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Handbuch Biographie. Methoden, Traditionen, Theorien.
Herausgegeben von Christian Klein. Stuttgart: Metzler, 2009. xv + 485 Seiten. 
€64,95.

Seit die Sumerer neugierig darauf waren, sich von den Taten Gilgameschs und En-
kidus erzählen zu lassen und seit Homer die Musen darum bat, ihm bei den Gesän-
gen vom vielgewanderten Odysseus beizustehen, gehören Erzählungen vom Leben 
einzelner Menschen zum Grundbestand aller Literatur. Die Unterscheidung zwischen 
auf Vollständigkeit angelegten Lebens- Darstellungen im engeren Sinne und sonstigen 
Erzählungen von Taten und Leiden realer Menschen ist demgegenüber schon eine 
späte Zutat. Ihr aber verdanken wir seit der griechischen Antike, in unterschiedlichsten 
Auffächerungen von der Cäsarenvita bis zur Heiligenlegende, die Gattung der “Bio-
graphie,” bald auch die Sonderform der “Autobiographie”—jene Gattung, an der sich 
wiederum in jüngster Zeit, von Nietzsche bis zum Poststrukturalismus, die literatur-
wissenschaftliche Version der subjektphilosophischen Skepsis entzündete. “Was wäre 
das für ein Ich, das sich schriebe?” fragte Roland Barthes—in derselben Zeit, in der auf 
dem literarischen Markt Biographien von Künstlern, Politikern, historischen Gestalten 
einen beispiellosen Boom erleben. Der Proklamation vom “Tod des Autors” trat eine 
Phalanx erzählerisch revitalisierter Künstlerfi guren entgegen, von der Weltgeschichte 
bis zur Popkultur. Spätestens seit diesem eigenartigen und lang andauernden Doppel-
 Phänomen war eine Gesamtdarstellung der immer umfangreicher ausdifferenzierten 
Biographieforschung ein Desiderat.
 Der vorliegende Band erfüllt diesen Wunsch auf vorbildliche Weise. Er gibt eine 
anschauliche und reich gegliederte Übersicht über fast alles, was man über Geschichte, 
Theorie und Praxis biographischen Schreibens wissen wollte, und er ist systematisch 
so klug komponiert, dass man ohne weiteres einzelne Beiträge herausgreifen, mit Ge-
winn aber auch den Band als Ganzen lesen (oder zur Grundlage von Lehrveranstal-
tungen machen) kann. Herausgegeben ist er von Christian Klein, Wissenschaftlicher 
Mitarbeiter am Lehrstuhl von Matías Martínez in Wuppertal und Mitbegründer des 
“Zentrums für Biographik” (ZetBi). Klein hat bereits 2002 mit dem von ihm heraus-
gegebenen Band Grundlagen der Biographik. Theorie und Praxis des biographischen 
Schreibens einen wesentlichen Beitrag zum Thema geleistet; hier wird es nun in größt-
möglicher Vollständigkeit entfaltet.
 Als “kulturelle Universalie” beschreibt Klein die Biographik in seiner dichten 
und souveränen Einleitung, als eine Gattung, die “ein Bedürfnis nach sinnhaften Le-
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benserzählungen” befriedigen soll und sich dabei unterschiedlicher Medien bedient. 
Für die Systematik des Handbuchs heißt das, dass narrative Konstituenten, Rahmen-
bedingungen und Darstellungsverfahren biographischen Erzählens ebenso behandelt 
werden wie anthropologische Grundlagen und soziale Bedingungen und Funktionen, 
gattungstypologische und disziplinäre, historische und regionale Ausdifferenzierun-
gen, unterschiedliche Medien biographischer Narration und schließlich auch aktuelle 
Praktiken biographischen Schreibens, Grundzüge einer deskriptiven Poetik der Bio-
graphik, ökonomische und juris tische Fragen. Ausdrücklich zurückgenommen gegen-
über dieser thematischen Fülle ist das, was der Herausgeber als “eher metaphysische 
Fragen der Existenz” gegenüber der literarischen und wissenschaftsgeschichtlichen 
Empirie zurückstellt (xiii)—sehr zum Nutzen von literaturwissenschaftlicher Les-  und 
Brauchbarkeit des Bandes. Wo solche Fragen sich gleichwohl unabweisbar stellen, 
werden sie in den entsprechenden Abschnitten der historischen Darstellungen behan-
delt, die sich darum auf weite Strecken—gewollt oder nicht—durchaus auch als eine 
kurze Geschichte abendländischer Konzeptualisierungen von “Person” und “Leben” 
lesen lassen; die poststrukturalistische Kritik der Subjektphilosophie wird im Beitrag 
zu Perspektiven der Performativitäts- Forschung ausführlich mitbehandelt (45–53). 
 Aus einem solchen Gemeinschaftswerk einzelne aus den rund sechzig Beiträgen 
besonders hervorzuheben, wäre angesichts des hohen Gesamtniveaus nur um den Preis 
mangelnder Fairness möglich. Immerhin ist es als besondere Leistung des Herausge-
bers und seiner Mitarbeiter zu würdigen, dass den systematischen und historischen 
Überblicken im achten und letzten Teil eine so detaillierte Darstellung praktischer 
Aspekte folgt, die ihrerseits in zwei Teile gegliedert ist: eine mit Recht ausführ-
liche Darstellung biographischen Arbeitens als wissenschaftlicher “Methode” von 
der Geschichts-  über Literatur- , Kunst-  und Musikwissenschaft über Pädagogik und 
Psychologie bis hin zur therapeutischen “Biographiearbeit” im siebten Teil (hier sind 
auch den vieldiskutierten thematischen Bereichen der “Gender,” “Postcolonial” und 
“Jew ish Studies” eigene Artikel gewidmet) und eine erfrischend handfeste Einführung 
in die “Praxis des biographischen Schreibens” im achten und letzten Teil. Sie schließt 
einen Werkstattbericht von Thomas Karlauf über seine George- Biographie (428–433) 
ebenso ein wie “Rechtsfragen des Biographieschreibens” (451–460). 
 Zur praktisch- literaturwissenschaftlichen Nützlichkeit dieses Buches für die 
Analyse einzelner biographischer Texte trägt es nicht unwesentlich bei, dass auf die 
Darstellung von “Bestimmungen und Merkmalen” biographischen Erzählens im ersten 
Teil, seine anthropologischen, wissens-  und sozialgeschichtlichen Bedingungen im 
zweiten und “Formen und Erzählweisen” im dritten als eigener vierter Teil eine kon-
zise narratologische Einführung in die “Analyse biographischer Erzählungen” folgt 
(199–220), die auch konzeptionell so etwas wie den Angelpunkt des Bandes bildet; 
ihr folgen die Geschichte der Biographik von der Antike bis zur Gegenwart als fünfter 
und Darstellungen unterschiedlicher Entwicklungen in den Ländern Europas und den 
USA als sechster Teil.
 Unvermeidlich fallen dem Leser eben dank dieser enzyklopädischen Fülle auch 
Lücken auf. Manche davon sind schon aus Umfangsgründen so unvermeidlich wie 
die komplette Aussparung aller nicht- europäischen (und - nordamerikanischen) Tra-
ditionen—mag sein, dass die hier vorauszusetzenden Begriffe von Person, Bios und 
graphein nur eurozentrisch gedacht werden können; erfahren hätte man über diese hier 
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nicht refl ektierte Grundannahme aber doch gern etwas. Zu diskutieren sind wie immer 
in solchen Fällen manche Gewichtungen. So wird die pietistische Autobiographik, 
deren historische Bedeutung für Entwicklung und Strukturierung des Ich- Erzählens im 
18. und noch im 19. Jahrhundert, in den USA noch weit bis ins 20. Jahrhundert hinein 
wohl schwerlich überschätzt werden kann, im Beitrag zur Frühen Neuzeit knapp, aber 
angemessen dargestellt (230f.); schon im Abschnitt über das 18. Jahrhundert jedoch 
kommt das Thema gar nicht mehr vor. Für eine Gesamtwürdigung dieses Bandes fal-
len derartige Bedenken, die dem Leser je nach eigenen Vorlieben und Interessen auch 
gegenüber der Primärtext- Auswahl in den Sinn kommen mögen (so vermisst der Re-
zensent Wolfgang Koeppens Jugend) nicht ins Gewicht. Denn hier ist zweifellos eine 
Grundlagenarbeit geleistet worden, deren Ergebnis weit mehr ist als die Summe seiner 
(schon für sich genommen gelehrten und lesenswerten) Teile. Am Ende seiner Einlei-
tung zitiert der Herausgeber Brechts “Es geht auch anders—doch so geht es auch.” Es 
geht, so muss man hinzufügen, nicht nur sehr gut—es macht auch Lust, den Verfassern 
auf ihren Wegen durch die labyrinthischen Welten der Biographik zu folgen.

Georg- August- Universität Göttingen —Heinrich Detering

Einführung in die Dramen- Analyse. 
Von Stefan Scherer. Darmstadt: Wissenschaftliche Buchgesellschaft, 2010. 160 
Seiten. €14,90.

Mit seiner schmalen Arbeit legt Scherer, Germanist am Karlsruher Institut für Tech-
nologie, einen trotz relativer Kürze detaillierten und umfassenden Band vor. Zuge-
geben, es fehlt in der Fachliteratur nicht unbedingt an Grundlagenstudien zur Dra-
menanalyse, und Scherer ist den existierenden Standardwerken (z. B. von Manfred 
Pfi ster und Volker Klotz) durchaus verpfl ichtet, aber er leistet hier eine willkommene 
Synthese tradierter Ansätze mit neuerer Forschung. Obwohl mit dem Buch, das in 
der Reihe “Einführung Germanistik” erscheint, primär angehende Studenten ange-
sprochen werden, die eine erste Orientierung zur Gattungsgeschichte und - theorie 
des Dramas suchen (oder prüfungsvorbereitende Wiederholung des Materials), ist 
sicher denkbar, dass es auch fachfremden Forschern zur Annäherung oder Auffri-
schung dienlich sein kann. Vertiefung sucht man hier umsonst—das ist auch nicht 
der Zweck der Reihe—, aber eine ausführliche Bibliographie, die auch den neueren 
Forschungsstand berücksichtigt (147–154), verweist auf weiterführende Literatur. 
(Leider bleibt die Bibliographie, obwohl als “kommentierte” ausgewiesen, ohne aus-
führliche Erläuterungen.)
 Durch seine Gliederung in relativ knappe Kapitel, die ihrerseits aus kurzen Un-
terkapiteln mit marginal vermerkten Themen bestehen, ist Scherers Buch ansprechend 
übersichtlich. Ein erstes Kapitel erläutert den Gattungsbegriff aus seiner historischen 
Genese und Etymologie (dem griechischen dran) und aus dem Spannungsfeld der Gat-
tungskomparatistik und streicht die besonderen kommunikativen Merkmale des Dra-
mas als “plurimediale Darstellungsform” (17) heraus. Trotz durchaus anschaulicher 
Darbietung des Basiswissens kommt es hier teils zu merkwürdigen Urteilen, etwa, dass 
im Theater “sich der Mensch auf ästhetisch organisierte Weise seinen Körperregungen 
hingeben darf” (7), oder dass Theater “alle fünf Sinne” ansteuert (17). Dies wäre mit 
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neueren phänomenologischen Theorien des embodiment vielleicht verfechtbar, aber 
diese werden hier nicht zitiert. In solchen Formulierungen zeigt sich ein ernsthaftes 
Manko des Buchs (und in der Tat vieler literaturwissenschaftlich orientierter Texte 
zu Dramentheorie), nämlich ein oft ungeklärtes und unbequemes Verhältnis zur ver-
körperten Inszenierung, die hier vornehmlich als eine Methode der Textinterpretation 
fi rmiert, nicht als autonome Praxis.
 Ein kurzer Forschungsbericht (19–23) schließt sich an, der auch auf Neuansätze 
seit den 1980er Jahren verweist, insbesondere Performance, Ritualtheorie und postdra-
matisches Theater. (Nicht ganz einsichtig ist, warum dieser Abriss nicht an erster Stelle 
steht, da er ja die Absicht und den Kontext des Buches selbst refl ektiert.) Im dritten Ka-
pitel (24–60) geht Scherer ausführlich auf Grundbegriffe der Dramen- Analyse (Haupt-  
und Nebentext, sprachliche Stilmerkmale, Figurenrede, Bauformen, Gattungen, Zeit 
und Raum, Figurengestaltung, Episierungstendenzen, etc.) ein. Gelungen ist in diesem 
Abschnitt vor allem die Einbindung zweier fast zeitgleicher Dramentexte des ausge-
henden 18. Jahrhunderts, Lessings Emilia Galotti und der Soldaten von Lenz, anhand 
derer der Autor seine Terminologie analytisch absichern und vertiefen, aber eben auch 
Brüche und Übergänge in Gattung und Struktur erläutern kann. Hier und anderswo im 
Buche wird dem Leser (und man muss sich hier den eifrigen Proseminaristen vorstel-
len) allerdings nie ausdrücklich erklärt, warum die Wahl auf eben diese Dramen fi el. 
Im folgenden Kapitel (61–69) entfaltet Scherer eine von Aristoteles ausgehende kurze 
Übersicht der Dramentheorie und relativiert hier eine m. E. irreführende, aber früher 
in der Studie vertretene Ansicht, dass die antike Poetik das Drama primär “wirkungs-
ästhetisch” (45) begründet. Zuviel Aufmerksamkeit erhält in diesem Teil vielleicht die 
Barocktheorie, der vom Autor explizit “kaum Neuerungen” (64) zugestanden werden. 
Die Passagen über bürgerliches Trauerspiel, Klassik und Romantik sind solide, aber 
Brecht zum Abschluss weniger Platz zuzugestehen als Martin Opitz erscheint durch-
aus eigenwillig.
 Das fünfte und längste Kapitel (70–104) umfasst eine Darstellung der Dramen-
geschichte von der Antike zur Postmoderne. Die Information hier ist mit Sachverstand 
aufbereitet und referiert, und was sich an kleinen Fehlern eingeschlichen hat—Thorn-
ton Wilder ist natürlich kein “europäischer Dramatiker” (97)—ist ohne Belang. Eher 
problematisch, obwohl sicherlich in der Natur solcher Einführungswerke angelegt, ist, 
dass dem gerade für das Drama kennzeichnenden kultur-  und nationenübergreifenden 
Charakter in einem germanistischen Fachbuch nicht ausreichend Rechnung zu tragen 
ist. So wird z. B. Shakespeare, ohne dessen (posthum verzögerten) Einfl uss das deut-
sche Theater der Romantik und Moderne nicht denkbar ist, zwar als Leitfi gur mehr-
fach zitiert, aber nicht ausführlich besprochen. Desgleichen führen Ibsen, Tschechow, 
Pirandello, Artaud und Beckett notgedrungen ein Schattendasein. Brecht wiederum 
ist gebrochen; da er als Dramatiker und Theoretiker über mehrere Kapitel verteilt ist, 
kommt seine Bedeutung nur mittelbar zur Geltung. Und endlich ließe sich sicher dar-
über streiten, ob der wiederholt erwähnte Botho Strauß dem nur nebenbei vermerkten 
Heiner Müller als Vorzeigedramatiker der Spätmoderne den Rang ablaufen sollte.
 Im letzten Kapitel (105–146) geht Scherer, mit dem Handwerkszeug seiner sys-
tematischen Begriffe und historischen Erläuterungen treffl ich gerüstet, an die Analyse 
von fünf Einzeltexten: Kabale und Liebe, Dantons Tod, Vor Sonnenaufgang, Maha-
gonny und Der Theatermacher. Dem Leser wird hier mit Fachkompetenz urteilssicher 
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und oft sprachmächtig vorgeführt, wie Haupt- und Nebentext, Bauform, Epoche, Stoff, 
Gattung und “Darstellungsinteresse” (vulgo: Thematik) in den Stücken ineinander-
greifen. Die Besprechung von Büchners “komödienhaften Spiel mit blutigen Ernst” 
(122) ist virtuos und hier besonders lobend hervorzuheben.
 Trotz kleiner Schwächen, die oft den Vorgaben und Einschränkungen solcher 
Buchreihen entspringen, ist Scherers Einführung ein ausgezeichnetes Werk und kann 
zur ersten (und auch zweiten) Orientierung über die Dramen- Analyse empfohlen 
 werden.

