), kommt er zum Ende seines Buches zu dem (mir sympathischen) Schluss, 
dass diese Gedichte durch die “Herausnahme des heilsgeschichtlichen Überdruck[s]” 
(26), durch das Aufbrechen des “zementierte[n] Artistentum[s] [. . .] doch einen ganz 
eigenen poetischen Zauber” (401) entfalteten. 
 Kein Zweifel, Schärf ist ein Bewunderer des Bennschen Genius, gleich wel-
cher ‘bioautografi schen’ Phase. Zum Glück hindert ihn das nicht, die Verstrickung 
des Dichters in die nazistische Realpolitik in vollkommener Klarheit zu sehen. Die 
Engführung von Benns kleinbürgerlichen Ressentiments und seiner politischen Verbit-
terung um 1931 / 32 einerseits und seinen eschatologischen, “hyperpolitischen” Illusi-
onen aus dem Geist des Ästhetizismus andererseits mit “Hitlers Blendung” (192), wie 
sie Schärf vorgenommen hat, ist in der Forschung nicht mehr neu (Jürgen Schröder, 
Klaus Theweleit, Rainer Stollmann und Harro Müller sind voraus gegangen), aber sie 
ist scharfsinnig und konsequent aus der Generalthese des Buches heraus entwickelt. 
So sind auch diese Kapitel erhellend.
 Gewiss gibt es auch einiges zu mäkeln an Schärfs Buch: Warum ist er Klaus 
Theweleits monumentalen Benn- Studien und Gottfried Willems detaillierter Unter-
suchung von Benns  Parlando- Gedichten vollständig aus dem Weg gegangen? Warum 
wirft er auf Jürgen Schröders ungemein lehrreiche Analyse zu Benn mit dem Untertitel 
“Poesie und Sozialisation” (1978), die seinem Verfahren eng verwandt ist und der er 
selbst viel verdankt, nur wenige, eher schnöde Seitenblicke? Auch wird man fragen 
dürfen, ob Schärfs Buch nicht etwas schlanker hätte sein können. Auf den mehr als 400 
Seiten begegnen so manche Redundanzen. Schließlich: Ganz ohne Tipp-  und kleine 
 Sprach- Fehler ist auch dieses Buch nicht zu seinen Lesern gekommen. So wird z.B. 
durchgehend Hanspeter Brode das ‘r’ im Nachnamen verweigert. Sei’s drum: Anzu-
kündigen ist ein gut lesbares, streckenweise sogar glänzend geschriebenes Benn- Buch, 
das es verdient hat, nicht nur von einigen wenigen Spezialisten zur Kenntnis genom-
men zu werden, sondern von einer möglichst breiten Leserschaft. Das zentrale Thema 
von Schärfs Benn- Studien, die Frage nach der Selbstkonstruktion und - stilisierung 
des Autors in der Spätmoderne, ist auch im multimedialen literarischen Feld des 
21. Jahrhunderts von großem Interesse. Eben dazu hat Christian Schärf, gemeinsam 
mit Gunter E. Grimm, gerade einen Tagungsband herausgebracht. Er trägt den Titel 
Schriftsteller- Inszenierungen (Bielefeld: Aisthesis, 2008). Man sieht, hier bleibt einer 
seiner Obsession treu. 

Universität Bremen —Wolfgang Emmerich
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Silence and Acts of Memory: A Postwar Discourse on Literature, History, Anna 
Seghers, and Women in the Third Reich.
By Birgit Maier- Katkin. Lewisburg, PA: Bucknell University Press, 2007. 214 pages. 
$45.00.

This book is well researched, lucidly written, and ultimately accomplishes what it sets 
out to do by demonstrating how two of Anna Seghers’s exile texts serve as “socially 
formative documents” that “preserve a voice of the past” (19). The bulk of the work is 
less a resource on Seghers in particular than a comprehensive summary of, and refl ec-
tion on, postwar silence and research into everyday life for women under fascism. In 
the context of such discussions, the fi nal chapter provides solid analysis of the female 
characters in Seghers’s novel The Seventh Cross and novella The Excursion of the 
Dead Girls.
 In the introduction Maier- Katkin outlines her approach of combining 
 socio- historical literary analysis with contemporary discourse about daily life in the 
Nazi era. Seghers is an appropriate author on whom to focus for such a project, given 
that she, as Maier- Katkin notes, “aims to illuminate particular aspects of the past where 
the historical record is incomplete” (18). The fi rst chapter provides informative back-
ground on Seghers and her literary and essayistic writing, albeit while omitting an 
important detail about the origin of the Excursion novella—namely that it was begun 
during Seghers’s recovery from a serious accident in Mexico, a fact that fi nds refl ec-
tion in the story’s dreamlike narration. The second chapter relates the contemporary 
reception of Seghers’s exile works to Louise Rosenblatt’s theory of reading as a trans-
actional,  cross- generational process. This method makes sense and could be enhanced 
further by a consideration of Theory of Mind in line with current developments in 
 literary- cognitive studies; in essence, Maier- Katkin contends that Seghers was antici-
pating and writing for the mind of the postwar reader. The third chapter outlines the 
phenomenon of pervasive silence in West German discourse about the past, while the 
fourth chapter traces the relatively recent emergence of historical inquiry into the daily 
lives of “ordinary” people during the Third Reich, particularly women. This chapter 
serves well as a transition into the fi fth and fi nal chapter, which examines a variety of 
women in two of Seghers’s exile texts in order to “illustrate the power of literature to 
complement the historical record” (88). From Liesel Röder in The Seventh Cross, who 
“draws attention to the living rooms and family lives of Hitler’s Germany” (105), to 
the nurse Ida in Excursion, who exemplifi es “how questionable ethical behavior can 
become routine and ordinary” (137), Maier- Katkin’s readings shed light on Seghers’s 
literary contributions to the Alltagsgeschichte of the Nazi era.
 One question that arises with Maier- Katkin’s approach is why she chooses to 
concentrate only on the West German postwar discussions of the Nazi past, especially 
since Seghers herself resided in East Germany as of 1947. The monograph is not par-
ticularly lengthy (150 pp. excluding the notes); thus it seems that another chapter or 
section addressing the East German perspective on this issue could have been included. 
This criticism aside, the considerable amount of ground that Maier- Katkin does cover 
within a short span is impressive. She makes a strong case for renewed consideration 
of Seghers’s texts, which “can be read again and analyzed with new sociohistorical in-
terests in mind” (87), and reveals her familiarity with literary scholarship on  Seghers as 
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well as with both prominent and  lesser- known pertinent historical references. Maier-
 Katkin’s incorporation of the prolifi c writer’s essays on the function of art in society 
is especially important, demonstrating Seghers’s additional role as a keenly perceptive 
cultural critic. 
 The topic of this book is timely and by no means relevant only for literary 
scholarship, given wide- reaching debates in recent decades on issues of silence, culpa-
bility, and complicity (whether active or passive) of civilian Germans during Hitler’s 
reign. The arguments presented here contribute to a growing understanding of how 
the humanities, in particular literary studies and works of art themselves, can further 
historical inquiry in a way that other types of documentation simply cannot.

Purdue University —Jennifer Marston William

The Rediscovered Writings of Veza Canetti: Out of the Shadows of a Husband.
By Julian Preece. Rochester, NY: Camden House, 2007. xii + 184 pages. $75.00.