University of Florida —Ralf Remshardt

Optische Poesie. Von den prähistorischen Schriftzeichen bis zu den digitalen 
Experimenten der Gegenwart. 
Von Klaus Peter Dencker. Berlin und New York: de Gruyter, 2011. 969 Seiten + 303 
s / w Abbildungen. €149,95.

Seit dem ausgehenden 20. Jahrhundert haben sich Phänomene der Wechselwirkung, 
Hybridisierung und Grenzüberschreitung zwischen den Künsten als profi lierte For-
schungsgegenstände der an Paradigmen wie Intermedialität und Interdisziplinarität 
orientierten Kunst-  und Kulturwissenschaften etabliert. All jenen Ausdrucksformen, 
die im Interferenzbereich zwischen Textualität und Visualität situiert sind, hat der Me-
dientheoretiker und visuelle Poet Klaus Peter Dencker nun eine monumentale Studie 
gewidmet. In ihr integriert Dencker—u.a. die Forschungen von Dick Higgins (z. B. 
Pattern Poetry, Albany 1987), Jeremy Adler und Ulrich Ernst (z. B. Text als Figur, 
Weinheim 1990) aufgreifend und fortführend—die Ergebnisse seiner über vierzig 
Jahre währenden, theoretischen und praktischen Tätigkeit in eine umfassende Dar-
stellung. 
 Angelegt ist die international ausgerichtete, knapp tausend Seiten starke und mit 
hunderten von Abbildungen aufwartende Abhandlung als “eine historisch und typo-
logisch geordnete Materialübersicht” (1). Deren historischer Schwerpunkt liegt zwar 
auf Werken des 20. Jahrhunderts, berücksichtigt werden darüber hinaus jedoch um-
fangreich auch Artefakte aus nahezu der gesamten Kultur geschichte. Strukturiert wird 
die Materialübersicht von einer eingangs entwickelten Typologie “inter medialer Aus-
drucksformen” (vgl. 33ff.), die neben der im Zentrum der Darlegung stehenden Opti-
schen Poesie auch formal verwandte Werke aus den Grenzbereichen zwischen Poesie 
und akustischen Künsten (Akustische Poesie), zwischen bildenden und akustischen 
Künsten (Musikalische Grafi k) sowie zwischen Poesie und darstellenden Künsten 
(Kinetische Poesie) umfasst. Der Einsicht folgend, dass ein distinkter “Formenkanon” 
angesichts eines “von Grenzüberschreitungen [ . . . ] geprägte[n] Arbeitsfeld[es]” (180) 
obsolet ist, widmet sich Dencker zunächst Phänomenen der Text visualisierung und 
Bildlingualisierung in den angrenzenden Bereichen der Akustischen Poesie (43–55), 
der Musikalischen Grafi k (56–103) und der Kinetischen Poesie (104–311). Dominiert 
wird die Darstellungsweise dabei von der typologisch sortierenden, durch kunstthe-
oretische Primärtexte und Eigenkommentare ergänzten Aufzählung, in deren Verlauf 
jeweils das Formenspektrum eines typologischen Feldes ausgeschritten wird: im Be-
reich der Kinetischen Poesie z. B. von “visuellen wortbewegungen” und “Textfi lmen” 
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über “elektronische Laufschriften,” “Holopoems” und “Textmobiles” bis hin zu “vir-
tuellen Texträumen,” “Codeworks” und “Biopoesie.”
 Auch die beiden beschließenden Kapitel zur Konkreten Poesie (312–452) und 
zur Visuellen Poesie (453–868) sind geprägt von der deskriptiven Materialpräsenta-
tion, doch tritt nun stärker eine historische Argumentation hervor. So wird die Konkrete 
Poesie, einschließlich ihrer modernistischen Vorformen, ausgehend von der “Sprach-
skepsis der Jahrhundertwende” (325) entwickelt. Demgegenüber greife Visuelle Po-
esie im engeren Sinn—als eine Kunstform, “entstanden Mitte des 20. Jahrhunderts” 
(862)—zum einen auf das in der Konkreten Poesie erarbeitete “Reservoir an Ideen und 
Ausdrucksformen” (452) zurück; zum anderen stehe sie in einem historisch weiteren 
Kontext der Textvisualisierung, deren Geschichte ausgehend von prähistorischen Bil-
derschriften (459ff.) entfaltet wird. 
 Die Materialerschließung erfolgt in Denckers Studie im Wesentlichen formori-
entiert. Die Funktions- , vor allem aber die Sinnebene der vorgestellten und kommen-
tierten Werke treten nur vereinzelt in den Vordergrund. Geschieht dies, greift Dencker 
in der Regel entweder auf Umberto Ecos Theorie des ‘offenen Kunstwerks’ und das 
darin artikulierte Theorem der Rezipientenbeteiligung zurück (z. B. 119, 270, 409, 
437f., 625 et passim); oder es dienen ihm—zumeist implizit—Theoreme der Wahr-
nehmungsentautomatisierung in der Tradition des Russischen Formalismus als Refe-
renz (z. B. 300, 326, 441, 545, 675 et passim). Aus diesen Bezugstheoremen ergibt 
sich für die Ausführungen zum 20. Jahrhundert eine genetische Narration, der die 
These einer sukzessiven Öffnung des Kunstwerks sowie einer Erneuerung und Be-
freiung sowohl der Wahrnehmung als auch der Kommunikation zugrunde liegt: Hatte 
zunächst die Konkrete Poesie an einem “neuen Sprachbewusstsein” (680f.) gearbeitet, 
machte die Visuelle Poesie den Versuch, “Bild und Sprache in einer Art Symbiose 
vom abgenutzten, unrefl ektierten Alltagsgebrauch zu befreien” (864). Im Kontext der 
Medienevolution komme es zunächst zur Sprach- , dann zur Bild-  und schließlich zu 
einer “Wahrnehmungskrise” (865), die “auch dazu aufruft, [ . . . ] immer wieder von 
neuem eine Zusammenschau der Entgrenzungen und eine Balance der Divergenzen in 
medienumfassenden Bild/Text- Konfi gurationen wie der Visuellen Poesie zu suchen 
und zu realisieren” (867f.). 
 Auf problematische Weise vermischen sich hier schließlich typologisches Inte-
resse, historische Darstellung und ästhetische Programmatik. Jene Kunstform, die der 
Künstler Dencker seit Jahrzehnten selbst praktiziert, steht am (vorläufi gen) Ende einer 
rekonstruierten Entwicklung, durch die der Kunsttheoretiker und - historiker Dencker 
Teile seiner typologisierenden Materialübersicht narrativ strukturiert. Den Wert der 
Abhandlung schmälert das jedoch nur bedingt. Auf der Grundlage enzyklopädischer, 
historischer wie formaler Sachkenntnis hat Dencker ein Standardwerk vorgelegt, des-
sen einzigartige Materialfülle der Forschung zur Textvisualisierung und Bildlinguali-
sierung nachhaltig Impulse geben wird (wobei ein Literaturverzeichnis, auf das aus 
unerklärlichen Gründen verzichtet wurde, die Handhabbarkeit des Bandes als Nach-
schlagewerk noch erhöht hätte). 
 Im Zuge der Auseinandersetzung mit diesem Kompendium wird allerdings nicht 
nur das entwickelte historische Narrativ zur Debatte stehen, sondern zudem die mehr 
erprobend vorgeschlagene, denn apodiktisch gesetzte Typologie. Dies betrifft zum 
einen den allzu unscharfen Poesie- Begriff, der der Materialsortierung zugrunde liegt. 
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Zwar führt Dencker einleitend eine Unterscheidung zwischen Optischen Textformen 
und Optischer Poesie ein (1). Auf die Angabe von Kriterien, die eine Differenzierung 
ermöglichen würden, verzichtet er jedoch; im Verlauf der Darstellung spielt die Diffe-
renz entsprechend auch keine ent scheidende Rolle mehr. 
 Während in diesem Zusammenhang vor allem die Tauglichkeit eines historisch 
besetzten Begriffs wie “Poesie” für die Bestimmung der erfassten Phäno mene in Frage 
steht, signalisiert die Typologisierung zum anderen auf einer Metaebene Refl exions-
bedarf. Denn in den Ausführungen zu den von Dencker differenzierten “intermedialen 
Ausdrucksformen” werden zahlreiche Begriffsprägungen für Sub- Typen eingeführt, 
die oftmals von Künstlern selbst stammen. Dabei ist eine Wucherung von Typen-  und 
Genrebegriffen zu beobachten, die nicht selten lediglich idiosynkratischen Charakter 
haben. Die Vielzahl dieser Genrebezeichnungen erschlossen und über das Sachregister 
inventarisiert zu haben, ist eine bemerkenswerte Leistung des vorliegenden Bandes. 
Dass die Proliferation solcher idiosynkratischer Genres allerdings auch im Horizont 
einer für das moderne Kunstsystem typischen Ökonomie der Aufmerksamkeit mit ih-
rem steten Innovationsdruck zu sehen ist, bleibt ein blinder Fleck in Denckers an pro-
gressiven Ideen der ‘Erweiterung’ und ‘Befreiung’ der Künste orientierter Überschau. 
Studien, die auf einer ähnlich umfassenden Materialbasis die diskursgeschichtlichen 
und marktsoziologischen Hintergründe des Typologisierungsfurors wie der Genre-
proliferation in den intermedial entgrenzten Künsten der Moderne erarbeiten, bleiben 
damit weiterhin ein Desiderat. Auf Denckers Kompendium als Materialgrundlage (und 
als Untersuchungsgegenstand) wird fortan allerdings keine dieser Studien verzichten 
können. 

Georg- August- Universität Göttingen —Peer Trilcke 

Medien der Literatur. Vom Almanach zur Hyperfi ction. Stationen einer 
Mediengeschichte der Literatur vom 18. Jahrhundert bis zur Gegenwart.
Herausgegeben von Jochen Mecke. Bielefeld: transcript, 2010. 298 Seiten + 10 
farbige Abbildungen. €29,80.

When it comes to the complex juxtapositions of literature and (other) media, it seems 
hard to avoid a sense of competition, from ekphrasis to hyperfi ction. Despite all the 
well- intentioned and meticulously argued interventions at the intersections of older 
and newer narrative and interactive interfaces, there is always some jostling for posi-
tion. Is reading in media history an extension of the literacy and competence developed 
over the past several academic generations in departments of English or Comparative 
Literature? Or is the fact that literary creativity has spread from book culture into fi lm, 
audiobooks, games, and websites also a sign that the disciplinary areas of someone in, 
say, a department of French and Italian are curtailed or transformed where they overlap 
with that of new humanities departments that lay claim to some of the cultural forms 
of our media age? Universities have of course adapted in various ways to such shifting 
demands, and from Ted Nelson’s hopes for a new literature (which he helped prepare 
for at the advent of personal computing) to Brenda Laurel’s thesis of computers as 
theater and beyond, the materiality of literary communication has come to the fore 
as a topic in its own right. In German- speaking academia, important early forays in 
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developing theoretical as well as historical concepts and frames of reference for such 
interdisciplinary work were made by scholars trained in Romance language and litera-
ture. However, despite some rigorous accounting for that evolution of media literacy 
since Nietzsche’s pointed analysis of how technology helps shape our thoughts, this 
edited collection in the end feels undisciplined rather than interdisciplinary. Comprised 
of fi fteen chapters in four sections, it brings together scholars trained in Romance lit-
erature who contribute chapters on print media, photography, fi lm, radio, audiobooks, 
hyperfi ction, and computer games.
 As the introduction acknowledges, the relationship between literary discourse 
and visual as well as audiovisual media culture has at times been contentious, sterile, 
antagonistic, symbiotic—but most of the chapters implicitly or explicitly assert that 
the methodological framework of literary studies will have traction in discussions of 
cinema, television, or games. The organization of the volume is roughly chronologi-
cal, progressing from the French calendar literature to television serials, and from Jean 
Renoir fi lms and photographic notation in Alain Robbe- Grillet to studies of orality in 
the Maghreb, treating Italian and Spanish avant- garde literature and cinema, before 
turning to radio plays; fi nally, a chapter surveys Francophone hyperfi ction and another 
offers a tentative portrait of narratives in computer games. It might be an unfair obser-
vation since the critical vocabulary on cinema has had a few additional decades to be 
fully developed and deployed, but the treatment of text and play under the conditions 
of networked computing succeeds to a lesser degree than the chapters on cinema, TV, 
and radio. Furthermore, it might be a minor quibble, but nothing in the title or the 
paratext of this book announces, frames, or explains the focus on Romance culture 
in this book, and some readers may end up disappointed if they either expected other 
cultures to be included, or conversely if they expected more about media culture in 
Francophone Africa or Asia, for instance. The volume is part of a new series, co- edited 
by Jochen Mecke, the editor responsible for the book under review here, but even the 
editorial program for the series does not spell out its emphasis on Romance language 
and literature.
 As a strong contribution from Volker Roloff points out, the belief in an autono-
mous history of singular media or individual arts is dissolving, and along with it the 
prestige claimed by a traditional hierarchical position; thus one cannot try and focus 
on literature alone to the exclusion of the concomitant role of radio, cinema, television, 
and computing. However, one might counter that this does not yet mean, inversely, that 
literature departments have all along been developing the necessary critical vocabulary 
to treat visual and audiovisual culture; it is still being negotiated with loans made from 
art history, philosophy, sociology, and with new critical vocabulary as these fi elds 
come into their own. Unfortunately, not all chapters collected in this volume mark 
those interdisciplinary debts clearly; many references hark back to a generation that 
came of age with structuralism and post- structuralism in the 1960s and 1970s, and 
to a vocabulary that universalizes and totalizes analytic or interpretive competence 
with too little regard for medium specifi city. As a result, some passages in this book 
are insightful and open promising lines of investigation, particularly with regard to 
historical avant- gardes, while other passages appear isolated from pivotal knowledge 
developed around the technical and symbolic apparatus of audiovisual media culture. 
The chapter on French- language hyperfi ction thus remains in the uncomfortable po-
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sition of rehearsing prerequisites even as it offers some close reading of examples, 
which means they remain mere samples. The closing entry on computer games seeks 
to circumvent the limitations of its own axiomatic transfer of narrative from literature 
to games by seeking a common denominator in games like Snake, Civilization, Second 
Life, and Tomb Raider—but without accounting for the mediatic set- up of graphic 
displays, database logic, input controls, and feedback methods, neither the narrativity 
nor the quintessential differences between these examples really come into focus. (It 
is also the lone chapter that does not focus on French- speaking culture.) Overall, the 
volume demonstrates on the one hand that a strong interest in media culture continues 
to be anchored in historical and conceptual competence as it developed in traditional 
literature departments, but on the other hand, it also exhibits weaknesses owed to an 
insular attitude towards media literacy as developed in neighboring departments—
successful interdisciplinarity must cut both ways.

University of California, Irvine  —Peter Krapp

Philosophie nach dem “Medial Turn”. Beiträge zur Theorie der 
Mediengesellschaft. 
Von Stefan Münker. Bielefeld: transcript, 2009. 224 Seiten. €25,80.

Zwei Leitmotive bestimmen die “Philosophie nach dem ‘Medial Turn,’ ” eine Samm-
lung von zwischen 1996 und 2008 entstandenen Texten des Autors. Das erste schreibt 
das Buch in die von Georg Christoph Tholen herausgegebene Reihe “MedienAna-
lysen” ein, die es sich zur Aufgabe gemacht hat, die durch die Medien fundamental 
veränderten “Konfi gurationen des Wahrnehmens und Wissens, des Vorstellens und 
Darstellens” (Editorial) in der Moderne lesbar zu machen. Darum geht es auch Stefan 
Münker, dessen Texte eben das aus dezidiert philosophischer Perspektive und an Be-
griffen wie “Medium,” “Netzwerk” oder “Virtuelle Realität” exemplifi zieren. 
 Das zweite Leitmotiv, dass nämlich Münker seinen Erörterungen beinahe durch-
weg eine pragmatische Argumentationsfi gur zur Seite stellt (also: die von McLuhan 
über Baudrillard bis Virilio einschlägige Frage, was die Medien mit uns machen, ergänzt 
um die Frage, was wir mit den Medien machen), mag nicht zuletzt auch biographisch 
motiviert sein. Immerhin ist Münker nicht nur Medienphilosoph an der Universität 
Regensburg, sondern hat als Redakteur beim ZDF auch langjährige medien praktische 
Erfahrungen, die besonders im in aller adornitischen Unbescheidenheit “Epilog zum 
Fernsehen” genannten Text und in “Es gibt das Fernsehen nicht” (einer “Meditation 
über ein verschwindendes Medium”) spürbar werden.
 Die Einleitung stellt alle wesentlichen Argumentationsfi guren des Bandes vor: 
1) die Betonung der Wichtigkeit theoretischer Refl exion angesichts einer heute funda-
mental medialisierten Gesellschaft, 2) die Abweisung von totalisierenden Diskursen, 
die Münker zu Recht als “Rhetorik des Auslöschens und Verschwindens” des Realen 
durch die Medien qualifi ziert und dies 3) durch eine durch die philosophische Prag-
matik geleitete Perspektive, die Medien stets in ihren historischen und apparativen 
Kontexten und in der Praxis ihres kulturellen Vollzugs betrachtet. 
 Ausführlich thematisiert wird auch der titelgebende “medial turn”: Münker weist 
zunächst nachdrücklich einen theoretischen Refl exionsbedarf aus, der durch Ausmaß 
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und Tempo der medialen Umbrüche insbesondere seit dem 20. Jahrhundert bedingt 
sei. Er verfolgt die Geschichte der medientheoretischen und medienhistorischen Dis-
kursbildungen von Nietzsches (nebenbei: auf einer Schreibmaschine verfasstem) “Das 
Schreibzeug arbeitet mit an unseren Gedanken” über Baudelaires Refl exionen zur 
Photographie und Brechts Radiotheorie bis hin zu Shannon / Weaver, McLuhan und 
Adorno; er rekonstruiert die allmähliche Ausbildung der Medienwissenschaft als aka-
demischer Disziplin und die Diskursgeschichte des Begriffs “medial turn.” Dass dieser 
einer guten Legitimation bedarf, konzediert Münker selbst (18f.): immerhin gehört die 
Rhetorik der Kehre—vom “cultural turn” über den “postmodern turn,” “visual turn” 
und “spatial turn” bis zum “performative turn”—offenbar zu jeder umfangreicheren 
wissenschaftlichen Mode. 
 Münker geht es demgegenüber um nicht weniger als die Frage nach der Medien-
philosophie als Prima Philosophia: In einer starken Lesart wäre der “medial turn” ein 
direkter Erbe des “linguistic turn,” würde mithin das Apriori der Sprache zu einem der 
Medien erweitern. Die Medien würden in dieser Lesart das Denkvermögen und unser 
Verhältnis zur Welt so weitreichend organisieren, dass, wie Münker bei Friedrich Kitt-
ler und Sibylle Krämer nachliest, kein Außerhalb der Medien mehr existiere. Macht 
man jedoch so die Medien zur Bedingung der Möglichkeit jeder Erkenntnis, folgt 
daraus offenbar, dass die Refl exion des Medienbegriffs selbst in Aporien läuft. 
 An diesem Punkt setzt die Kritik des Autors an, die—wie angedeutet—deutlich 
von Wittgensteins Gebrauchstheorie der Sprache inspiriert ist (es ist kaum verwun-
derlich, dass sich auch ein Text namens “Wittgenstein als Medienphilosoph” im Band 
fi ndet). Münker argumentiert, dass Medien eine notwendige, kaum aber zureichende 
Bedingung unseres Weltbezugs seien, vulgo: dass aus der Tatsache, dass uns ohne 
Medien nichts gegeben ist, nicht folgt, dass es nichts anderes als die Medien gibt. Seine 
Lesart des “medial turn” richtet sich folglich auf die lokalere Beobachtung von Medien 
aus einer dezidiert philosophischen Perspektive. Entwickelt wird die These, dass sich 
eine Reihe traditioneller Probleme der Philosophie durch den Vollzug medialer Praxen 
heute neu und anders stellen. Aufgabe der Medienphilosophie wäre mithin nicht (oder 
nicht in erster Linie) die Refl exion des Medienbegriffs selbst, sondern die mit dem In-
strumentarium philosophischer Analyse bewaffnete Untersuchung von Begriffen und 
Zusammenhängen, die sowohl für unser Selbst-  und Weltverständnis eine kategoriale 
Rolle spielen als auch in ihrer Verwendung heute problematisch geworden sind (etwa 
der Distinktion von Virtuellem und Realem, der Münker gleich zwei in der Argumenta-
tion ähnliche Beiträge widmet: “Was heißt eigentlich: Virtuelle Realität” und “Virtual 
Reality. Eine medienphilosophische Erörterung”).
 Gegenstand der Medienphilosophie à la Münker sind nicht die Medien, son-
dern die Effekte ihres Gebrauchs im philosophischen Diskurs, und diese pragmatische 
Perspektive fi ndet sich in den allermeisten Texten dieses Bandes, etwa, wenn Münker 
an verschiedenen Stellen auf die doppelte Konstitutionsleistung der Medien verweist 
(nicht nur zu prägen, was sie vermitteln, sondern auch die Art und Weise, wie wir mit 
ihnen umgehen) und auf ihren Status als Werkzeuge, als Artefakte, die in ihrer his-
torischen, technischen und pragmatischen Differenziertheit beobachtet werden müs-
sen. Sie zeigt sich auch in konkreten Fallstudien, etwa zum Netzwerk als Metapher 
(“Im Netz der Medien,” 89ff.), die das “Netz” als Kommunikations-  und Denkmodell 
zunächst über die historischen Vorläufer perspektiviert (von Barthes’ Textmodell bis 
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zu Deleuze und Guattaris wirkmächtiger Metapher des Rhizoms), dann biologische, 
technizistische und soziopolitische Diskursformen bestimmt, um schließlich die Frage 
nach dem ontologischen, eigentlichen Sinn des “Netzes” wie der digitalen Medien 
insgesamt abzuweisen—mit der Begründung, dass sie erst in ihrer Manifestation in 
konkreten medialen und technischen Environments sinnhaft fassbar werden. Ebenso 
eindrucksvoll, wenn auch in der Technikemphase heute vielleicht zu relativieren, ist 
Münkers Deutung des Begriffs der virtuellen Realität, die er als ästhetisches System 
der Welterzeugung interpretiert, als technisch generierten Möglichkeitsraum mit uto-
pischem Potential: Die “virtuellen Welten halten durch die Eröffnung der Perspektive 
auf neue Weisen der Wahrnehmung und auf neue Arten gelingender Kommunikation 
die innovative, irritierende Kraft des utopischen Denkens am Leben” (127).
 Gerade in den zeitlich früher entstandenen Texten fällt die Differenziertheit, 
die durchweg mit hoher sprachlicher Eleganz präsentiert wird, jedoch zuweilen dem 
Schwung der Pointe zum Opfer, wenn Münker etwa in “Die Zeit der Stadt und die 
Zeit der Verschiebung” den Beginn menschlichen Bewusstseins, der menschlichen Zi-
vilisation und den Beginn der Städte zusammendenkt: “Der Eintritt in die Epoche der 
Städte steht damit für den Austritt der Menschheit aus dem selbstvergessenen Zustand 
des ungebrochenen, bloßen Gegenwartsbezugs, der Präsenz ohne Refl exion und ohne 
Bewusstsein” (73)—das ist schön formuliert, aber offenbar kaum haltbar. Wenn man 
den Beginn der Sprache, die Münker an anderer Stelle mit Ludwig Jäger durchaus 
als meta- mediales Bezugssystem symbolischer Formen vorstellt (56), als Beginn von 
Bewusstsein, mithin des menschlichen Umgangs mit symbolischen Formen akzep-
tiert und die ersten Sprachfamilien vorsichtig auf ein Alter von etwa 100.000 Jahren 
schätzt, die ersten Städte aber vor ca. 5000 Jahren entstehen, kann man kaum um-
hin, dem “Am Anfang waren die Städte” (73ff.) des Autors ein—durchaus areligiös 
gemeintes—“Oder doch das Wort?” entgegenzuhalten. 
 Daran wird man sich jedoch bei diesem luzide formulierten und unbedingt mit 
Gewinn zu lesenden Band letztlich ebenso wenig stoßen wie an typographischen Klei-
nigkeiten (wenn etwa der oben erwähnte Brief Nietzsches gleich auf der ersten Seite 
ins Jahr 1982 datiert wird); seine Beiträge bilden als Grundstock einer pragmatischen 
Medienphilosophie ein bemerkenswertes Korrektiv zu den Groß-  und Fundamental-
theorien der Medien der letzten 50 Jahre. 

Haverford College / Humboldt Universität —Henning Wrage 

Metamorphoses of the Vampire in Literature and Film: Cultural 
Transformations in Europe, 1732–1933.
By Erik Butler. Rochester, N.Y.: Camden House, 2010. ix + 225 pages. $75.00.