This publication of an extensive study on the works and life of Veza Canetti (1897–
1963) is a welcome event, since the recognition of this important writer, who did 
not see most of her works published during her lifetime, has long been overdue. The 
circumstances of her late recognition are carefully explained, and the part her husband 
Elias Canetti played is traced in great detail. The main works by Veza Canetti, Die 
gelbe Strasse (The Yellow Street) 1999, Die Schildkröten (The Turtles) 1999, the play 
Der Oger (The Ogre) 1991, as well as the  lesser- known and recently discovered texts 
are made accessible to students, who will fi nd the plot summaries and the discussion 
of the protagonists in this monograph useful. The strength of the book lies in the inclu-
sion of all known writings by Veza Canetti, since some of them were not found until 
the turn of the millennium. 
 The book takes a biographical and chronological approach to its subject and 
often interprets the works in light of Veza Canetti’s life and the people and places she 
knew. It explains in painstaking detail which aspect of which real person contributed 
to which character. Much archival work went into unearthing unpublished pieces of 
writing and detailed circumstances surrounding texts and writer. Veza Canetti’s career 
as a writer and her writings are discussed most of the time in relation to her husband 
and his work as well as in the light of the tragic life the couple had to live as Jewish 
refugees. Mutual encouragement and competition are outlined. And although Veza is 
said to have her own style, she is shown to be more infl uenced by her husband than the 
other way around. 
 Besides the biographical elements, intertextual references are analyzed in al-
most every text, and it is pointed out that due to the writer’s concern for social justice 
she frequently reacts critically to other works such as Goethe’s or Thomas Mann’s, 
and also to Elias Canetti’s writings. Often, Preece mentions other writers who have 
written before her on the same topics or have used similar details, although sometimes 
the examples he presents are obscure or beside the point. In an underhanded way 
this critical approach makes the writer’s works appear less strong at times, and the 
praise expressed in other instances is somewhat taken back. Such criticism diminishes 
the writer’s innovativeness and revisits a practice critics used in the past to trivialize 
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women writers. Preece is very good, however, at showing subtle,  clear- eyed references 
in Veza Canetti’s work (especially in Die Schildkröten) to fascist and Nazi brutality as 
well as the Jewish response to it.
 One chapter focuses on Veza Canetti’s early writings from 1932–1933. She 
writes on behalf of the lower class in these publications, which mainly appeared in 
the leftist Viennese Arbeiter- Zeitung. The servant (especially the maid) receives her 
central focus, and she even uses the name Veza Magd as a pseudonym. These writ-
ings are marked by social realism, and they are contrasted by Preece appropriately 
with Elias Canetti’s more metaphorical literary approach to the same subject. Another 
chapter deals with the diffi cult times she experienced between 1934 and 1938, when 
she could not publish due to her leftist leanings and her Jewish identity, and a whole 
chapter is dedicated to tracing the various portraits of her husband within her texts. 
Here, the interpretation argues that the real person of Elias Canetti has merged with the 
main characters of many of Veza Canetti’s stories and plays. It appears prudent to be 
cautious about the literary and biographical information such transformations suggest. 
The real- life relationship of the Canettis in an unusual marriage—the wife accepted 
her husband’s many affairs with intimate friends—can best be understood through the 
excellent Elias Canetti biography by Sven Hanuschek (2005), which is recommended 
for a clear representation of this literary couple.
 It seems that Preece’s book could be entitled ‘Keeping Veza in the shadows of 
Elias.’ There are many indications that this book enhances the stature of Elias Canetti 
more than that of Veza Canetti. More than half of the introduction is dedicated to the 
husband’s personal and literary life. Despite the explanation that Elias Canetti did not 
like to be called by his fi rst name, a critical book written in the 21st century on a major 
woman writer could have taken the opportunity to avoid any indication of diminish-
ment which is brought about by Preece’s choice to call Veza by her fi rst name and her 
husband by his last name.
 As helpful as this volume is for getting to know Veza Canetti and her writings, 
a defi nitive study using a more  theory- based approach to analysis that would connect 
the texts to  cutting- edge scholarship is still outstanding.

University of Illinois at Chicago —Helga Kraft

Protest Song in East and West Germany Since the 1960s.
Edited by David Robb. Rochester, NY: Camden House, 2007. 320 pages. $75.00.

This is a somewhat unusual collection as over half the essays (fi ve of nine, plus the in-
troduction) are written by the editor; the other four chapters are written by three guest 
authors, so to speak. The immediate diffi culty of the volume is the lack of an explicit 
defi nition of the title genre of “protest song,” as well as the term “political song,” which 
is actually used more frequently throughout the book. For as used by these authors, 
these terms do not include the satirical song of the political cabaret and the topical 
popular song, or political rock music. The study focuses rather on Liedermacher or 
 singer- songwriters in both German states, with central fi gures such as Franz Josef 
Degenhardt, Hannes Wader, Wolf Biermann, Konstantin Wecker, and the duo Wenzel 
and Mensching. In the two opening chapters, Robb—himself a  singer- songwriter in 
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Belfast, who studied and performed in East Germany in the 1980s—argues that these 
singers grow out of the tradition of political lyrics of the 1848 revolution as well as the 
revolutionary Kampfl ied of Erich Mühsam, Bertolt Brecht, and Hanns Eisler. A third 
chapter, also by Robb, examines strategies of role play in songwriters’ lyrics, ranging 
from dramatic monologues to narratives of historical fi gures of literary tradition such 
as Villon and Heine, as well as ironic clown play. Through this theme of narrative 
identities, this chapter also gives a good overview of the development of the song art 
in the two German states.
 In a more anecdotal style, the next two chapters by Eckard Holler give lively 
insider portrayals of the Burg Waldeck folk music festivals of the 1960s, tracing the 
personalities,  artistic- political concepts and power struggles of the singing scene, and 
the West German Liedermacher culture of the 1970s and 1980s, following the decline 
and transformation of folk music culture. Two case studies follow: Annette Blühdorn 
describes the idiosyncratic poetics of Konstantin Wecker, arguing that despite his in-
dividualism, his music is at heart deeply political, and Peter Thompson recounts the 
career and literary strategies of Wolf Biermann before and after his expulsion from 
East Germany in 1976. Breaking down traditional clichés of GDR singers as either 
conformists or resistors, Robb then gives a more dialectical account of their complex 
and  double- edged relationship to East German state institutions and censors. The clos-
ing chapter, on the “demise” of the political song and the rise of techno as a new model 
of political music after German unifi cation, draws a rather tenuous connection between 
techno music and the Love Parade on the one hand, and to the politics of the Lieder-
macher movement on the other, as Robb attempts to identify an infl uence of Eisler’s 
aesthetics of resistance on the pop  avant- garde. Missing from this study of the “protest 
song” is a solid chapter on political rock music, from the Rock gegen rechts movement 
to political mass concerts such as the 1992 Arsch huh demonstration against racism 
in Cologne, as well as the political protest of Neue deutsche Welle musicians and the 
punk scene.
 The volume is therefore a mix between a monograph and a collection; though 
it offers a chronological overview, it is not wholly cohesive and has some overlapping 
and even outright repetition. The emphasis lies on the lyrics and the political programs 
of the singers, more so than musical and performative aspects. Robb’s study succeeds 
admirably in anchoring the Liedermacher and folk music scenes in the German tradi-
tions of the nineteenth and early twentieth centuries, showing this to be a unique and 
culturally rooted phenomenon, although his emphasis on the “Germanness” of the 
song art means that international infl uences such as Anglo- American bards or French 
chanson singers are downplayed. This is also a conspicuously male history; except for 
passing mention of Fasia and Bettina Wegner, women are virtually invisible here. 
 Thanks to its spirit of youthful rebellion and its knack for bridging the gap 
between the popular and the artistic, this topic will prove of great interest to students. 
However, two features impede the book’s usefulness for undergraduates. Firstly, a ba-
sic knowledge of the Liedermacher scene is assumed and the biographies of individual 
fi gures are spotty, so this study will not offer a good introduction to the material. Sec-
ondly, although the text is in English, the excerpts from lyrics and longer quotations 
are given in German only; given their frequent use of dialect, slang, and topicality, 
this may limit accessibility for non- native speakers. Nonetheless, the text is fi lled with 
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insightful and often provocative lyrics, stories, and cultural debates on the political 
effects of music and literature. 
 Since the mid- nineties, as the political meta- narrative has crumbled and young 
audiences have lost interest in classic Liedermacher, the protest song appears to have 
been supplanted by the ambiguities of a postmodern hedonism caught between subver-
sion and conformity, seen by some as a radical expression of liberation, but for others 
a homogenizing, even fascistic aesthetic. Robb closes with the question whether these 
songwriters who shaped the culture of the sixties and seventies can still provide a 
model or inspiration to future musicians. Preserving and telling their story, and taking 
them seriously as artists, is in itself a considerable service to their work and ideals.

University of  Wisconsin- Oshkosh —Alan Lareau

Theater im Medienzeitalter. Das postdramatische Theater von Elfriede Jelinek 
und Heiner Müller.
Von Dagmar Jaeger. Bielefeld: Aisthesis, 2007. 174 Seiten. €29,80. 