The purpose of Erik Butler’s book is to provide “a coherent, historically informed 
theory of the vampire” and “to account for the logic underlying the vampire’s many 
and confl icting forms” (vii). At fi rst glance, this seems to be a lofty goal for such a 
relatively slim volume, but the author is able to cover a lot of ground. Literary and 
non- literary texts by English, French, and German authors and fi lms from the Weimar 
period are used to shed light on the fi gure of the vampire. The last chapter adds Hol-
lywood movies, the TV show Buffy, the Vampire Slayer, the novels of Anne Rice, and 
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other monsters, such as cyborgs and zombies, to the mix. The historical framework 
indicated in the subtitle hints at his major thesis. According to Butler, the vampire is 
an eminently modern phenomenon: it owes its far- reaching impact and ongoing fas-
cination to processes of change and transformation, to the crises that are constantly 
generated by modernization and the uncertainties and upheavals in its wake. Butler 
dismisses the countless pre- modern examples of vampire stories and myths of similar 
beings that are a staple of many diverse cultures and maintains that “real” vampires 
did not exist before the 1700s (5). 
 In his introduction, Butler calls his methodological approach to the topic of 
vampirism a “[c]ultural teratology” (1) and defi nes the term as “the science of phe-
nomena that contravene the rules of regularity and stability [ . . . ]” (8). He lists Carlo 
Ginzburg, Michel Foucault, Jacques Lacan, and René Girard as his sources of inspira-
tion (8–9). He also freely admits his “debt to psychoanalysis” and states that “in large 
part, the study reads works as imaginary projections” (viii). His readings are indeed 
informed by Freudian and, to a limited extent, Lacanian concepts, but the study does 
not provide any in- depth discussion of psychoanalytic thinking. Referring to Fou-
cault’s Madness and Civilization, Butler argues that monstrosity is that against which 
man defi nes himself and his normalcy. He then goes on to claim that the vampire is a 
different kind of monster: by shape- shifting all the time, the vampire does not provide 
a steady monstrosity that would allow “us” to defi ne ourselves. “Instead of giving us a 
stable enemy, the vampire belongs to multiple worlds, including our own. It therefore 
refl ects an anxiety that we, perhaps, do not know at all who ‘we’ are” (9).
 The fi rst of three parts of the book is devoted to the beginning of the modern 
discourse on vampires in the early 18th century and to the image of the vampire in the 
Enlightenment and Romanticism. Chapter One discusses early reports of vampirism in 
Eastern Europe and shows that vampirism was invented as a scholarly discourse dur-
ing a time of crisis and confusion, brought about by secularization and metaphysical 
uncertainty. Butler also stresses the political dimension of the belief in vampires and 
claims that “Serbian vampirism suggested the vulnerability of the House of Habsburg” 
(36). The second chapter highlights the vampire as a means of political satire. Accord-
ing to this line of reasoning, in the late 18th and early 19th century, the vampire was 
“a uniquely dynamic allegory for the depersonalizing aspects of modernization” (54). 
The Romantic vampire—in the works of Shelley, Baudelaire, Brentano, and Heine—
is, according to Butler, an extension of the writer’s “sense of dislocation and alienation 
resulting from political transformations” (63). 
 The second part of the study, entitled “England and France,” looks at the 19th- 
century vampire and features Polidori’s vampire Lord Ruthven and Bram Stoker’s 
Count Dracula. What is new about these two vampires, according to Butler, is that 
they represent the fl uidity of modern class relations. Although Lord Ruthven may 
have been modeled after Lord Byron (88), the former also bears traits of a “factory 
owner” (92). Butler notes that Bram Stoker’s Dracula establishes himself in London 
via “property deeds and bank accounts” (112), thus assuming a shadowy existence 
that is based merely on paper. Various forms of writing take center stage in Butler’s 
analysis of Stoker’s classic, from Mina Harker’s stenography and typewriting to Lucy 
Westenra’s “perverse writing” (115) that predisposes her to becoming a vampire her-
self. Again, changes brought about by modernization (seemingly enigmatic business 
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practices, new gender roles etc.) are projected onto the fi gure of the vampire who is 
viewed as a threat from outside.
 Part III, “Germany,” deals with manifestations of the vampire in Daniel Paul 
Schreber’s famous autobiography and with Weimar cinema. The chapter on Schreber 
adds little to what Friedrich Kittler, Eric Santner, and others have already said about 
the famous case, except that it reads Schreber as a victim of a form of vampirism. The 
chapter on Weimar cinema opens with a brief discussion of The Cabinet of Dr. Cali-
gari and then concentrates on F.W. Murnau’s Nosferatu. Nosferatu is “a ready allegory 
for the vampire as a Jew” (162) and the fi lm is compared with movies such as Fritz 
Hippler’s The Eternal Jew and Veit Harlan’s Jew Suess. More interesting is Butler’s 
assertion that Nosferatu can be read as a response to a crisis in the conception of Ger-
man masculinity after World War I and as a politically overdetermined representation 
of sexual disease (160). 
 The conclusion restates the thesis of the book that the vampire “is fundamentally 
a modern, European monster” (177) and, after pointing out the growing absurdity of 
Dracula in 20th- century popular culture, Butler turns to the newer vampires already 
mentioned above. An appendix provides a list of works cited, a fi lmography, and an 
index which, together with ample endnotes after each chapter, make the volume espe-
cially informative for classroom use. Compared to other studies of vampirism, such 
as Nina Auerbach’s Our Vampires, Ourselves (1995) or Laurence Rickels’s The Vam-
pire Lectures (1999), Metamorphoses of the Vampire in Literature and Film is less 
theory- heavy and more interested in historical changes that brought with them certain 
anxieties and apprehensions for which the vampire became an ideal and multi- faceted 
projection screen.

Brown University —Thomas W. Kniesche

Murderesses in German Writing, 1720–1860: Heroines of Horror.
By Susanne Kord. Cambridge: Cambridge University Press, 2009. x + 266 pages + 
12 b / w illustrations. $90.00. 

This wide- ranging work examines how, during the transitional timeframe of 1720 to 
1860, the legal system and general public dealt with women accused of violent crimes 
in German- speaking Europe. Using sources contemporary with that period, Kord ana-
lyzes attitudes towards these women and their crime(s). In the introductory fi rst chap-
ter Kord announces her interest in the “puzzling inconsistencies and uncomfortable 
questions” (4) these source texts raise. Her approach is broadly anthropological and 
focuses on British anthropologist Victor Turner’s concept of “modes of symbolic ac-
tion” that are found in different types of “cultural performance” (17). While the texts 
she peruses often “cheerfully ignore borders between ‘fact’ and ‘fi ction,’ ” Kord never-
theless reads them as “more or less ‘literary’ ” because they function by way of “telling 
tales” (17). Following the introduction are six chapters, devoted to witches, vampires, 
husband- killers, child- killers, poisoners as well as the etiquette of executions. 
 The second chapter shows how beliefs in witchcraft and other folk superstitions 
did not lose credence as quickly during the Age of Enlightenment as is sometimes 
stated. Torture was still the “principal means of extorting a confession,” which was 
considered crucial before an execution could take place, and the “evil eye” was still 
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considered “a reliable indication of witchcraft” (23). The belief in witches and witch-
craft (demonology) was a hotly debated topic; while perhaps less universally accepted 
as offi cial doctrine, it continued to thrive in popular imagination. This is what accounts 
for the defensive tone of the only contemporary source text that exists on the witch 
trial of Anna Göldi, the last such trial that would lead to execution in Switzerland in 
1782. In a second sub- section Kord expands the book’s parameters beyond “murder-
ous women” by investigating Lavater’s popular work of physiognomy in terms of its 
underlying superstitious subtext regarding woman, genius, and physical appearance. 
 Chapter Three focuses on why the phenomenon of vampires caught hold of the 
collective imagination at a time when superstitious folk beliefs were supposedly losing 
validity. Kord suggests as a reason that this was “the precise time when the immortal-
ity of the soul was no longer accepted as a given and the processes of physical death 
became the subject of medical research” (49). Kord’s discussion of Elizabeth Bàrthory, 
one of the most mythologized cases of reported vampirism, addresses both the great 
notoriety of her case and the obvious inconsistencies of the trial proceedings. Kord fo-
cuses on what she sees as attempts to repress the vampiric elements of Bàthory’s story 
in order to show that her excesses “fall within the scope of feminine normality” (64). 
In further subsections of this chapter Kord sets up a distinction between the supposedly 
gender- neutral vampires of mythology and the overtly gendered vampires of literature, 
which implies a clear demarcation between literature and mythology.
 In Chapters Four and Five we encounter our fi rst actual “murderesses”: hus-
band-  and child- killers. The analysis of the case of Katharina Wächtler, whose trial 
for killing and dismembering her husband took place in 1788, shows how certain pro-
cedures from earlier trials (including witch trials), while more fervently debated than 
in earlier times, nevertheless remained in place, most notably the idea that obtaining 
a confession by any means was necessary even if that included torture. Another key 
element of the Wächtler trial that points to perceptions of women in general around 
this time was the attempt to cast her as an aberration of nature: a moody, immoral 
woman whose pride was her most dominant feature. The Wächtler case is juxtaposed 
with a case from the nineteenth century where the defendant’s life is spared in the end. 
Both trials generated unprecedented public interest, and thus “documented the shift 
from inquisitional process of the early modern ages to the criminal trial of modern 
times” (115). 
 Chapter Five reveals how infanticide became a tragic event with the emergence 
of bourgeois concepts of love and marriage. It is a crime that highlights the principle 
of paradox in that it represents a negation of an integral part of feminine identity, the 
maternal instinct, as well as conforms to social expectations. (Killing one’s illegiti-
mate offspring is an acknowledgement of the shame felt regarding the loss of honor.) 
It is also a crime where the perpetrator is evidently also a victim. Kord focuses on 
how these confl icting attitudes fueled the intense debates concerning how to punish 
child- killers during this time period. Chapter Six investigates the assumption that a 
“preference for poison is rooted in feminine ‘Nature’ ” (155). More so than with other 
types of murder, people have sought to explain the crime of poisoning by accentuat-
ing the negative traits of women in general. Kord highlights the cases of four famous 
female poisoners and concentrates on issues of class. The case of Gesche Gottfried, 
convicted of murdering 15 people between 1813–1827, tries to explain Gesche’s ap-
parently genuine inability to express her motivation for the poisonings by focusing on 
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her adeptness at embodying the various roles society expected of her, thus masking a 
true lack of self and identity. 
 The last chapter is an analysis of the popular genre of “scaffold literature,” sto-
ries written about the fi nal hours of condemned criminals. Kord analyzes a popular 
collection of such stories, all of them written in the form of fi ctionalized conversion 
narratives that allow the criminals to experience their own deaths as moments of great 
happiness, because they have repented and are ready to meet their maker. Such narra-
tives fulfi lled important social functions while often transforming the criminal into a 
martyr- like saint, whose “grateful corpse” (197) supposedly had healing qualities. She 
then moves to a discussion of the tightly choreographed nature of executions and won-
ders why more defendants didn’t decide to not cooperate with the actual proceedings. 
A fi nal subsection returns to the topic of gender and identifi es the “mob” at events like 
executions metaphorically as female, due to its unpredictable and often uncontrollable 
behavior. 
 The breadth of source- based research in this study is not always matched by a 
comparative depth of analysis. In some cases the volume would have benefi tted from 
a clearer association between the individual readings and the theoretical perspective 
outlined in the introduction. Nevertheless the book is a useful contribution to the socio-
 cultural history of women and crime especially for those who are not overly familiar 
with the fi eld. 

Miami University —Catherine Grimm

Physik als Kunst. Die Poetisierung der Elektrizität um 1800.
Von Benjamin Specht. Berlin: de Gruyter, 2010. 448 Seiten. €99,95.

Elektropoetologie. Fiktionen der Elektrizität 1740–1870.
Von Michael Gamper. Göttingen: Wallstein, 2010. 331 Seiten. €29,90.

Wenn zeitnah zwei Bücher über dasselbe Thema erscheinen wie zuletzt Benjamin 
Spechts Dissertation “Physik als Kunst” und Michael Gampers Monographie “Elek-
tropoetologie,” dann belegt dies einmal mehr, wie sehr die Literaturwissenschaft von 
der Erforschung von Naturwissenschafts- Literatur- Beziehungen elektrisiert ist, die 
insbesondere unter wissenspoetologischen Gesichtspunkten die Germanistik seit ei-
nem Jahrzehnt interessieren. So wecken die sehr ähnlichen Titel “Poetisierung der 
Elektrizität” und “Elektropoetologie” die Erwartung thematischer Replikationen, die 
die beiden Forschungsarbeiten jedoch angesichts ihrer unterschiedlichen Zielstellun-
gen nicht erfüllen. Nichtsdestoweniger eint die Verfasser das Interesse an der wis-
senschaftlichen Elektrizitätslehre und ihrer literarischen Entladung von der Mitte des 
18. bis zur Mitte des 19. Jahrhunderts, das die Auswahl eines weitgehend identischen 
Untersuchungsmaterials bedingt. Diese Überschneidungen legen nahe, im Folgenden 
wenigstens einige Vergleiche zu ziehen, nachdem die Spezifi ka beider Arbeiten kurz 
zusammengefasst wurden. Denn die reizvolle Spannung für den Beobachter dieses 
doppelten Auftritts liegt natürlich darin zu sehen, ob die Versuchsaufbauten der bei-
den wissens-  und literaturhistorischen Experimentatoren identische oder abweichende 
Ergebnisse zeitigen.
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 Beide Verfasser setzen am (Noch)Nichtwissen der Elektrizitätsforschung in der 
zweiten Hälfte des 18. Jahrhunderts an. Specht fragt danach, wie die naturwissen-
schaftlich noch unzulänglich erklärte, demnach theoretisch mehrdeutige Elektrizitäts-
lehre des späten 18. Jahrhunderts als Erklärungsmodell für andere, überwiegend nicht-
naturwissenschaftliche Bereiche genutzt werden konnte. Er verfolgt demzufolge nicht 
allein die “Poetisierung,” vielmehr die Transformation elektrischer Theoriemodelle in 
andere Diskurse der Philosophie, Geschichtsphilosophie, Anthropologie und Ästhetik, 
unter denen die der Poetik und Literatur nur zwei von mehreren sind. Die experimen-
telle Erforschung und das Wissen über Elektrizität boten demzufolge Funken, die in 
weiteren, insbesondere nichtexperimentierbaren Gegenstandsbereichen Diskussionen 
(neu) entzünden konnten. Specht arbeitet heraus, wie das Wissen über die Elektrizität 
auf poetische, anthropologische, geschichtsphilosophische und politische Erwartungs-
horizonte der Goethezeit wirkte (26, 416, u.ö.). 
 Seiner Fragestellung geht Specht exemplarisch an drei poetischen Umgangswei-
sen mit dem zeitgenössischen Wissen über Elektrizität nach, indem er wissenschaft-
liche wie literarische Werke von Johann Wilhelm Ritter, Friedrich von Hardenberg und 
Heinrich von Kleist in jeweiligen Großkapiteln eingehend untersucht. Diese Einzel-
analysen werden durch ein Einleitungskapitel mit präzisen wie systematischen Über-
legungen zur Methode (1–23) und ein Kontextkapitel fundiert (24–118), das sowohl 
über die Experimental-  und Anwendungspraxis (Galvanismus, Elektrodynamik, elek-
trische Medizin) wie die theoretischen Modelle der Elektrizitätsforschung (Descartes, 
Newton, Euler) als auch über deren Implikationen in natur-  wie geschichtsphilosophi-
schen Kontexten (Kant, Schelling, Herder, Schlegel) des 18. und frühen 19. Jahrhun-
derts instruiert. 
 Aufbauend auf seinen Untersuchungen verschiedener Diskussionsfelder profi -
liert Specht abschließend die Elektrizität als “epochale” (Epoche prägende) Metapher 
der Goethezeit, die auf der Ebene des kulturellen Wissens unter der Bedingung be-
schränkter Bestimmtheit den Zusammenhang auch weit voneinander entfernter Kon-
texte stiften und ordnen konnte (413–422). Ihre Leistungsfähigkeit beruhe darauf, dass 
sie bereits um 1800 mit zahlreichen, von Specht in den Einzelanalysen entfalteten 
kulturellen Bedeutungen angereichert war, etwa als universales Agens in der Natur, 
als Lebensäther, als Medium zwischen Geist und Materie bzw. Körper, zwischen or-
ganischer und anorganischer Natur, als Liebes-  und Inspirationsmetapher (413). Elek-
trizität erwies sich so als Denkfi gur verschiedener Diskurse um 1800, denen sie dank 
ihrer konzeptionellen wie semantischen Offenheit eine stimulierende Modellvorstel-
lung bot. Dieses offene und zugleich integrative Modell sei das Prinzip elektrischer 
Polarität gewesen, nämlich aufeinander bezogener Gegensätze, das das Trennende in 
der Einheit nicht aufl öst. Dieses “Gesetz des Widerspruchs” wirke als Denkstruktur 
gleichermaßen in der philosophischen Dialektik, Anthropologie, Historiographie, Po-
etologie, Staatslehre und Theologie der Goethezeit (416f.). 
 Auf der Basis der “epochalen” Metaphorizität der Elektrizität hebt Specht 
(ähnlich wie Gamper) auf deren erkenntnisstiftende Funktion ab: Nichtwissen könne 
annäherungsweise vorstellbar gemacht werden, indem es vorbegriffl ich, eben me-
taphorisch kommuniziert werde, um es dadurch überhaupt erst begriffl ich denken, 
sprachlich fassen und damit vereindeutigen zu können (Specht 418). Bei Gamper 
werden an diesem Punkt inadäquater semiotischer Theorien der Naturwissenschaften 
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die fi ktional- narrativen Praktiken der Dichtung produktiv (Gamper 9). Der Erfolg der 
metaphorischen (bzw. für Gamper poetologischen) Suggestionskraft der Elektrizität 
gründet für Specht darin, dass sie naturwissenschaftlichen wie literarischen Bereich 
“gleichermaßen involviert und auch dort einen Zusammenhang suggeriert, wo schein-
bar ein tiefer Graben verläuft” (419). Als “epochale Metapher” um 1800 werde Elektri-
zitätswissen weniger von einem Bereich in den anderen übertragen als gleichermaßen 
in einem “koevolutiven Prozess” fortentwickelt (421). 
 Ohne eben diese methodische Refl exion setzt Gamper am ähnlich avisierten 
Punkt diskursiver Interferenzen zwischen Naturwissenschaft und Literatur im Feld 
der Elektrizitätsforschung und des Wissens über Elektrizität an, die er von der Mitte 
des 18. bis zur Mitte des 19. Jahrhunderts verfolgt. Die naturwissenschaftlich unzu-
reichenden Erklärungen der Elektrizitätslehre bedeuteten ein nur begrenztes Wissen 
und ein unbegrenztes Nichtwissen, auf das Naturwissenschaften wie Literatur glei-
chermaßen reagierten. Ihm geht es folglich um die Übergangsphänomene zwischen 
naturwissenschaftlichem und literarischem Diskurs, die die Geschichte des Wissens 
und Nichtwissens über Elektrizität um 1800 schlaglichtartig aufzeigen kann.
 Gamper skizziert den wissenssystematischen Anspruch, das Verhältnis von 
Naturforschung und Dichtung methodologisch zu fassen, in einer kurzen Einleitung 
(7–12), auf die ein Einführungskapitel folgt (13–68), das die Geschichte der Elektri-
zitätslehre des 18. Jahrhunderts kundig verknappt auf deren disziplinenformierende 
Argumente und Praktiken. Diskursiv bedroht gewesen sei insbesondere die Einbil-
dungskraft, die anfänglich, so Gamper, auch für die wissenschaftliche Beschäftigung 
mit der Elektrizität als noch legitim galt. Doch der akademische Anspruch auf Wahr-
heit und Wissenschaftlichkeit führte zum Ausschluss von Phantasie und Fiktion aus 
dem naturwissenschaftlichen Diskurs im letzten Drittel des 18. Jahrhunderts (65ff.). 
Gamper insistiert daher darauf, dass das, was Elektrizität “leistete und was sie be-
deutete,” nicht allein in Fachdiskursen, sondern “in interdiskursiv und transdiskursiv 
konstituierten Zusammenhängen” bestimmt wurde (68). Seine Wissensgeschichte 
der Elektrizität erweitert darum naturwissenschaftshistorische Quellen um vorrangig 
literarische und poetische Kontexte, die er als kontrollierte, intentional wissenserwei-
ternde, wenngleich ausschlussgefährdete “Fiktionen der Elektrizität” versteht (68). 
Seine Probanden mit solchen “fi ktionsaffi rmierenden Positionen” (68) für diesen 
Versuch sind über F. von Hardenberg, J.W. Ritter und H. von Kleist, die auch Specht 
untersucht, hinaus Georg Christoph Lichtenberg, Achim von Arnim und Adalbert 
Stifter. Er arrangiert sie in je eigenen Großkapiteln, in denen er die (außer für Stifter) 
oft umfangreiche Forschungslage effektiv auf die für ihn anschlussfähige Position 
begrenzt. 
 Ausgehend vom empirischen Experiment konstruiert Gamper über das Gedan-
kenexperiment eine Verbindung von den Naturwissenschaften zur Dichtung, mit der 
er naturwissenschaftlich rationale Erkenntnis einerseits mit phantasiegeleiteter dich-
terischer Fiktion andererseits zusammenführen kann (paradigmatisch an Lichtenberg, 
70ff.). Er baut eine Brücke, die die auch von Specht so konstatierte Kluft zwischen 
Naturwissenschaft und Literatur überspannen soll, indem er Begriffe wie Erfi ndung, 
Vermutung, Hypothese, Wahrscheinlichkeit, Dichtungsvermögen, Einbildung und 
Phantasie (oder auch des wahren, wahrscheinlichen und möglichen Wissens, 63) 
gewissermaßen horizontal engführt. So überzeugend dieses heuristische Modell für 
eine generelle Beschreibung des (selten konfl iktfreien) Verhältnisses von Naturwis-
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senschaft und Literatur ist, so überzeugt doch der nicht notwendige Versuch, dieses 
Modell auch in den historischen Quellen wiederzufi nden, nur mit Abstrichen. Denn 
die Vermögenslehre des 18. Jahrhunderts argumentiert nicht horizontal mit einem 
Brückenmodell, sondern vertikal mit einem Modell der Stufung: Das Verhältnis von 
oberen und unteren Erkenntniskräften, deren Hierarchie auch nach der Rehabilitierung 
der Sinnlichkeit weder gänzlich vom Kopf auf den Bauch noch auf gleiche Höhe ge-
stellt wurde, ist in der Erkenntnistheorie der Aufklärung zu stark ausdifferenziert, als 
dass Mutmaßung, Hypothese, wahrscheinliche Erkenntnis, Einbildung, Phantasie und 
Dichtung mehr oder weniger gleich behandelt werden könnten. Hypothesen und Ein-
bildungen unterscheiden sich nicht nur graduell (52, 63), sondern prinzipiell, da jene 
als logisch- rationale Schlussfolgerungen aus bekanntem zu neuem Wissen führen soll-
ten, während diese nicht an die Kontrollinstanz der Ratio gebunden waren. Obgleich 
also die Erfi ndungen von Verstand und Einbildungskraft in den theoretischen Quellen 
kategorisch zu unterscheiden wären, ist Gampers Hebezeug nichtsdestoweniger ein 
gewinnbringendes Modell für die aktuellen Forschungen zur Wissenspoetologie, das 
das Ineinandergreifen von poetischem und naturwissenschaftlichem (Nicht)Wissen 
aufzeigt.
 Auf die Detailanalysen kann hier nur fragmentarisch eingegangen werden, zu-
mal Gamper und Specht einzelne Autoren und Texte vor einem gemeinsamen elek-
trizitätsgeschichtlichen Hintergrund höchst unterschiedlich auswerten: So spricht 
beispielsweise Specht den elektrischen Metaphern in Achim von Arnims Texten 
eine bedeutungsorganisierende Funktion ab (74, 421); Gamper aber gewinnt Arnims 
“Hollin’s Liebeleben” das probeweise Darstellen und literarische Protokollieren von 
Kraftwirkungen zwischen den Figuren ab (230), die wie die Elektrizitätslehre nicht 
mehr von beweglichen Fluida, sondern von Kraftwirkungen zwischen den Körpern 
ausgehen (223f.). Auch Kleists “Allerneuesten Erziehungsplan” interpretieren beide 
Literaturwissenschaftler konträr: Gamper schließt sich weitestgehend der Analyse von 
Roland Borgards an; Specht dagegen sieht die Übertragung des elektrostatischen “Ge-
setzes des Widerspruchs” von Anziehung und Abstoßung auf die Pädagogik hier weder 
ironisch gebrochen noch auf einen hypothetischen Sprechmodus reduziert (Gamper, 
201f.), sondern wertet ihr Scheitern im Text als eine Absage an eine normative An thro-
pologie (Specht, 363) ebenso wie als eine Absage an die Möglichkeit einer solchen 
Übertragung experimenteller Verfahren auf menschliche Interaktionen (365ff.). Specht 
hebt mit seinen Kleist- Interpretationen auf eine elektrisch inspirierte “Poetologie des 
Widerspruchs,” ja der “Polarisierung” ab, die in dessen Werken umgesetzt sei, variiert, 
aber im genannten “Erziehungsplan” auch kritisch refl ektiert und im “Findling” wie-
der negiert werde (312). In der Anekdote “Der Griffel Gottes” jedoch gesteht er Kleist 
einen lediglich traditionellen Umgang mit der Metapher des Blitzeinschlags an der 
Peripherie der Handlung zu (383), wohingegen Gamper annimmt, dass Gott als Urhe-
ber des Blitzes aufklärerisch bereits soweit entmachtet sei, dass auch dieser literarische 
Text erstens eine Ereigniskette ohne feststellbaren Verursacher und Sinn repräsentiere 
(217) und er zweitens selbstrefl exiv auf seine eigene Urheber- , also Autorlosigkeit 
verweise (220). Wenn zum einen Gamper die literarische Aufl ösung vermeintlicher 
Erkenntnisgewissheiten in den Kleist’schen Texten betont, konzentriert sich zum an-
deren Specht in Kleists Werk auf die “epochale Metapher” elektrischer Polarität.
 Angesichts mancher Differenz im Detail könnte das von Specht fokussierte 
“Gesetz des Widerspruchs” auch im Verhältnis der beiden Analysen untereinander 
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wiedererkannt werden, insofern der scheinbare Widerspruch auf ein beide Pole ver-
bindendes tertium verweist: Die beiden literaturwissenschaftlichen Analysen bieten 
einander ergänzende, spannende Lektüren, indem sie mit ihrem je spezifi schen Zugriff 
die nicht nur naturwissenschaftliche, sondern insbesondere poetologische Wissensge-
schichte der Elektrizität um 1800 erhellen. Während Gamper erkenntnistheoretisch 
zu fokussieren sucht, wie Naturwissenschaft und Literatur am historischen Beispiel 
der Elektrizitätslehre in “wissenspoetologischem” Sinne ineinander übergehen, wenn 
sie beide die Grenzbereiche zwischen Wissen und Nichtwissen erkunden, beobachtet 
Specht wissen(schaft)shistorisch die topologische Wirkung der Elektrizitätslehre auf 
den Gebieten von Anthropologie, Philosophie, Geschichtsphilosophie, Politik, Poetik 
und Literatur. Einig sind sich beide in dem Befund, dass die naturwissenschaftlich 
etablierte Deutungshoheit über Gesetze und Wesen der Elektrizität um die Mitte des 
19. Jahrhunderts die epistemologisch synergetische Interaktion des wissenschaftlichen 
und des poetischen Diskurses beendete (Specht 421; Gamper 307f.).

Universität Konstanz —Gunhild Berg

When Machines Play Chopin: Musical Spirit and Automation in Nineteenth-
 Century German Literature. 
By Katherine Hirt. Berlin and New York: de Gruyter, 2010. 170 pages. €79,95.