Dagmar Jaeger bietet in ihrer Dissertationsstudie Theater im Medienzeitalter zu den 
Theatertexten von Heiner Müller und Elfriede Jelinek eine hervorragende Darstellung 
postdramatischer Theorie und Praxis, die das Verhältnis von Realität, Fiktion und Vor-
stellungskraft problematisiert. In der weit reichenden Zusammenfassung geschichts-
philosophischer Analysen von Walter Benjamin und dessen Arbeit zur veränderten 
Wahrnehmung im Zeitalter der Medienkultur fi nden sich relevante Ansatzpunkte, wel-
che die Autorin durch eine Diskussion der Beiträge von Jean Baudrillard erweitert und 
geschickt mit detaillierten Analysen des politischen Theaters der beiden Dramatiker 
verbindet.
 Jaeger präsentiert mit diesem Buch ein fundiertes und anregendes Plädoyer für 
ein Genre, das zeitgemäße Fragen zu Rezeptionsgewohnheiten und dem Nachleben des 
Faschismus stellt. In ihrem Einleitungskapitel, “Bestandsaufnahme postfaschistischer 
Gesellschaften,” beschreibt Jaeger die soziohistorischen Hintergründe des postdrama-
tischen Theaters. Sie identifi ziert “die Verdrängung der Geschichte des Terrors des 
deutschen Faschismus” sowie “das Sich- Fremdstellen gegenüber der Wirkungskonti-
nuität der nationalsozialistischen Ideologie” als das, wogegen sich sowohl Müllers als 
auch Jelineks Arbeit stellen. 
 Äußerst anschaulich umreißt Jaeger Konstellationen und Merkmale des post-
dramatischen Theaters. Sie arbeitet heraus, wie die Methoden der Zitatmontage die 
Aufl ösung der dramatischen Figur bedingen. Beides sieht sie als Merkmale, die nach 
den Bedingungen der Bedeutungskonstruktion fragen, welche die Medien mit ihrer 
bildüberfl uteten Wirklichkeitssimulation gerade verdecken möchten. Jaegers These, 
die postdramatischen Refl ektionen über die “Mechanismen der Fiktionalisierungsvor-
gänge, die im Postdrama zur Sprache kommen,” seien “Kritik an der Art der Bedeu-
tungsproduktion der Massenmedien,” zeigt nachhaltig, wie politisches Theater in der 
Postmoderne aussehen kann (8). 
 Für die Autorin besteht der Kern der Arbeit der Dramatiker darin, einen neuen 
Umgang mit der faschistischen Geschichte Deutschlands und Österreichs zu insze-
nieren, der im Dramentext vor allem durch Intertextualität vermittelt wird. Es wird 
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ausführlich erklärt, inwiefern dramentextliche Zitatmontage als Zeitmontage funktio-
niert. Müller und Jelinek, so Jaegers Analyse, schaffen in ihren Theatertexten einen Ort 
des Eingedenkens und wenden sich gegen offi zielle Geschichtsdiskurse, die jegliche 
Verbindungen zur nationalsozialistischen Vergangenheit abwehren wollen. Durch das 
vergegenwärtigte Nebeneinander von “Vergangenheit, Gegenwart und Zukunft wird 
dieser momentane Augenblick zu einem Raum, in dem die Erfahrung der eigenen 
Historizität die Wirklichkeit nicht länger als politisches Abbild erscheinen lässt. Das 
postdramatische Theater als politisches Theater entwickelt daher eine Befähigung mit 
dem Umgang des standardisierten Abbilds” (17). 
 Jaegers zweites Kapitel, “Postmoderne Medienlandschaft,” ist besonders lesens-
wert. Die Autorin bietet Überlegungen zu den durch Massenmedien veränderten Wahr-
nehmungsmustern, die den Faschismus transportieren. Der analytische Fokus richtet 
sich hierbei vorrangig auf die Methoden, mit denen die Konstruktion von Bedeutung, 
Geschichte und Subjektivität sichtbar gemacht wird. Jaeger zeigt in dieser aufmerk-
samen Studie, wie der postdramatische Text dem Autor die Position des alleinigen 
Sinnstifters durch die Verschiebung der Ichreferenz und Diskursinstanz verwehrt. 
 Das abschließende Kapitel, “Das postdramatische Theater,” bietet durch Jaegers 
anschauliche Abhandlungen eine handfeste Annäherung an eine Poetik des zeitge-
nössischen Theaters. Die hier dargelegte Kritik an den Wahrnehmungsmustern, die 
den Transfer ideologischer Inhalte erleichtern, ist politisch höchst relevant und zeitge-
mäß. Das zeitgenössische Theater, so Jaeger, “durchkreuzt die durch Massenmedien 
evozierte Tendenz der sofortigen Umsetzung visueller sowie akustischer Bilder und 
diskursiv vorgegebener Klassifi kationen” (163). Die Rolle des Rezipienten verändert 
sich: sich seiner Sinn gebenden Instanz bewusst werdend, wird ihm der Umgang mit 
dem Gedächtnisraum des “Vergangenen, Vergessenen und Verdrängten” ermöglicht, 
den ihm das postdramatische Theater eröffnet (163). 
 Jaegers Interesse an einem “Gegenmodell zur Wahrnehmungspraxis und - ästhetik 
der Gegenwart” regt an zu einer Erweiterung der Begriffl ichkeit des postdramatischen 
Theaters (163). Darüber hinaus umreißt diese Studie in ganz übersichtlicher Weise 
einen Fragenkomplex—zum Umgang mit der faschistischen Vergangenheit sowie zu 
strukturellen und inhaltlichen Methoden wie beispielsweise der Intertextualität—, mit 
dem derzeit die deutschsprachige Romanliteratur des späten 20. Jahrhunderts gelesen 
wird. Im Fazit lässt sich somit sagen, dass diese Studie eine wichtige Bereicherung 
für das Forschungsfeld des Theaters wie auch der postmodernen deutschsprachigen 
Literatur ist. 

The University of Memphis —Heike Polster

Schreibgebärden. Zur Poetik und Sprache bei Thomas Bernhard, Peter Handke 
und Botho Strauß. 
Von Christoph Kappes. Würzburg: Königshausen & Neumann, 2006. 251 Seiten. 
€29,80.

Schreibgebärden hat Christoph Kappes die Buchversion seiner in Berlin vorgelegten 
Dissertation Zur Poetik und Sprache bei Thomas Bernhard, Peter Handke und Botho 
Strauß überschrieben. Das Schlagwort bringt die Grundfragestellung des Buches auf 
den Punkt; denn es umfasst zwei sich diametral entgegengesetzte Deutungsweisen 
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desselben Vorgangs. Mit Schreibgebärden sind einerseits Schreibakte gemeint, also 
Produktionen von Sinn; andererseits aber, nämlich dann, wenn die verfassten Texte 
ihren eigenen Sinn dementieren, können sie auch nur eine körperliche Bewegung be-
zeichnen: eine Form des Schweigens. Nun kann dieses Schweigen selbst durchaus be-
redt sein. Dies ist dann der Fall, wenn die Schreibbewegung selbst als Sichtbarmachen 
des Unsagbaren gelesen wird. Verstanden als Gebärde im Sinne Helmuth Plessners 
kann sie einen “Zugang zu Tatsachen [eröffnen], die sprachlich nicht zu beantworten 
und nicht zu bewältigen sind” (16). Notwendig wird dieses selbstrefl exive Double aus 
Sinnproduktion und Unsagbarkeit nicht mehr als Spiel romantischer Ironie (vgl. 14), 
sondern als möglicher Zugang zum Unfassbaren, Nicht- zu- Bewältigenden: dem “Tre-
mendum des Holocaust” (Botho Strauß). Nirgendwo wird die schon früh konstatierte 
Glaubwürdigkeits-  und Repräsentationskrise von Sprache bzw. von Literatur evidenter 
als vor der historischen Realität der Shoah. Doch welche Schlussfolgerungen lassen 
sich aus dieser Krise ziehen?
 Kappes stellt die Frage, ob sich eine politisch engagierte Literatur—etwa im 
Gegensatz zu Filmen wie Oliver Hirschbiegels “Der Untergang” oder dem Berliner 
 Holocaust- Mahnmal—des Versagens der künstlerischen Mittel bei der Schilderung 
und Repräsentation von Auschwitz von vornherein bewusst sein müsse. Als Konse-
quenz daraus wäre die Grenze zum Unsagbaren, an der sich eine sprachskeptische 
literarische Moderne schon seit Mallarmés Ablösung des Zeichens vom Referenten 
abarbeitet, das eigentliche poetische Feld einer politisch engagierten Literatur. Dies 
würde bedeuten, dass eine adäquate “Vergegenwärtigung” des Schreckens nur aus der 
“Differenz zu vergangenen und abwesenden Tatsachen” möglich (15) sei. Auch auf die 
Gefahr von Eskapismus und einer l’art pour l’art hin müsse die historische Realität von 
Auschwitz stets als das Andere einer einzufordernden semiotischen Negativität von 
Gegenwartsliteratur gesehen werden. 
 Dass Kappes Belege für diese (im Grunde genommen Adorno’sche) These ge-
rade in Romanen der 1980er Jahre fi ndet, namentlich in Thomas Bernhards Auslö-
schung (1986), in Botho Strauß’ Der junge Mann (1984) und in Peter Handkes Die 
Wiederholung (1986), kann kaum überraschen. Wie kaum ein anderes steht das vor-
letzte Jahrzehnt des 20. Jahrhunderts für eine literarische Neuorientierung, die durch 
das so genannte Ende der Ideologien erzwungen wurde. In der Literaturgeschichte 
wird deshalb häufi g von der “Neuen Subjektivität” in den 80er Jahren gesprochen, 
für die Kappes die von ihm untersuchten Romane Bernhards, Handkes und Strauß’ 
als Hauptvertreter ausmacht. Charakteristisch für diese Strömung sei eine “neue sub-
jektgeschichtliche Intensität der NS- Vergegenwärtigung” (Klaus Briegleb), die man 
auch als Reaktion auf die (von den Mitscherlichs in ihrem frühen Essay Über die 
Unfähigkeit zu trauern 1964 ausgemachte) “Ich- Verarmung” bei der Auseinander-
setzung mit der NS- Historie verstehen kann. Sichtbar werde dies in der Opposition 
zu einem öffentlichen Diskurs, in dem der Einzelne die Verantwortung für die his-
torischen Ereignisse in allgemein sanktionierte Sprachformeln überführen und damit 
vergessen könne (vgl. 49). Gegen die Phrasenhaftigkeit der öffentlichen Begegnung 
mit der Geschichte setzen die drei Autoren ein äußerstes Misstrauen in die Sprache, 
das sich stets über die Refl exion über die NS- Zeit begründet. Besonders explizit wird 
diese Konstellation in Thomas Bernhards Auslöschung. Der Roman stellt das paradoxe 
Unterfangen des (fi ktiven) Autors Franz- Josef Murau dar, die eigene nationalsozialis-
tisch belastete Familiengeschichte auszulöschen, indem sie niedergeschrieben wird. 
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Für Bernhard mündet das dokumentarische Aufschreiben der Historie zwangsläufi g in 
einen Prozess der Verfälschung und Unkenntlichmachung von Realität. In Peter Hand-
kes Die Wiederholung wird die Reise des Protagonisten Filip Kobal nach Slowenien 
zu einer Begegnung mit einer “anderen Landschaft,” in der es einen sinnvollen “Zu-
sammenhang” geben kann (vgl. 234). Doch die Schönheit der slowenischen Szenerien, 
in denen der Erzähler sich als der “heimliche König” empfi ndet, wird kontrastiert mit 
der wiederkehrenden Erinnerung an das NS- Regime, die denselben Erzähler zu einem 
“stammelnden Zwangsarbeiter” macht, aus dem kein brauchbarer Satz herauskommen 
will. Auch der dritte Roman, den Kappes untersucht, bezieht seine Spannung aus der 
Hoffnung—wie es in Der junge Mann heißt—, einen “abgeschiedenen Ton,” eine 
Sprache, die “niemandem in den Ohren liegt,” zu fi nden. Botho Strauß’ Roman be-
ginnt als realistische Erzählung der Geschichte des jungen Leon Pracht, der sich gegen 
den Willen des Vaters für eine Karriere als Theaterregisseur entscheidet. Bald löst sich 
das Erzählgeschehen jedoch in eine Gleichzeitigkeit aus Allegorien und Initiationsge-
schichten auf, in denen sich die Opposition von Kunst und Realität auf der einen, die 
Stellung des Subjekts zu einer Gesellschaft, die sich “vom Tod ihres größten Frevlers 
[also Hitler] ernährt,” auf der anderen Seite refl ektiert.
 In seiner gegenüberstellenden Lektüre der drei Romane, die er nach den Ka-
tegorien Sprachkritik, Performanz, Kontradiktion und Differenz ordnet, unternimmt 
Kappes nun eine sprachliche Detailanalyse, die das Ziel hat, die semiotischen Span-
nungen von Konkretem und Übertragenem, subjektivem Affekt und objektiver Ratio, 
unfassbar Singulärem und vorgefasster Weltanschauung in ihrer Rückbindung an die 
Körperlichkeit als Spur des Realen nachzuweisen. Bei Thomas Bernhard, dem selbst 
ernannten “Geschichtenzerstörer,” macht Kappes eine körper(lich- )sprachliche Poetik 
der “Luftgebärde” aus, “die zur Sprache bringt, Sinn stiftet und im nächsten Atemzug 
revidiert, zurücknimmt” (227). Demgegenüber werde Handkes Poetologie, die sich 
ebenfalls gegen die Behaglichkeit der Geschichten zur Wehr setze (32), enggeführt 
auf die Metapher von der anderen Landschaft, verstanden als sinnlich wahrgenom-
mene Wirklichkeit, die mit der begriffl ichen Konstruktion von Wirklichkeit in eine 
widersprüchliche Beziehung gebracht werden soll. Bei Strauß schließlich ist es “die 
Metapher vom Begehren nach dem entschwundenen Leib, zu fassen als Suche nach 
dem im Zeichen Abwesenden und zu ihm differenten Bezeichneten, als Rebellion in-
nerhalb und gegen die Geschlossenheit der Repräsentation” (228).
 Diese Schlussfolgerungen, die Kappes aus seiner kenntnisreichen, immer wieder 
den Blick auf das Gesamtwerk der Autoren richtenden Interpretation gewinnt, verblei-
ben jedoch im Ästhetischen und Sprachanalytischen—und damit ist auch ein Defi zit 
von Kappes’ Buch bezeichnet. Denn die sprachliche Dimension, wenn auch nicht mit 
dem manchmal etwas konstruiert wirkenden Bezug auf die Körperlichkeit als Reali-
tätsspur, ist für die Texte von Bernhard, Handke und Strauß bereits gut erforscht. So 
wurden z.B. für die von Kappes erneut aufgeworfene Problematik der Wiederholung 
zu Bernhard (Oliver Jahraus) und Handke (Klaus Bonn) schon vor einem Jahrzehnt 
ausführliche Monographien publiziert. 
 Leider werden bei Kappes auch die Unterschiede in den poetologischen Kon-
zepten nicht ausreichend herausgearbeitet. Dies ist wohl einer methodischen Veren-
gung der Fragestellung geschuldet, die vor allem die epistemologischen Probleme 
zu wenig ins Blickfeld nimmt. Dabei werden gerade diese zurzeit besonders intensiv 
diskutiert (vgl. z.B. R. Koselleck in Zeitschrift für Ideengeschichte I.3 [2007]). Zu nen-
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nen ist hier vor allem das für alle drei Autoren zentrale Problem der theoretischen Er-
fassbarkeit von Wirklichkeit, nicht zuletzt von historischer Wirklichkeit. Man könnte 
nämlich sagen, dass die in den von Kappes untersuchten Romanen konstatierte semi-
otische Negativität eine wissenschaftstheoretische Entsprechung hat. Es ist dies die 
durch den “linguistic turn” eingeleitete Einsicht in die semiotische (und rhetorische) 
Konstruiertheit von Wissensordnungen und das Wissen um die Eigengesetzlichkeit 
von Diskursen und Symbolsystemen. Für das Reale bleibt in diesen modernen Theo-
riekonzepten kein Platz mehr. Und so wäre nicht historischer Eskapismus, sondern die 
epistemische “Realitätsblindheit” (A. Koschorke) ein brisantes Problem, das sich aus 
Kappes Fragestellung ergibt. Ob diese hochkomplexe wissenschaftstheoretische Rea-
litätsblindheit zumindest bei Handke und Strauß auch in eine politische Realitätsferne 
mündet, kann hier nicht diskutiert werden. Man kann in jedem Fall darüber streiten, 
ob eine politisch engagierte Literatur in zentralen Texten wie dem Anschwellenden 
Bocksgesang nur “(provokative) Fragen” stellt, aber “keine neue Politik” formuliert, 
wie Kappes es behauptet (238). Peter Handke ist in seiner zweifelhaften Rolle als 
Verteidiger Serbiens jedenfalls dieses Jahr wieder in die Schlagzeilen geraten (vgl. 
SZ vom 23.1.2008), weil er im serbischen Präsidentschaftswahlkampf 2008 für den 
Nationalisten Tomislav Nikolic offen Partei ergriff. 

Universität Konstanz —Jochen Bedenk

Verschiebebahnhöfe der Erinnerung. Zum Werk W.G. Sebalds.
Herausgegeben von Ingo Wintermeyer und Sigurd Martin. Würzburg: Königshausen 
& Neumann, 2007. 185 Seiten. €29,80.