Katherine Hirt’s study investigates shifts in the relationship between matter and spirit in 
music aesthetics and literature through an exploration of depictions of music machines 
in texts from the eighteenth through the early twentieth centuries. Through readings 
of literary works such as E.T.A. Hoffmann’s “Der Sandmann” and Heinrich Heine’s 
“Florentinische Nächte” together with non- literary texts and contemporary perfor-
mance practices, Hirt isolates the question of automation in musical performance: 
what constitutes an “automatic” instrument, and what distinguishes it from a musical 
performance controlled by a human being? Against a twentieth- century tendency to 
read musical automata and music machines as trivial, Hirt successfully demonstrates 
their infl uence on eighteenth-  and nineteenth- century music practices, which in turn 
had an impact on music aesthetics. For example, she emphasizes the way in which the 
“rhythmic exactness” of the machines became the norm for musical performance in 
the nineteenth century (27). 
 In the book’s introductory chapter, Hirt argues that a split occurred around 1800 
between the mechanical and expressive aspects of music. This split amounted to a 
departure from the Baroque model of the Affektenlehre, in which music was seen as an 
imitation of feelings in the Platonic tradition; closely related to this idea was the notion 
that the voice was superior to instrumental music, because only it could provide a link 
between music and text (5–6). In the works of writers and intellectuals around 1800, 
however, Hirt identifi es a shift towards a view of music as autonomous and expres-
sive rather than imitative. As a direct expression of nature, rather than its imitation, 
music no longer had to be linked to a text in order to have meaning. At the same time, 
Romantic texts on music often postulated an opposition between “mechanical” perfor-
mances and the inner workings of the soul, over and against the ideas of Enlightenment 
thinkers such as La Mettrie, who understood feelings and the soul as part of the body’s 
“machine” (9). 
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 The Romantic rejection of the Affektenlehre and Enlightenment mechanism 
form the background of Hirt’s reading of E.T.A. Hoffmann’s literary depictions of 
automata in the second chapter. Hirt interprets Hoffmann’s novella “Die Automaten” 
not as a simple critique of the grotesque aspects of automata, but rather as a nuanced 
refl ection on the aesthetic and philosophical implications of musical automata with 
strong thematic and generic links to Hoffmann’s works of music criticism. In “Die 
Automaten,” Hirt argues, it is the imitation of human activity by anthropomorphic 
automata that makes them grotesque; by contrast, Hoffmann embraces the project of 
making music by means of mechanical instruments (45). Both in “Die Automaten” 
and in “Der Sandmann,” Hoffmann moves beyond the Baroque opposition between 
vocal and instrumental music by conceptualizing the human voice as an instrument 
that can be corrected and improved by means of instruments, such as the glass har-
monica. 
 Hirt delves further into nineteenth- century aesthetics and philosophy in the 
book’s dense third chapter, which examines the critiques of music as an autonomous 
art form made by Schopenhauer and the music critic Eduard Hanslick. As Hirt shows, 
both of these thinkers reveal the profound infl uence of Hegel on nineteenth- century 
music aesthetics. Whereas Hegel criticizes music’s excessive subjectivity, for example, 
Schopenhauer turns this argument around; by bypassing the realm of ideas, he argues, 
music has the power to express the Will more directly than any of the other arts (66). 
Meanwhile, Hanslick pushes back against Romantic approaches to music by dethron-
ing feeling as a criterion for musical performance and by formulating a new concept 
of “musical ideas” that considers content and form as part of the same creative unity 
(78–80). By placing human creativity at the center of his defi nition of music as art, 
Hanslick makes room for a more positive view of music machines, which he argues 
are more capable of producing music than a songbird (84).
 In the fourth chapter, Hirt discusses questions of human creativity, virtuosity, 
and automatism in the works of the later author Heinrich Heine. Like Hanslick, Heine 
also resists the cult of the virtuoso; in the description of a performance by Paganini in 
“Florentinische Nächte,” for example, he describes the virtuoso as a demon, puppet, 
and automaton simultaneously (111–12). Rather than focusing on the performer or 
interpreter, Heine emphasizes the centrality of the composer’s imagination and the 
function of musical performance as an act of communication between composer and 
audience. In this vein, Heine depicts Chopin as an ideal performer, because he is 
not merely a technical virtuoso, but also a “poet” whose creativity and improvisation 
eclipse the technical dimension of the performance (118). 
 Hirt revisits the book’s basic questions from a modernist perspective in the fi -
nal chapter on Rilke’s “Ur- Geräusch,” which imaginatively explores how the newly 
invented phonograph can provide access to the Romantic notion of “original” or 
“natural” sound. Departing from Romantic music aesthetics, Rilke describes the “Ur-
 Geräusch” as a “melody of the background” that exists outside or behind, rather than 
inside, the human psyche (138). Interweaving the visual with the oral, Rilke captures 
the way in which the phonograph does not produce sound like other instruments, but 
rather acts in a way analogous to a typewriter by “reading” and “writing” recorded 
sound as text. Rilke’s text thus enacts a further shift towards music’s autonomy as an 
art form insofar as it depicts a kind of mechanically produced music that exists inde-
pendently of both the composer and the listener. 
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 Densely written and diligently researched, When Machines Play Chopin inter-
weaves literary history, aesthetics, performance history, and the history of technology 
in new and unexpected ways. Hirt’s fl exible approach to interdisciplinary questions 
allows her to reclaim certain texts, such as Heine and Hoffmann’s music reviews, 
for the fi eld of literary analysis. By focusing on the literary life of music machines, 
Hirt presents a compelling narrative on music aesthetics and the mechanical from the 
eighteenth through the twentieth centuries, one with important consequences for a 
contemporary discussion of the place of the human vis- à- vis technologies of sound. 

Georgetown University —Mary Helen Dupree

Der Europäer A.W. Schlegel. Romantischer Kulturtransfer—romantische 
Wissenswelten.
Herausgegeben von York- Gothart Mix und Jochen Strobel. Berlin und New York: de 
Gruyter, 2010. xi + 354 Seiten. €99,95.

The publication of this volume constitutes a signifi cant step forward: not only for a 
critical understanding of the breadth, depth, and historical reach of August Wilhelm 
Schlegel’s life and work, but also for Romantic scholarship and the growing fi eld of 
translation studies. The twenty essays of this volume, fronted by a succinct and per-
suasive introduction by the editors, are the product of an eponymous colloquium which 
took place at Dresden in 2008. The editors both elaborate glaring gaps in Schlegel 
studies (his readers must still make do with an incomplete edition from 1846ff.) and 
make a convincing case for the volume’s varied contributions, which can be divided 
into three main categories: the situation of Schlegel’s work in relation to Romantic 
aesthetics and focal points of recent scholarship; an analysis of Schlegel’s own recep-
tion and translation practices in the milieu of a transnational Romanticism; and the 
reception of Schlegel’s work in the twentieth century.
 The range of perspectives and methodological approaches represented in this 
volume makes it no easy task to provide a concise synopsis or provide a coherent cri-
tique, so this review will simply point out a few of the high points as well as one or two 
comments as a guide for potential readers. One of the more intriguing aspects of the 
volume, and a recurring theme in several of the essays, is the importance of Schlegel’s 
lectures. While several of the contributions mine the lectures for their thematic content, 
Manuel Bauer’s and Dirk von Petersdorff’s essays stand out for laying the theoreti-
cal groundwork, such as when the latter emphasizes their dual function of bringing 
“die Ergebnisse der frühromantischen Theoriearbeit sowohl in einen Zusammenhang 
als auch in eine kommunikativ vermittelbare Form” (93). Students and scholars of 
aesthetics will also appreciate Claudia Albert’s comparison of Schlegel to Schelling, 
Schleiermacher, and Hegel, illustrated through a series of diagrams (112–116); this 
piece also takes the unusual step of connecting questions related to the aesthetic status 
of dance in the early nineteenth century to a history of modern dance reaching through 
the mid- twentieth century. There are also essays which stand out either for investigat-
ing easily marginalized aspects of Schlegel’s work and Romantic research, such as his 
relationship to Polish Romanticism (Masiakowska- Osses) or British imperialism in 
India (Bhatti), or for defamiliarizing what are assumed to be “known” quantities, as 
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in Ulrich Fröschle’s essay which takes as its point of departure Schlegel’s equation of 
Germany with the “Orient” of Europe. 
 The questions of how to read this book, or who the intended audience is, do not 
lend themselves to easy answers. In terms of style and genre, not all essays are on the 
same level: on the one hand, some still bear traces of the conference paper format, 
others plunge into an encyclopedic level of detail, and still others function perfectly 
well in the genre of the literary essay. On the other hand, for a work of this scope, such 
a division of labor might make sense. After all, the genres of the encyclopedia article 
and the literary essay are each valuable in their own right—they simply pose different 
tasks for the reader, and also contribute to the occasional impression that the whole 
value of this project is somewhat greater than the sum of its parts. Such a composi-
tion, a hybrid of the essayistic and encyclopedic, accompanied by a (why deny it?) 
editorial manifesto for a much- needed critical Schlegel edition, is Romantic in its own 
right. Given the level of detail, this volume will be most accessible for those graduate 
students and academics with a prior knowledge of Romantic aesthetics, for whom it 
should also be required reading. 

University of California, Santa Barbara —Jocelyn Holland

Reading Riddles: Rhetorics of Obscurity from Romanticism to Freud.
By Brian Tucker. Lewisburg: Bucknell University Press, 2011. 198 pages + 4 b / w 
illustrations. $60.00.

In this rich study of the rhetorical strategies and hermeneutic methods common to both 
German Romanticism and psychoanalysis, it is important to note that the author—
contrary to what one might fear or suspect—neither produces traditional psychoana-
lytic readings of Romantic texts nor Romantic readings of psychoanalytic texts. The 
author manages to do justice to both Romanticism and psychoanalysis on their own 
terms, displaying a remarkable sensitivity both to rhetorical complexity and historical 
specifi city. 
 The ostensible goal of the study is to relate German Romanticism and psycho-
analysis by examining their common attraction to dense poetic language and obscured 
symbolic codes, or more precisely, to textual riddles. The riddle, as understood by 
Tucker, is not a genre, but rather, a relationship between human beings and signifying 
practices. The riddle emerges when distorted acts of communication give the impres-
sion of a latent signifi cance, thereby provoking readers to uncover meanings while 
simultaneously deferring or withholding the means to attain them. The central argu-
ment of the book consists in showing that the riddle, as a model of signifying practices, 
migrates from a dynamic inherent to the work of art in German Romanticism to a 
hermeneutics of the psyche in Freudian psychoanalysis. 
 The overarching narrative—divided into two parts, where the fi rst part dis-
cusses German Romanticism and the second part Freudian psychoanalysis—provides 
a framework within which the author treats texts as riddles that excite and provoke 
hermeneutic sensitivity. In the fi rst chapter, Tucker points fi rst to a “transvaluation” 
of the riddle, showing how philosophy in the wake of Kant conditions a shift from 
Neoclassical “clarity” to Romantic “obscurity.” The rehabilitation of the riddle as a 
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rhetorical strategy in turn plays a role in debates about the Romantic defi nition of the 
critic. Whereas August Wilhelm Schlegel believes that a critic ought to illuminate and 
solve the riddle of the work for a wider public, Friedrich Schlegel contends that criti-
cism should prolong and intensify the search for a solution that continually refuses to 
be made fully present. Tucker then takes a slight detour into Hegelian philosophy, in 
which he shows that Hegel incorporates the Romantic structure of the riddle into his 
conception of the symbol. He notes that it is for this very reason—that the riddle of 
a symbol can never be fully “resolved”—that Hegel ultimately rejects the symbol on 
philosophical grounds.
 Perhaps the most impressive part of the study consists in the author’s reading of 
two prose works by Ludwig Tieck, “Blond Eckbert” and William Lovell. Tucker shows 
how the narrative of “Blond Eckbert” unfolds when a secret, or that which remains 
fully hidden from view, becomes a riddle, or that which shows itself but resists intel-
ligibility. The main protagonists, when confronted with riddles, adopt problematic and 
contrasting hermeneutic models that ultimately hasten their demise; the catastrophe 
transpires through the conjunction of Bertha’s paranoid reading, in which small de-
tails are accorded extraordinary weight, with Eckbert’s distracted reading, in which 
important details are suppressed or neglected. The interpretive activity of the reader 
likewise must situate itself amongst the very models problematized by the text itself. 
The characters of William Lovell also appear caught in paradoxical and contradictory 
movements of language: on the one hand, language appears inadequate to express the 
essence of the self, as some aspect of identity always remains exterior to symbolic 
codes. On the other hand, the sounds and games of language infl uence and shape 
these very identities. The self appears both excluded from and constituted by symbolic 
codes. Tucker’s readings serve not merely to bring to light the tensions and paradoxes 
of these texts, but show how textual riddles can elicit hermeneutic sensitivity to lan-
guage. 
 The second half of the book describes how the model of the riddle coheres with 
Freud’s account of the psyche: unconscious desires, wishes, and drives can neither be 
fully repressed nor fully represented. Instead the unconscious surfaces in a web of signs 
that must be untangled and decoded. The mechanisms of dream work—condensation, 
displacement, shifting orders of representation, or disguised coherence—resonate with 
the concept of the riddle as it was deployed by German Romantics. Even trauma must 
disguise itself through distorted symbolic codes, and according to Freud, only when 
the riddle of trauma is solved does it relinquish its stranglehold on mental life. 
 Like the fi gure of the riddle to which the study continually returns, however, 
Tucker’s book harbors an open secret: although it purports to be a study of Roman-
ticism and Freud, in fact it culminates in a critical imperative, a deep and abiding 
affi rmation of close reading as a critical strategy. The study therefore intervenes in 
a critical landscape that, in certain instances, forgets, neglects, or downplays the im-
portance of reading and seeks to avoid the pitfalls and contingencies of interpretation. 
However, the book does not revert to a naive hermeneutic stance—the assumption that 
a text has meanings and the job of the critic is to uncover them—but rather, it derives 
a higher- order signifi cance from grappling with obscure textual and rhetorical forms 
that stimulate interpretation. 
 In accordance with this critical imperative, the author redefi nes psychoanalytic 
criticism as “a new way of reading rather than a series of thematically related conclu-
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sions” (170). However, this “new way of reading”—an attunement “to the sounds, 
similarities, and associations that hold among words and create the fi eld of word-
play” (170)—does not deviate extensively from familiar techniques of close reading. 
Moreover, Tucker’s advocacy of “Freudian attention to subtle hints and clues” (171) 
is specifi c neither to psychoanalytic criticism nor to Freudianism, and “Freudian” in 
this case almost becomes a superfl uous modifi er. However, this minor point does not 
detract from the importance of Tucker’s achievement. Indeed, Tucker’s study may also 
be read as a genealogy of the practices and ideologies that make possible the fi gure of 
the literary critic as one who reads and invests details with meaning. What might seem 
conservative to some—precisely those techniques that assist in the “close reading” of 
texts—is made novel and exciting in the course of Tucker’s investigation. 