Sechs Jahre nach seinem Unfalltod gehört W.G. Sebald diesseits und jenseits des At-
lantiks weiter zu den populärsten deutschsprachigen Gegenwartsautoren. Insbesondere 
die germanistische und komparatistische Literaturwissenschaft wird nicht müde, sich 
mit seinem Werk zu beschäftigen. Seit der Veröffentlichung der ersten (2003 und 2004 
erschienenen)  Sebald- Monographien von Marc McCulloh und Anne Fuchs, dem 2003 
veröffentlichten Text+Kritik- Band zu Sebald sowie dem Sebald Companion von Jo-
nathan Long und Anne Whitehead (2004) sind neben zahllosen Aufsätzen eine ganze 
Reihe selbstständiger Publikationen sowie von Tagungsbänden zu Sebald erschienen. 
[Anm. d. Hrsg.: Siehe auch Lynn Wolff, “‘Das metaphysische Unterfutter der Reali-
tät’: Recent Publications and Trends in Sebald Research,” Monatshefte 99.1, 78–101.] 
Ebenso sind zahlreiche Doktorarbeiten zu Sebald im Entstehen begriffen. 
 Woher rührt die Popularität dieses Autors gerade unter literaturwissenschaftlich 
geschulten Lesern? Nicht zuletzt wohl daher, dass Sebald selbst ein literaturwissen-
schaftlich geschulter Schriftsteller war. Sebalds Erzähltexte durchzieht ein reichhal-
tiges Substrat intertextueller Anspielungen auf genau dieselben  literatur-  und kul-
turtheoretischen Diskurse, die auch seine professionellen Leser rezipiert haben: die 
Psychoanalyse Sigmund Freuds, die Gedächtnistheorie von Halbwachs und Benjamin, 
Michel Foucaults Kritik der Macht und die Theorien der Fotografi e von Kracauer 
und Benjamin bis Barthes und Sontag. Ein zweiter Grund für die Attraktivität von 
Sebalds Werk liegt in den Themen, die er behandelt: der Holocaust und das Ende der 
 deutsch- jüdischen Kultur sowie die kollektiven Schwierigkeiten mit der Erinnerung an 
diese Zeit. Diese Themen haben Sebald gerade für ein US- amerikanisches Lesepubli-
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kum sehr attraktiv gemacht; bekanntlich sind besonders diejenigen deutschen Autoren 
auf dem amerikanischen (und auch auf dem britischen) Markt erfolgreich, die sich mit 
der NS- Zeit auseinandersetzen—man denke etwa an Bernhard Schlinks Vorleser.
 Der jüngste Aufsatzband zu W.G. Sebald von Ingo Wintermeyer und Sigurd 
Martin bedient diese Interessen bereits durch den Titel Verschiebebahnhöfe der Erin-
nerung und macht die in diesem Begriff angelegte  Holocaust- Referenz—in offensicht-
licher Anspielung auf W.G. Sebalds Gebrauch von Fotografi en—auch durch die Titel-
abbildung deutlich. Die Fotografi e, die im Abbildungsverzeichnis nicht nachgewiesen 
wird, zeigt nämlich eine Schienenweiche, die wohl als interikonische Referenz auf die 
berühmte Weiche vor der Selektionsrampe von  Auschwitz- Birkenau zu verstehen ist. 
 In ihrem Vorwort (7–10) beziehen sich die Herausgeber Sigurd Martin und Ingo 
Wintermeyer auf die gedächtnispolitische Theorie der Erinnerungsorte bzw. –räume 
von Pierre Nora und Aleida Assmann und stellen fest, dass bei Sebald insbesondere die 
Bahnhöfe als Orte dienen, die Erinnerungsspuren tragen und die als “Knotenpunkte 
einer mythischen Gedächtnislandschaft” dienen (7). Gleichzeitig sei der Bahnhof bei 
Sebald ein “Ort, an dem im Zuge von Krieg, Vergessen und Verdrängung das vorgän-
gige Gedächtnis durch Überschreibung, Überbauung ausgelöscht wurde” (ebd.). Das 
stimmt nicht ganz: Die Toten von Bedlam geistern in Austerlitz weiter durch die Lon-
doner Liverpool Street Station, und ihre Skelette treten bei Umbauarbeiten zu Tage. 
 Der Band Verschiebebahnhöfe der Erinnerung ist im weiteren Verlauf nicht 
thematisch gegliedert, sondern die neun Beiträge wurden alphabetisch nach den Ver-
fassernamen geordnet. Anders als der Titel suggeriert, steht dabei nicht allein Sebalds 
Poetik der Erinnerung im Mittelpunkt, sondern die Beiträge behandeln vielfältige The-
men. Das ist zunächst einmal lobenswert, weil die Erinnerung bei Sebald langsam ein 
abgegrastes Feld ist: sie stand in den letzten Jahren bereits im Fokus der  Sebald- Bände 
von Michael Niehaus / Claudia Öhlschläger, Scott Denham / Mark McCulloh und Ruth 
Vogel- Klein sowie der  Sebald- Monographie von Anne Fuchs und mehrerer Beiträge 
des Sebald Companion von Long und Whitehead. Bereits der erste Beitrag von Sara 
Friedrichsmeyer (11–26) zeigt jedoch, dass sich bei Sebald auch jenseits des Erin-
nerungsthemas neue, erfolgversprechende Ansätze fi nden lassen. Friedrichsmeyer 
befasst sich hier mit der Rolle von “nichtmenschlichen Tieren” (11) bei Sebald, ein 
Thema, das bisher selten angesprochen wurde, das aber in jüngster Zeit auch von Eric 
Santner behandelt worden ist. Bei Sebald steht die Darstellung von Tieren, darauf 
weist Friedrichsmeyer zu Recht hin, immer im Zusammenhang mit der menschlichen, 
insbesondere industriellen Ausbeutung aller Lebensbereiche; sie dient folglich einer 
“weit angelegte[n] Kritik des Rationalismus wie auch der Instrumentalisierung der 
Vernunft” (12). Problematisch ist, dass Friedrichsmeyer die von ihr hauptsächlich 
analysierten Ringe des Saturn über weite Passagen als direkte Aussagen Sebalds zu 
“animal rights” und “speciesism” behandelt, ohne auf die besondere ästhetische und 
narrative Vermittlungsstruktur des Textes einzugehen. Ärgerlich ist die dilettantische 
Übersetzung des Aufsatzes durch Erhard Friedrichsmeyer, die von sprachlichen Un-
genauigkeiten, stilistischen und Zeichensetzungsfehlern nur so strotzt. Eine Korrektur 
durch die Herausgeber scheint nicht erfolgt zu sein.
 Der folgende Beitrag von Andrea Gnam (27–47) ist den Medien Film und Fo-
tografi e in Die Ausgewanderten und Austerlitz gewidmet. Zu diesem Thema ist schon 
viel geschrieben worden; Gnam schafft es dennoch, Neues hinzuzufügen, denn sie 
schaut die von Sebald genannten Filme ebenso genau an wie die fotografi schen Ab-
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bildungen in seinen Texten. So kann sie nachweisen, dass die Überblendung unter-
schiedlicher Filmszenen aus Dr. Mabuse—Der Spieler in Sebalds Erzählung “Ambros 
Adelwarth” mit weiteren intertextuellen und textinternen Anspielungen beim Leser 
eine Verwirrung in Bezug auf die unterschiedlichen Diskursebenen auslöst, die der 
psychotischen Krise Cosmo Salomons entspricht (35). Ähnlich erhellt sich die Bedeu-
tung der Fotografi en in Austerlitz, so Gnam, erst dann, wenn der Leser sie nicht als Do-
kumente oder Beweise betrachtet, sondern über motivische und bildkompositorische 
Ähnlichkeitsrelationen zueinander in Beziehung setzt. Es ergibt sich dann nämlich ein 
Gefl echt aus paarweisen Spiegelungen, die ungefähr um die Achse der Romanmitte 
herum angesiedelt sind: jeweils eine Abbildung im zweiten Romanteil stellt das Spie-
gelbild einer Fotografi e der ersten Romanhälfte dar (vgl. die Abbildungen in Gnams 
Aufsatz, 44–47).
 Ebenfalls dem Bild- Text- Verhältnis gewidmet ist der Beitrag von Thomas von 
Steinaecker, der sich mit dem Grau auf Sebalds Abbildungen befasst und damit einen 
neuen Aspekt der Bild- Text- Forschung zu Sebald erschließt (119–135). Das “Motiv 
der Entfärbung” (125) konstatiert von Steinaecker nicht nur auf Sebalds trüben, un-
scharfen Fotografi en, sondern auch in den Beschreibungen des Erzählers. Von Stein-
aecker kommt deshalb zu dem Ergebnis, dass Sebalds Grau Teil einer expliziten Dar-
stellungsstrategie ist, und nicht etwa den Produktionsbedingungen der Anderen Bib-
liothek geschuldet, wie teilweise behauptet wurde. Von Steinaecker stellt Sebalds 
unscharfe Bilder in einen Zusammenhang mit der in mehreren Texten thematisierten 
Sehschwäche oder Sehkrankheit der Figuren (127) und erkennt in den Fotografi en eine 