University of North Carolina–Chapel Hill —Gabriel Trop

Georg Büchner. Das literarische Werk.
Von Christian Neuhuber. Bielefeld: Erich Schmidt, 2009. 216 Seiten + 31 s / w 
Abbildungen. €17,80.

Büchner- Handbuch. Leben—Werk—Wirkung.
Herausgegeben von Roland Borgards und Harald Neumeyer. Stuttgart: Metzler, 
2009. vii + 406 Seiten. €49,95.

A comprehensive treatment of an author who died at the age of 23 and who produced 
only a political tract, three dramas, and a brief narrative would seldom merit more than 
a slim volume. Yet a string of weighty studies offering comprehensive overviews of 
Georg Büchner has emerged in the past century and includes signifi cant monographs 
by Hans Mayer, Karl Viëtor, Henri Poschmann, John Reddick, and Gerhard Knapp, 
to name only a few. In 2009, two new volumes on Büchner appeared, adding to this 
tradition. Although each draws on past traditions, each also offers new insights into 
Büchner and advances scholarship on him.
 Christian Neuhuber’s monograph, part of the Schmidt “Klassiker Lektüren” se-
ries, is intended for those unfamiliar with Büchner, most likely advanced gymnasial and 
beginning university students. It focuses on Büchner’s literary work and so excludes 
a detailed biography and engagements with his philosophical and scientifi c writings, 
but nonetheless expands the scholarship on Büchner, a signifi cant feat for a volume of 
this kind. The book is organized by its pedagogical aim: it is divided into fi ve chapters, 
each based on one of Büchner’s literary works (“Der Hessische Landbote,” Dantons 
Tod, “Lenz,” Leonce und Lena, and Woyzeck), and each of these chapters is subdivided 
into six identical subheadings (“Entstehungskontext und historischer Hintergrund,” 
“Überlieferung,” “Quellen und Einfl üsse,” “Aspekte der Forschung,” “Analyse,” and 
“Wirkungsgeschichte und künstlerische Rezeption”). Within each section the reader 
fi nds the bolded keywords typical of “Studienausgaben” that help students identify the 
most important names, events, and concepts. The style, although far from simple, is 
clear and comprehensible, and the arguments precise and easy to follow. The book con-
centrates more on surveying established scholarship and debates than on introducing 
new questions or fi ndings on Büchner. Nonetheless, Neuhuber’s work not only treats 
existing scholarship, but also adds to current research on the reception of Büchner, 
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specifi cally in the musical and visual arts. Neuhuber provides the fi rst survey on this 
scale of Büchner’s extensive “intermedial” infl uence, most particularly on the graphic 
arts.
 As the subheading “Entstehungskontext und historischer Hintergrund” inti-
mates, Neuhuber’s approach to Büchner is grounded in biographical and historical 
detail and foregrounds Büchner’s activities as a political revolutionary as crucial to 
understanding his œuvre (i.e., Leonce und Lena is read as a response to the public spec-
tacle of Prince Ludwig II of Hessen- Darmstadt’s marriage). Readers more inclined to 
philosophical readings of Büchner will fi nd, however, that the subsequent “Aspekte der 
Forschung” and “Analyse” sections manifest a keen sensitivity to and a broad famil-
iarity with the differing interpretive traditions associated with Büchner, for Neuhuber 
gives fair treatment to a range of interpretations, including both philosophical and 
political. While not afraid to reveal his own political stance, Neuhuber takes great care 
to delineate the claims and to sustain the tensions that drive the debates within Büchner 
scholarship. Readers come away wanting to delve even deeper into Büchner’s texts and 
into the scholarship surrounding them.
 Neuhuber’s knowledge of Büchner scholarship and reception is impressive. His 
sections on “Überlieferung” and “Quellen und Einfl üsse” are grounded in the most 
current textual and editorial research on Büchner, as found in the recent Marburg 
edition of Büchner’s works, and highlight Büchner’s engagement with his literary 
predecessors and contemporaries as well as the editorial controversies and challenges 
associated with texts that are notorious for their lack of authoritative published ver-
sions. His summary of Büchner’s literary reception benefi ts similarly from Dietmar 
Goltschnigg’s seminal three- volume series, Georg Büchner und die Moderne (2000ff.). 
Particularly noteworthy is Neuhuber’s attention to “intermediale Rezeption”: for each 
chapter, Neuhuber includes a lengthy listing, and in many cases descriptions, of mu-
sical and visual artworks inspired by Büchner’s work. In a few cases, images are in-
cluded in the text, although these are the exception rather than the rule. This book is a 
welcome addition to the tradition of treatises on Büchner, and offers current and de-
tailed discussions of his works in a comprehensive manner, encompassing biography, 
politics, editorial questions, analysis, philosophy, and reception.
 Neuhuber’s text does, of course, have limitations. For example, one wonders not 
only why the text focuses exclusively on literary works, but also how Neuhuber defi nes 
what is literary. Why is Büchner’s political tract, Der hessische Landbote, considered a 
literary work, when his prize- winning school speeches, his translations of Victor Hugo, 
and his philosophical writings are neglected? Neuhuber’s documentation of sources 
within the text, his attribution of arguments to various scholars, and his bibliography 
(organized more around the type of work than by author’s name, no publishers listed, 
etc.) might be off- putting to an American readership or to those interested in pursuing 
detailed follow- up research on his various claims. And Neuhuber’s strength lies more 
in condensing a vast fi eld of scholarship than in analyzing specifi c passages or debates 
in detail. The discussions of Büchner in the visual arts, for example, beg for more ac-
tual images and for more detailed analysis than the scope of this volume could allow.
 Yet Neuhuber’s comprehensible style, clarity of organization, and exhaustive 
research make his volume welcome reading for any seminar on Büchner. His ability 
to synthesize biographical, editorial, political, philosophical, and literary theoretical 
discussions of Büchner, while recognizing and highlighting the debates within Büch-
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ner scholarship, his impressive knowledge of the most current research on the topic, 
as well as his contributions to intermedial reception are most welcome additions to 
scholarship on Büchner.

The Büchner- Handbuch (Metzler, 2009), edited by Roland Borgards and Harald 
Neumeyer, appeared in the same year as Neuhuber’s volume. It does not have Neuhu-
ber’s overtly pedagogical aim, and its scope and ambitions are much broader. It ad-
dresses not only Büchner’s literary output, but his entire written production (including 
his school texts, his scientifi c and philosophical writings, and his correspondence), 
and offers discussions of a wider variety of themes in Büchner’s work. As one might 
expect from an edited volume, it lacks some of the focus and coherence of Neuhuber’s 
monograph. Yet Borgards and Neumeyer are to be commended for their conceptualiza-
tion and execution of this work, for it is more tightly organized and focused than most 
edited volumes. It is not a loose collection of essays on somewhat related topics, but an 
effort to address systematically Büchner’s works, the issues and questions associated 
with them, and the impact they have had. To this end, the editors have organized the 
book into four main sections.
 The fi rst (“Werk”) is devoted to Büchner’s entire œuvre (literary and otherwise), 
with an essay chapter addressing each major work or category of work (i.e., “Dantons 
Tod,” “Philosophische Schriften,” “Briefe”), as well as an excursus on the relevant 
genre after each chapter addressing a literary work. The analyses of each work are 
thorough and grounded in the most current research, although they tend on the whole 
toward historical or more traditional readings of Büchner, and the excurses are like-
wise helpful, although they vary somewhat in focus (some more historical, others 
more theoretical) and quality. Yet there are numerous indications (such as the frequent 
references to Foucault—unheard of a decade or two ago in Büchner scholarship) that 
the interpretations in this volume will not slavishly follow tradition, and these initial 
surveys offer a “jumping- off point,” a base from which more adventurous forays into 
Büchner will begin.
 The second section (“Kultur und Wissenschaft”) makes good on these indica-
tions and brings Büchner research into the 21st century. In contrast to much Büchner 
scholarship of the 20th century where either Marx and Marxism or else an aesthetic 
nihilism served as the dominant theoretical paradigms, those approaches serve pri-
marily as foils for more nuanced and theoretically informed approaches to Büchner. 
Cultural studies is the dominant paradigm in these sixteen essays, as is evident from 
some of their titles: “Volk,” “Biopolitik,” “Recht und Strafe,” “Naturwissenschaft,” 
“Melancholie und Wahnsinn,” etc. In addition, references to theorists such as Fou-
cault, Agamben, and Luhmann, and invocations of other theoretical frameworks (fem-
inism, post- structuralism, theories of corporeality, etc.) pepper this section so as to 
open Büchner to a breadth of theoretical perspectives that would have been unheard 
of in Büchner debates of the past or in the Georg Büchner Jahrbuch. The essays in 
this section are welcome contributions to Büchner scholarship, for several essays, in 
addition to offering insightful analysis, point to how much research has yet to be done 
on signifi cant topics related to Büchner.
 The third section (“Ästhetik und Poetik”) addresses topics more typical of tradi-
tional literary studies (i.e., “Theater,” “Zitat,” Dokumentation und Fiktion,” “Rhetorik 
und Antirhetorik”), while doing so again in many cases from a contemporary perspec-
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tive. The research supporting each essay is current; most sources are from the last 
decade, so the approaches are fresh. In addressing thematic and generic questions, 
each of the eight essays in this section and the sixteen in the previous section relates 
the topic, insofar as possible, to each of Büchner’s (four) literary works. This approach 
helps readers see the relevance of the respective topic across Büchner’s œuvre, but can 
also can exhaust a reader who chooses to read the volume from cover to cover, for 
a good deal of repetition is inevitable. And this is the only area where I feel that the 
editors, who have done otherwise admirable work, might have done more. Although 
repetition is inevitable with such a small literary œuvre to discuss, they might have 
intervened more to ensure less repetition of similar examples across multiple essays. 
Nonetheless, in a work that provides such useful insight into Büchner, such repetition 
can be excused by regarding the volume as a reference work, not a monograph to be 
read from front to back.
 The fourth section (“Rezeption und Wirkung”) begins with an exceptional es-
say that describes the history of Büchner editions and then compares and contrasts 
the strengths and weaknesses of the most current Büchner editions available. It is a 
highly accessible introduction into the complexities of Büchner editions for newcom-
ers and points out the uniqueness of editorial problems in Büchner without getting 
lost in heated debates over minutiae. The section then discusses Büchner’s reception 
historically and follows this with a longer subsection devoted to the Büchner- Preis 
speeches, highlighting fi ve in particular (Paul Celan, Christa Wolf, Heiner Müller, 
Durs Grünbein, and Elfriede Jelinek). It concludes with chapters about Büchner on 
stage, in music, in fi lm, and in schools. This section offers an extensive survey of the 
reception and infl uence of Büchner, and although it is not exhaustive, it is rigorous, 
thorough, and helpful. It also advances Büchner scholarship in its treatment of the use 
of Büchner’s works in schools, certainly a useful resource for pedagogues.
 The writing is clear, although typical German academic prose. The clarity and 
uniformity of style is a great tribute to the editors, for Borgards and Neumeyer enlisted 
over forty scholars on Büchner and related topics, yet nonetheless have managed to 
give the book a uniform feel and focus unusual for such an undertaking. The quality of 
the various contributions is consistently high and many of these provoke the reader on 
to further debate or research. In terms of building on scholarly tradition while simul-
taneously offering new interpretations; of systematically covering a breadth of subject 
matter while also delving into important details; and of providing consistent tone and 
quality while incorporating a wide variety of perspectives, this volume is unique in the 
tradition of Büchner overviews. It is certain to be a signifi cant reference resource in 
Büchner scholarship for years to come.

University of Pittsburgh —John B. Lyon

Der Orient der Frauen. Reiseberichte deutschsprachiger Autorinnen im frühen 
19. Jahrhundert. 
Von Ulrike Stamm. Köln: Böhlau, 2010. 368 Seiten. €49,90. 