“performativ umgesetzte Sehstörung des Textes” (128). Auf die Erkenntnis der Ver-
gangenheit bezogen heißt das, dass “bei Sebald angesichts der Probleme der Reprä-
sentation, die sich exemplarisch an der schwarzweißen und grauen Welt auf den Fotos 
zeigen, jede Möglichkeit einer aus den Speichermedien der Geschichte zu ziehenden 
Erkenntnis nur schwerlich möglich” ist (129).
 Mit dem im Bandtitel angekündigten Erinnerungsthema befasst sich  neben dem 
Beitrag von Wintermeyer (137–161) vor allem Sigurd Martins Aufsatz (81–103) über 
das “Spiel mit Ähnlichkeiten und deren Entstellungen” (82)—der Begriff der ent-
stellten Ähnlichkeit verweist auf die zahlreichen  Benjamin- Referenzen bei Sebald, 
denen bereits verschiedentlich nachgegangen wurde (u.a. von Anne Fuchs). Leider be-
rücksichtigt Martin die Arbeiten von Fuchs ebensowenig wie die bereits vorliegenden 
Forschungsergebnisse zu Sebalds Architekturdiskurs (Russell Kilbourns Beitrag von 
2004 im Sebald Companion von Long und Whitehead; Silke  Arnold- de Simines “Re-
membering the Future,” in C. Emden / C. Keen / D. Midgley: Imagining the City, Vol. I: 
The Art of Urban Living, Oxford u.a., 2006) sowie speziell zur  Ruinen- Ästhetik 
(Simon Wards Beitrag, gleichfalls im Sebald Companion, 2004). Auch das von Martin 
aufgegriffene Thema der Eigennamen bei Sebald und die Bedeutung des Buchstaben 
A am Namensanfang wurden bereits in der Forschung behandelt (Iris Denneler, Von 
Namen und Dingen. Erkundungen zur Rolle des Ich in der Literatur am Beispiel von 
Ingeborg Bachmann, Peter Bichsel, Max Frisch, Gottfried Keller, Heinrich von Kleist, 
Arthur Schnitzler, Frank Wedekind, Vladimir Nabokov und W.G. Sebald. Würzburg, 
2001; sowie dieselbe, “Am Anfang A. Spuren und Familienähnlichkeiten in W.G. 
Sebalds Werk,” in W.G. Sebald: Mémoire. Transferts. Images. / Erinnerung. Übertra-
gungen. Bilder, Hrsg. Ruth Vogel- Klein, 2005). Wenn auch einige dieser Beiträge 
zu nah an der Fertigstellung des Bandes erschienen sein mögen, um noch zur Kennt-
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nis genommen zu werden, so hätte man sich doch gewünscht, wenigstens die älteren 
Forschungsarbeiten berücksichtigt zu sehen, die teilweise seit vier Jahren vorliegen. 
Einer der Gründe für die fehlende Berücksichtigung des Forschungs standes, die nicht 
nur den Beitrag von Sigurd Martin betrifft, mag darin liegen, dass die Mehrzahl der 
Aufsätze aus der Feder von  Sebald- Neulingen stammt, die sich offenbar (noch) nicht 
in die  Sebald- Forschung eingelesen haben. 
 Zwar kann der Blick von außen, wie man an Friedrichsmeyers Beitrag sieht, der 
 Sebald- Forschung durchaus neue und erfolgversprechende Themen und Aspekte er-
schließen. Doch besteht eine Gefahr darin, dass die immer gleichen Themen, eben die 
ins Auge springende Erinnerung und der Holocaust, ständig von neuem aufgegriffen 
werden, ohne auch zu neuen Ergebnissen zu führen. Dazu trägt bei, dass die Beiträge 
in Verschiebebahnhöfe der Erinnerung oft auf das Gesamtwerk Sebalds ausgerichtet 
sind oder versuchen, die Schreibweise Sebalds als Ganze zu erfassen, statt zwischen 
den sehr unterschiedlichen Themen seiner Bücher zu unterscheiden. Auch werden an 
verschiedenen Stellen klischierte Topoi der  Sebald- Hagiographie wiederholt, z.B. die 
Behauptung, Sebald sei “exiliert” gewesen (93), die die eklatanten Differenzen zwi-
schen dem freiwillig im europäischen Ausland forschenden Literaturwissenschaftler 
Sebald und seinen durch Krieg und Holocaust heimatlos gewordenen Figuren ver-
wischt. Zudem führen die Fixierung auf den Autor und seinen Stil (u.a. bei Jeziorkow-
ski und Martin) und die daraus resultierende fehlende Trennung zwischen dem Autor 
und seinen Erzählern bisweilen zu der befremdlichen Frage nach einem “Anliegen” 
Sebalds, die in Bezug auf fi ktionale Erzähltexte so eigentlich nicht gestellt werden 
kann (87). Dass Sebald selbst gerne die Grenzen zwischen Autor und Erzähler, zwi-
schen Dokumentation und Fiktion verwischt hat, bedeutet nicht, dass die Literaturwis-
senschaft seine Selbststilisierungen unkritisch wiederholen muss. Im Gegenteil sollten 
wir—und das hat die bisherige  Sebald- Forschung auch größtenteils getan—sorgfältig 
zwischen dem Autor und seinem Text, zwischen Realität und Stilisierung unterschei-
den und danach fragen, welchen Effekt diese planvollen Grenzüberschreitungen haben, 
die teilweise ethisch höchst problematisch sind (vgl. hierzu die bereits erwähnte Mo-
nografi e von Fuchs 2004). 
 Doch sollte meine Kritik nicht zu pauschal verstanden werden, denn die Ar-
beiten in Verschiebebahnhöfe der Erinnerung sind von sehr unterschiedlicher Quali-
tät und Machart. Die im engeren Sinne literaturwissenschaftlichen Aufsätze werden 
ergänzt durch essayistischere Beiträge von Carol Jacobs, bereits 2004 auf Englisch 
erschienen (49–67), sowie von Klaus Jeziorkowski (69–80); auch fi nden sich neben 
Beiträgen von  Sebald- Neulingen durchaus Aufsätze erfahrener  Sebald- Forscher, etwa 
von Claudia Öhlschläger (105–118). Dieser Beitrag ist besonders interessant und ge-
winnbringend, weil die vieldiskutierte Frage nach dem Realitätssubstrat in Sebalds 
Texten auf der Basis der antiken  Mimesis- Theorie neu gestellt wird. Öhlschläger ver-
ortet Sebald mitten in einem das zwanzigste Jahrhundert durchziehenden Widerspruch 
von Krise der Wirklichkeit auf der einen, Sehnsucht nach neuer Wirklichkeit auf der 
anderen Seite. Sebald, so Öhlschlägers These, löst dieses Paradox durch Rekursion auf 
Stendhals Denkfi gur der “Kristallisation” auf, die Sebald “für grundsätzliche Refl exi-
onen über das Verhältnis von schriftstellerischer Produktivität und Wirklichkeitstreue 
nutzbar” mache (107). Aus Stendhals Figur entwickle Sebald ein “Modell poetischer 
Selbstrefl exion [. . .], das gerade die Abweichung von der Natur zum realistischen 
Prinzip erhebt” (111). Wie Öhlschläger auch anhand der Abbildungen in Sebalds Werk 
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nachweisen kann, wird dabei nicht die Darstellung “nach der Natur,” sondern werden 
“die Spuren ihrer Zerstörung [. . .] zur Grundlage neuer Wirklichkeitsentwürfe” (114). 
Text wie Bildmaterial dienen letztlich der “Veranschaulichung von Differenz; einer 
Differenz, die gebraucht wird, um das Fremde im Eigenen zur Darstellung zu bringen” 
(117).
 Einen neuen und wichtigen Aspekt in Sebalds Werk bearbeitet schließlich auch 
Matthias Zucchi: die vielfach konstatierte, doch bisher nicht systematisch untersuchte 
Kunstsprache W.G. Sebalds (163–181). Zucchi konstatiert sprachliche Abweichun-
gen von der Normalverwendung in sieben Bereichen: Neologismen, orthographische 
Abweichungen, veraltete Formen, grammatikalisch- syntaktische Eigenheiten, seman-
tische Eigenheiten, oberdeutsche Formen bzw. Austriazismen sowie die unkonventio-
nelle Verwendung von Fremd-  und Lehnwörtern. Zucchi kann nachweisen, dass Sebald 
solche Abweichungen von der Normalsprachverwendung planvoll einsetzt und instru-
mentalisiert, indem er etwa je nach Kontext veraltete (Schwindel. Gefühle.; Austerlitz) 
oder neuere (Die Ausgewanderten) Rechtschreibung verwendet. Insbesondere die syn-
taktischen Eigenheiten Sebalds werden auch dadurch semantisiert, dass sie sprachliche 
Eigenheiten Franz Kafkas zitieren. Damit verweist Sebald auch  sprachlich- stilistisch 
auf die “von den Nazis vernichtete[ ] jüdische[ ] Kultur und Sprache Mitteleuropas” 
(173). “Die sprachliche Form selbst,” so Zucchis plausibles Fazit, “entfaltet die Ku-
lissen für die Lebensläufe seiner [d.h. Sebalds] Personen und wird folglich ein fester 
Bestandteil des [. . .] intertextuellen Verfahrens” (180). 

Universität Leipzig —Silke Horstkotte

W.G. Sebald and the Writing of History.
Edited by Anne Fuchs and J.J. Long. Würzburg: Königshausen & Neumann, 2007. 
223 pages. €29,80.

History, both in thematic presentation and in theoretical questioning, was an essen-
tial concern for  German- language author W.G. Sebald and has emerged as a point of 
crystallization in the vast array of scholarship on Sebald. The volume under review 
offers the latest manifestation of this historical focus. The collection of eleven articles, 
to which many well- known players in the fi eld of Sebald research have contributed, 
continues ongoing discussions but also shows how environmental, economic, and po-
litical issues relate to history in Sebald’s works. What helps set this current volume 
apart is Long’s valuable bibliographical essay, in which he considers over one hundred 
individual works (articles and books) by some eighty scholars written over the past 
fi fteen years. While indicating the breadth of Sebald scholarship and providing an 
orientation among the main areas of research, Long reviews primarily research of the 
last fi ve years and refrains from explicitly evaluating each individual contribution. Yet 
the selection itself provides an implicit judgment; Long highlights, for example, the 
work of his co- editor Anne Fuchs and several authors present in this and other edited 
volumes. Long acknowledges the predictable and repetitive nature of recent criticism 
(28), certainly in part an inevitable result of the relatively short timeframe in which the 
Sebald boom and the proliferation of overlapping publications occurred.
 Six contributions in this volume deal with the broader scope of history pre-
sented in Die Ringe des Saturn, moving the volume’s focus away from the particular 
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historical event of the Holocaust, around which much research on both Die Ausgewan-
derten and Austerlitz centers. Furthermore, the contributions in this volume develop 
the topographical dimension of Sebald’s view of history, via a broader discussion of 
the “spatialisation of history” (Mary Cosgrove, 108) and narrower investigations of 
landscapes and seascapes. Through a detailed analysis of select paintings in Die Ringe 
des Saturn, Fuchs builds upon the well- established connection between melancholy 
and nature in Sebald’s writing to explore “the historical and aesthetic depth of Sebald’s 
landscapes” (122). Helen Finch focuses on landscape, both fi guratively with a spatial 
metaphor (“landscape” of the prose, 179, 181) and literally with Sebald’s treatment of 
landscape both in his essays on Peter Handke and in his own literary texts. Russell J.A. 
Kilbourn and Maya Barzilai explore the particular role seascapes play in Die Ringe 
des Saturn, and both authors rely on Hans Blumenberg’s Schiffbruch mit Zuschauer in 
their investigations of this aspect of Sebald’s view of history.
 The question of perspective as it relates to the representation of history also 
emerges among the essays as an essential aspect of Sebald’s poetics. Long’s essay on 
Sebald’s “miniature histories” links questions of perspective (“partiality within the fi eld 
of vision,” 112) to transcendence, relying on the work of Susan Stewart to defi ne his 
use of this concept. Barzilai relates the view from above, the “artifi cial,  object- oriented 
viewpoints,” to Hegel’s notion of melancholia, in particular “its ‘allgemeine, uninter-
essierte’ and distant aspects” (85). Cosgrove also connects historical understanding 
to visual perspective (107), following up on the theme of melancholia but broadening 
her lens to the European tradition from the Early Modern period. Whereas Barzilai 
emphasizes Sebald’s critique of progress and his pessimistic view of world history, 
Cosgrove reveals Sebald’s use of the melancholic tradition as a form of critique. Jan 
Ceuppens identifi es the possibility of viewing history from two different perspectives 
as having a visual complement in the images Sebald uses, pointing to “the oscillation 
between wide- angle and  close- up” in both verbal and visual aspects of Sebald’s œuvre 
(60). Carolin Duttlinger meticulously elucidates how Sebald both problematizes and 
employs a dynamic perspective in his literary and critical works, drawing implications 
for the representation of history, the individual’s access to history, and the particular 
case of Germany’s reaction to the air raids and their representation in images. The rela-
tionship between history and perspective as being necessarily connected to visuality is 
an enlightening aspect of this volume; however, certain formulations are unfortunately 
obscure: “His [Sebald’s] is the necessarily embodied, historically implicated and visu-
ally infl ected subject of an ocularcentric late modernity, constrained to express itself in 
the ironically (post- )apocalyptic terms of a world on the verge of imminent collapse” 
(Kilbourn, 161).
 The connection and, to a certain extent, continuity between Sebald’s scholarly 
and literary works has been previously discussed and problematized (see for example 
Ulrich Simon, “Der Provokateur als Literaturhistoriker. Anmerkungen zu Literaturbe-
griff und Argumentationsverfahren in W.G. Sebalds essayistischen Schriften” in the 
2005 volume coedited by Atze and Loquai; and Martin Klebes, “Sebald’s Pathogra-
phies” in the 2006 Denham and McCulloh volume), but Duttlinger’s aforementioned 
essay further differentiates the theoretical and thematic connections between his criti-
cal and fi ctional works, especially on the level of form and style. Considering both 
Sebald’s literary and critical works (Die Ringe des Saturn and Luftkrieg und Literatur), 

by
 g

ue
st

 o
n 

A
pr

il 
10

, 2
02

4.
 C

op
yr

ig
ht

 2
00

8
D

ow
nl

oa
de

d 
fr

om
 



Book Reviews 457

Hans- Walter  Schmidt- Hannisa reads Sebald’s stories of animals as victims as his effort 
to “avoid an anthropocentric perspective on history” (32). To broaden his investiga-
tion of Sebald’s “anti- speciesist” approach to history,  Schmidt- Hannisa draws connec-
tions between Sebald’s essay on Charles Sealsfi eld in Unheimliche Heimat (1995) and 
Horkheimer and Adorno’s Dialektik der Aufklärung. 
 This volume reinforces existing scholarship that has established Sebald as an 
heir to Walter Benjamin’s thinking and in particular Benjamin’s concept of history, 
which includes the call to read history against the grain, the necessity of resurrecting 
the voices that have been silenced in ‘offi cial’ histories, and the implicit destruction 
and catastrophe in any model of history. Referring to Benjamin’s seventh thesis in 
Über den Begriff der Geschichte, in which he argues for moving away from traditional 
historiography that adopts the victors’ perspective, Duttlinger shows how Sebald “puts 
Benjamin’s strategy into literary practice” in particular through his use of historical 
photographs and other testimonies (171). Ceuppens highlights how Sebald privileges 
the “petite histoire” over representative historical narratives, and Cosgrove identifi es 
Austerlitz’s problem with master narratives as being rooted in “their neglect of the 
subjective experience of history” (107). Michael Niehaus reads Sebald’s presentation 
of history as shifting between “Heilsgeschichte” and natural history and reveals this 
history of catastrophe to be indebted to Adorno in addition to Benjamin. The only 
contribution to deal with Schwindel. Gefühle, Niehaus’s article provides a detailed 
analysis of Sebald’s ekphrasis of Tiepolo’s painting, “St Thekla Freeing Este from the 
Plague,” that is visually absent from the “All’estero” chapter. Cosgrove’s discussion of 
the melancholy images in Sebald’s works does not reduce the representation of history 
to the repetition of catastrophe, but rather reveals how Sebald is “more concerned with 
contemporary matters than he is currently given credit for” (92), listing global capi-
talism, the planet’s weather systems, and genocide as some of the issues with which 
Sebald’s texts engage. 
 In their preface to the volume, Fuchs and Long characterize the contributions 
as “debat[ing] whether Sebald’s writings oscillate between a historical analysis of 
modernity and its consequences on the one hand and a metaphysical view of history’s 
calamities on the other” (7). Taken as a collection, these essays demonstrate that Se-
bald’s texts do both, and that it is precisely this oscillation between perspectives (near 
and far), media (text and image), levels of analysis (scholarly and literary), and objects 
of analysis (‘offi cial’ history and subjective experience) that forms one of the defi ning 
aspects of Sebald’s works, making his œuvre such a rich source for literary scholars. 

University of  Wisconsin- Madison  —Lynn Wolff

Erinnern, Vergessen, Erzählen. Beiträge zum Werk Uwe Timms.
Herausgegeben von Friedhelm Marx, Stephanie Catani und Julia Schöll. Göttingen: 
Wallstein, 2007. 252 Seiten. €28,00. 

“Ein Mann kommt aus der Gefangenschaft. [. . .] In einer der Ruinen entdeckt er eine 
Nähmaschine, eine etwas angerostete Pelznähmaschine. Er leiht sich einen Handwa-
gen, holt die Maschine, entfernt den Rost, ölt sie, mietet ein Zimmer in einem Keller, 
kauft sich ein Buch Der Deutsche Kürschner, hängt ein Schild hinaus: Kürschne-
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rei” (14 / 15). Wie könnte es anders sein—Timms Essay, der den vorliegenden Band 
Erinnern, Vergessen, Erzählen einleitet, beginnt mit einer Geschichte. Am Beginn 
 seines Beitrags steht dabei die Beschreibung eines Mythos der eigenen Familie—die 
Gründung des väterlichen Pelzgeschäftes—die ihn zu Überlegungen über den Begriff 
anregt. “Mythos” übersetzt er als einen Modus “hochverdichteter Sinndeutung, [. . .] 
der sinnfällig aus sich spricht und bildhaft ist” (16). Er vertritt die These, dass die 
dem Mythos zugrunde liegende Sinndeutung nicht nur aus dem Erzählen hervorgehe, 
sondern diese auch einen Einfl uss auf die Wahrnehmung von Wirklichkeit ausübe (20). 
Nach Marx und Catani eröffnen diese Überlegungen “den Raum für die Frage nach 
den Bedingungen seines Erzählens und Erinnerns” (8). 
 Dieser Frage widmet sich der vorliegende Band, der aus dem Symposium “Kul-
turen der Erinnerung im Werk Uwe Timms” hervorging. Es mag dabei kaum überra-
schen, dass sich die Hälfte der Beiträge auf die Erzählung Am Beispiel meines Bruders 
(2003) konzentriert, da Timms Auseinandersetzung mit der mutmaßlichen Beteiligung 
seines Bruders als SS- Soldat an Kriegsverbrechen von Literaturkritikern und Lesern 
sehr stark rezipiert wurde. Darüber hinaus löste die Erzählung in Feuilletons und Fach-
kreisen erneut Diskussionen über die Darstellung familienbiografi scher Erinnerungen 
der NS- Zeit aus. 
 Einen wichtigen Bezugspunkt für die  Literatur-  und Kulturwissenschaftler liefert 
die von Welzer aufgestellte These, dass viele der sich mit der NS- Zeit beschäftigenden 
so genannten “Familienromane” die Tendenz aufweisen, glättend zu erzählen (34). 
Mit Bezug auf Welzer, der Timms Erzählung von dieser Einschätzung jedoch explizit 
ausnimmt, setzen sich Friedhelm Marx, Dirk Niefanger, Michael Braun, Andrea Al-
brecht, Matteo Galli, Martin Hielscher und Ulrich Simon mit der von Timm geleisteten 
Erinnerungsarbeit auseinander. Marx macht deutlich, dass sich der Text dadurch gegen 
“glättendes Erzählen” sperrt, dass Timm kollektive und private Formen der Erinnerung 
gegenüber stellt und so “Familiengeschichte an die ‘große Geschichte’ anbindet und 
den familiären Erinnerungsprozeß mit historiographischen Darstellungen abgleicht” 
(35). Den Blick auf die formale Gestaltung der Erzählung, d.h. das ‘Wie’ der Erin-
nerung, richten auch Niefanger, Braun, Albrecht und Simon. Ihre Untersuchungen 
belegen, dass Timms Erzählung als poetologische Refl exion über den Umgang mit 
Geschichte verstanden werden kann. Herausragend sind darunter die Beiträge von 
Braun und Albrecht. 
 Braun versteht Timms Erzählung als Versuch, gerade die Unsicherheiten, Un-
eindeutigkeiten und Lücken im kommunikativen und kollektiven Gedächtnis vorzu-
führen. Laut Braun dekuvriert Timm sowohl die Unzuverlässigkeit der mündlichen 
Überlieferung der eigenen Familie, wie er auch das Medium Schrift als “Verewigungs-
medium und Gedächtnisstütze” im Sinne Jan Assmanns radikal in Frage stellt (64). 
Das erinnernde Ich erscheint ihm als “Archäologe” (62), der keine eindeutigen Ant-
worten geben kann, sondern Fragen nach dem angemessenen Gedenken an die Täter 
und Opfer an die Leser weitergibt. Ähnlich argumentiert auch Albrecht, wenn sie die 
Grenzen konstatiert, die Timms Recherchearbeit aufgrund fehlender Dokumente ge-
setzt sind. Timm stellt daher eine Beschreibung des eigenen Erinnerungsprozesses vor, 
der den Leser mit den Stellungnahmen, Emotionen und Konfl ikten des erzählenden 
Ichs konfrontiert (84). 
 Während die  Kultur-  und Literaturwissenschaftler sich einig sind, dass es in 
der Erzählung Am Beispiel meines Bruders auch um eine Auseinandersetzung mit 
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Geschichtsschreibung geht, bietet dagegen Timms Darstellung des Bruders Anlass zur 
Kontroverse. Niefanger postuliert beispielsweise, dass Timm in seiner Erzählung den 
Bruder als Täter “stilisiert,” um die psychosozialen Rollen innerhalb der eigenen Fami-
lie neu zu strukturieren (49). Simon äußert sich dagegen äußerst kritisch über Timms 
Annäherung. Nach Simon dominiert der Wunsch des Autors, dass sich hinter den un-
eindeutigen Tagebucheinträgen des Bruders die Möglichkeit einer “Aufkündigung von 
Gehorsam” verbergen könne (207). Eine dritte Sichtweise enthält die bereits erwähnte 
Studie von Albrecht: sie konzentriert sich auf diejenigen Passagen des Tagebuchs, in 
denen der Bruder vom “normalen Kriegsalltag” spricht. Timms Hervorhebung dieser 
Äußerungen versteht sie als Hinweis auf den Begriff einer “Bösartigkeit des Banalen,” 
der sich an Überlegungen von Hannah Arendt anlehnt. Gemeint ist damit eine Haltung, 
mit der die Täter die Massenmorde als Teil des Kriegsalltags unrefl ektiert, empathielos 
akzeptierten und die die Shoah nach Auffassung von Wissenschaftlern wie Browning 
überhaupt erst ermöglichte (81).
 Wenn sich die Untersuchungen auch im Hinblick auf Timms Annäherung an die 
Biografi e des Bruders stark unterscheiden, ermöglichen sie damit jedoch eine umfas-
sende Auseinandersetzung mit zentralen Fragen der Erzählung. Redundant wirkt zwar, 
dass sich alle Beiträge auf eine ähnliche, kulturwissenschaftlich geleitete Terminologie 
beziehen, aber dadurch, dass die Beiträger unterschiedliche Schwerpunkte wählen, 
ergibt sich ein facettenreicher Gesamteindruck zu Am Beispiel meines Bruders. 
 Vielfältige, in manchen Fällen sogar sehr unterhaltsame Analysen bietet der 
zweite Teil des Bandes. Dieser versammelt  Einzel-  und Überblicksstudien zu Werken 
Timms, in denen die Autoren andere Deutungen des Begriffs der Erinnerung an den 
Ausgangspunkt ihrer Ausführungen stellen (Hamann, Schöll, Jahraus, Ecker). Beiträge 
von Michael Preis, Heinz Gockel und Andreas Meier ergänzen die Einzelstudien mit 
allgemeinen Überlegungen zur Erzählweise Timms, die in manchen Fällen bekannte 
Einschätzungen rekapitulieren, aber auch Bezüge zu ungewöhnlichen Ansätzen wie 
beispielsweise der literarischen Anthropologie (Meier) herstellen. 
 Den Auftakt dazu bildet Hamanns ausgezeichnete Untersuchung zur Poetik 
Timms. Unter dem Titel “Scharfer Unsinn” geht er dem Motiv des Anarchischen in 
Timms Texten nach. Er zeigt, dass die “anarchische, [. . .] rastlose, unstete Kraft des 
Künstlers für die Überschreitung herkömmlicher Grenzen [sorgt]” (121). Nach Ha-
mann bilden diese “Grenzverletzungen” ein konstitutives Element in Timms Poetik, 
wenn er beispielsweise in seinen Erzählungen heterogene Elemente alltäglicher Er-
fahrungen kontrastiert, klare Abgrenzungen zwischen Historiographie und Literatur 
aufhebt und Poesie und Politik subtil verbindet. 
 Anregende Einsichten bieten auch die Analysen von Oliver Jahraus und Hans-
 Peter Ecker zu Rot, die neue Lesarten des Romans vorstellen. Jahraus konstatiert, dass 
der Roman Erzählweise und Erzählgegenstand verschränkt, da er nicht nur von der 
Institution der Totenrede handelt, sondern sich selbst als eine ausgibt (173) und damit 
der Refl exion von Bedingungen des Erzählens dient. Diesen geht Jahraus nach und 
gelangt dabei zu grundlegenden Einsichten zu Timms Poetik. Auch Ecker vertritt die 
Annahme, dass man Rot als Leichenrede per se lesen kann. Er betont in seiner Analyse 
die Funktion der profanen Funeralrhetorik, Erinnerung im Angesicht des Todes zu 
stiften. Im Gegensatz zu den üblichen Lesarten des Romans postuliert Ecker Rot nicht 
als Abgesang auf die 68er- Bewegung, sondern als Vermächtnis ihrer Ideen und Werte 
an eine jüngere Generation (190). 
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 Die Beiträge zu Erinnern, Vergessen, Erzählen, die sich mit unterschiedlichen 
Aspekten in Timms Erzählungen beschäftigen, geben damit einen guten Einblick in 
den gegenwärtigen Forschungsstand zu seinem Werk. Sie machen bewusst, dass es 
sich bei Timm um einen vielseitigen Autor handelt, dessen Erzählungen anregen, tra-
dierte Bilder von Realität und Geschichte zu befragen und diese immer wieder neu zu 
deuten. Timms Texte verführen den Leser dazu, mit einer “listig- lustigen Verkettung 
von Sinn und Sinnlichkeit, von Ästhetik und Erotik, [. . .] Welt mit neuen Augen, 
Ohren, Nasen,  Zungen-  und Fingerspitzen wahrzunehmen” (Hamann, 125).

Goucher College —Antje Krüger
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