Eine der Herausforderungen für orientreisende AutorInnen des 19. Jahrhunderts war 
das Schreiben eines spannenden und neuartigen Reiseberichts, obwohl weite Teile 
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durch Pilgerfahrten schon bekannt waren und andere vor ihnen den Orient bereits zum 
Thema ihrer Veröffentlichungen gemacht hatten.
 Ähnlich mag es sich auch mit Forschenden zum Thema Orientreisen verhal-
ten. Ulrike Stamm ist es gelungen, in einer fundierten Studie über Reiseberichte von 
Frauen des 19. Jahrhunderts aus dem deutschsprachigen Raum Bekanntes auf kreative 
Weise umzugestalten, dadurch neu zu beleuchten und zu vertiefen. So entlarvt sie 
beispielsweise den Modus der Hysterie als “Moment der Befreiung und der Selbs-
termächtigung” (188) oder benennt eindeutig die Verbindung zwischen abwertenden 
Rassismen und aufwertendem Weiblichkeitsbewusstsein der im Orient reisenden Eu-
ropäerinnen (271ff.).
 Die Arbeiten von Forscherinnen wie Annegret Pelz, Annette Deeken, Mo-
nika Bösel, Irmgard Scheitler, Stefanie Ohnesorg, Gabriele Habinger und Hiltgund 
Jehle—um einige deutschsprachige Akademikerinnen zu nennen—dienten Stamm 
unter anderem als Grundlage. Wohingegen es in früheren Arbeiten mehr um Kanon- , 
Gattungs-  oder historisch- biografi sche Fragen ging, konnte Stamm mittels zusätzlicher 
feministischer und postkolonialer Theorien die bisherigen Forschungsbeiträge theore-
tisch untermauern und ergänzen. So geht es ihr überwiegend um die Frage, inwiefern 
Orientrepräsentationen deutschsprachiger Autorinnen Saids Theorie des Orientalismus 
bestätigen oder in Frage stellen.
 Stamm analysiert dreizehn Monographien elf reisender Frauen aus der Zeit von 
1820–50. Die Studie besteht aus sieben Kapiteln, von denen die ersten vier ein the-
oretischer, allgemein auf Frauenreiseliteratur bezogener Teil sind und die drei letz-
ten Kapitel die Repräsentationen des Orients mehr ins Licht der Analyse rücken. In 
ihrem umfangreichen theoretischen Teil ist Saids grundlegendes Werk Orientalism 
Ausgangspunkt für Stamms Ausführungen und Kritik. Sie bemängelt Saids Blindheit 
gegenüber dem Einfl uss des Orients auf den Okzident. Letztlich sieht sie jedoch als 
Ergebnis ihrer Studie eine Bestätigung der Theorie Saids, was natürlich die grundsätz-
liche Frage aufwirft, ob wahres oder authentisches Wahrnehmen und Repräsentieren 
überhaupt möglich sind. In Stamms Forschungslandschaft von reisenden Autorinnen 
im Osten—von Ägypten bis Java—geht es weiterhin um das Spannungsfeld zwischen 
Projektion und Stereotypisierung, zwischen Weiblichkeitsvorstellungen im Herkunfts-
land und Orient, zwischen Weiblichkeit und Mobilität, zwischen heroischem und sen-
timentalem Subjekt. Es sind also Themen, die sich letztlich mit Reisenden zwischen 
Herkunftsgesellschaft und Fremde beschäftigen.
 Ulrike Stamms Monographie ist nicht nur inhaltlich, sondern auch strukturell 
und stilistisch lesenswert, denn sie verliert, trotz einiger Abweichungen, nie den roten 
Faden. Behutsam leitet sie durch das Gedankenschloss ihrer Arbeit. Im Kapitel über 
“Strategien und Rhetoriken der Abgrenzung” will sie einen Überblick der Orientbilder 
der “untersuchten Autorinnen” geben und ein “Panorama” der “wichtigen Orienttopoi 
und - stereotypen” vermitteln (193). Durch gelungene Überleitungen und durch Hin-
weise auf die methodischen Schritte und intendierten Ziele der jeweiligen Abschnitte 
führt sie den Leser entsprechend an ihre Forschungsfragen heran. 
 Ihre metaphorische Sprache beweist, dass akademische Arbeiten nicht trocken 
und mit Fachbegriffen überlastet sein müssen. Im Gegenteil, das Werk wird durch 
Anschaulichkeit zum “page turner.” Im Zusammenhang von Weiblichkeit und Schrei-
ben spricht Stamm über ein “von Konvention und Norm geprägte[s] Minenfeld” (111) 
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und in einer Fußnote über Ida Pfeiffers Urteile gegenüber Orientalinnen gelingt es 
Stamm, dem Blick ein “Karussell abwertender Assoziationen” (265) zu bieten. Wei-
terhin positiv zu bewerten ist Stamms Spürsinn für Leerstellen. So bemerkt sie, dass 
in den als Reiselegitimation verwendeten Vorworten weder der Orient noch ihre spezi-
fi sch weibliche Perspektive als Rechtfertigung erwähnt werden. Obwohl Stamm einen 
relativ engen Fokus von Reiseschriftstellerinnen wählte, schaut sie dennoch über den 
Tellerrand und schließt männliche Autoren zur Kontrastierung mit ein, wie Georg Fors-
ter, Fürst Hermann Pückler- Muskau, Gérard de Nerval und Alphons de Lamartine.
 Als Beispiel eines männlichen Blicks interpretiert Stamm eine Abbildung Pfeif-
fers in der Wüste, einen Stich aus dem Jahre 1844. Trotz der höchst interessanten 
möglichen Interpretation hängt dieses Beispiel jedoch im Gesamtrahmen der Arbeit in 
der Luft. Nicht ganz stichhaltig und zum Teil widersprüchlich sind die Ausführungen 
zum Thema “Momente ‘absichtsloser’ Faszination.” Einerseits stellt Stamm in einem 
früheren Kapitel fest, dass die Erzählungen von 1001 Nacht die Vorstellungen vom 
Orient stark beeinfl ussten. Dann schreibt Stamm allerdings, dass Pfeiffer diese ste-
reotypen Vorstellungen evozierte, um Damaskus im wahren Licht zu sehen, also einer 
“absichtslosen” Faszination unterliegt. Handelt es sich hier nicht eher um die Begeis-
terung über die Bestätigung eines schon bekannten Bildes statt eines Herausbrechens 
aus eigenen Wertmaßstäben, wie die Autorin meint? 
 Leicht irritierend wirkt Stamms Argumentationsstruktur beim Vergleich von Ha-
remsdarstellungen adliger und bürgerlicher Frauen. Laut Autorin fallen Haremsdar-
stellungen von adligen Frauen weniger negativ aus als die bürgerlicher. Anstatt dieses 
Argument mit einem dazu passenden Beispiel zu untermauern, bespricht sie zunächst 
sowohl Ida Hahn- Hahns als auch Therese Bacherachts Berichte, in denen nicht An-
näherungsmotive sondern Abgrenzungstopoi (Invektiven und Harem als Gefängnis) 
benutzt werden. Warum nicht gleich die Generalin Minutoli anführen, die als früheste 
der analysierten Autorinnen noch offener für das Leben im Harem war als spätere 
Reiseschriftstellerinnen?
 Schließlich ganz praktisch: Für die Arbeit mit diesem Buch hätte ein Schlag-
wort-  statt eines Autorenindexes das Aufspüren bestimmter Textstellen erleichtern.
 Insgesamt stellt Der Orient der Frauen eine durchaus gelungene und fundierte 
Forschungsarbeit dar, in der sich nur minimale Unstimmigkeiten fi nden. Stamm bie-
tet gerade durch die fundiert recherchierten Ausführungen und den anschaulichen 
Stil einen wichtigen und lesenswerten Beitrag zur Forschung der deutschsprachigen 
Orient- Reiseliteratur von Frauen des 19. Jahrhunderts.

Worcester Polytechnic Institute —Ulrike Brisson

The Truth of Realism: A Reassessment of the German Novel 1830–1900. 
By John Walker. Oxford: Legenda, 2011. x + 213 pages. $89.50.

Of all the topics of literary study, realism may be the most battered, with persistent 
assertions that there can be no such thing, that mimesis and referentiality are not pos-
sible, and within the impossible category the most battered has been German realism, 
regularly portrayed as idealistic, inward, affi rmative of authority, evasive of political 
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and social implications, and, horribile dictu, bourgeois. With the support of the im-
mense prestige of Erich Auerbach it has been relegated to an insignifi cant episode of 
European literature that can be in good conscience ignored. In our time there have been 
some signs of resistance to this prejudice, and now John Walker offers an intense and 
idiosyncratic argument that German realism, at its best, actually mounts a critique of 
idealism, inwardness, and withdrawal from the public sphere. His elaborate argument 
is not reducible to a formula, but among his points are that the narrations fi lter ideology 
through real experience and combat the perception of social constraint as fact rather 
than opinion through multiperspective discourses. He offers as guiding examples 
Heine’s account of French painting as connecting “the contingency and immediacy 
of actual experience to the great historical issues of the age” (24) and, as a negative 
outcome, the mental breakdown of Büchner’s Lenz from an expectation that reality 
and self can be harmonized, deriving from the mistaken commitment to “an aesthetic 
realism in which the truth of art must ultimately cohere with that of life” (29).
 Walker begins with Gottfried Keller’s Der grüne Heinrich, where he is less 
concerned with Heinrich’s success or failure than with the success of the novel, which 
is about “the critical interpretation of social experience through a critical examination 
of the cultural discourses by which that experience is represented” (33) and achieves 
“a vivid evocation of the confl ict between the self- consciousness of its hero and the 
material demands of the world in which he has to act” (50). My view of the novel is 
somewhat different from Walker’s, as he notes, but his might be more persuasive if 
he were to get the text right. He claims that young Heinrich has “a sexual affair” with 
Judith (34), which is signifi cantly not the case, and that he experiences “personal 
regeneration through his resumed relationship with Judith” (37), without mentioning 
that the relationship remains celibate. This, in my opinion, along with the resigned ac-
ceptance of a civil- service career, which Walker appears to regard as a fulfi llment, is a 
diminished conclusion to a chronicle of wasted time. Walker also misleadingly speaks 
of “the earlier version in which a fi rst- person autobiography of Heinrich Lee had been 
followed by a third- person narration” (37), when in fact the fi rst version begins in the 
third person, followed by the long fi rst- person insert, then the third- person conclusion. 
As a minor matter, the sequence of scenes in the Wilhelm Tell festival is not quite 
 correct.
 The discussion continues with three novels of Wilhelm Raabe. Toward Der Hun-
gerkünstler Walker is completely hostile: its “plot is as simple as it is implausible”; it is 
treated as conformed to the pattern of idealism, inwardness, and retreat from the con-
temporary world that brought realism into disrepute. I can accept most of this, although 
Walker is indifferent to the qualitative advance over Gustav Freytag’s Soll und Haben 
and does not fully understand my position on the anti- Semitic dimension of the novel. 
He does recognize that Raabe did evolve beyond this, for him, burdensome bestseller. 
He fi nds in Pfi sters Mühle “a sustained critique of the idea of aesthetic inwardness as 
an alternative to modern industrial society” (90), though I think he disapproves of the 
paradoxical Adam Asche more than Raabe does. Of Velten Andres in Die Akten des 
Vogelsangs Walker says perceptively that he is “trapped between two radically dif-
ferent kinds of consciousness, both equally real in his experience: an ideal aesthetic 
imagination and an historical self- consciousness which prevents that imagination from 
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changing his life” (111), and quite rightly that his “mode of being is incompatible with 
any community of persons” (115). However, once again his account of the plot of the 
novel is inaccurate.
 The study concludes with four novels of Theodor Fontane. Walker reiterates the 
conventional view that he was “incomparably the greatest novelist of late nineteenth-
 century Germany” (125). From Effi  Briest Walker has already taken at the beginning 
of the book as the example of the problem addressed by realism Innstetten’s musings 
with Wüllersdorf about the meaningless and socially defi ned necessity of a duel with 
Crampas. Walker’s observations on this scene are stimulating, but I believe he is too 
severe in charging Innstetten with “bad faith” (126) and refusing to grant him any 
credit for his rueful reassessment of his capitulation to a supposed social imperative 
after the duel. But concerning Effi  he brings discriminating observations; in the course 
of her tribulations she “fails to understand that the social order to which she conforms 
is based on falsehood and its power over her ultimately illusory” (138) but eventu-
ally “she becomes conscious of the social construction of her womanhood” (143). In 
Irrungen Wirrungen he fi nds, contrary to the opinion of other critics such as Russell 
Berman, “a deliberate challenge to Fontane’s ‘implicit reader’: one saturated with the 
cultural ideology of Wilhelmine society” (149). Finally Walker turns to the fi rst and 
last novels, Vor dem Sturm and Der Stechlin. In both he fi nds a multiperspectivism 
achieved through conversation. In the former, “what we call ‘history’ is shown to be 
the consequence of choices which are made by particular individuals in particular 
circumstances which cannot be foreseen, in a historical world which is actual and not 
ideal” (178); in the latter there is “a movement from a series of ideologically charged 
statements to a position of apparent narrative disengagement, from which no explicit 
judgement on any of the positions advanced is presented,” showing “the unreality of 
those discourses: their dissociation from the logic of experience which his characters 
also embody” (181, 182).
 It is welcome that Walker not only counters the prejudices about German realism 
but that he applies close reading to the novels. To be sure, along with the virtues of the 
focus on the interior of texts there are limitations. Although he appears at the outset 
to be writing about German realism in general, in fact he treats only the three by now 
canonical authors, and even of them he rarely alludes to any other works than those 
analyzed. It is a bit of a paradox that, while Walker opposes the alleged inward turn 
and absence from the larger world of German realism, his own procedure gives little 
attention to the context of life, literature, and society apart from some rather abstract 
generalizations about mentalities. A chapter entitled “German Realism after 1870: 
Literature, Philosophy, and Human Selfhood” deals exclusively with Nietzsche and 
other sages. It is odd that the cover design is a detail from Adolf Menzel’s painting 
Das Eisenwalzwerk. Walker adverts to it in his conclusion as an example of multiper-
spectivism requiring interpretation from the viewer, but in fact it represents a realm 
with which his authors have no relationship. For scenes from the factory fl oor we need 
to turn to Friedrich Spielhagen’s Hammer und Amboß (1869) or, later, a work such as 
Jakob Schaffner’s Der eiserne Götze (1906).
 The Truth of Realism is an ambitious contribution to a revaluation of German 
realism that will have to be weighed and taken into account in any further treatment 
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of the topic. Apart from faults in some of the translations supplied for all citations, the 
book is in very good condition.

Yale University  —Jeffrey L. Sammons

Der grüne Heinrich. Gottfried Kellers Lebensbuch—neu gelesen.
Herausgegeben von Wolfram Groddeck. Zürich: Chronos, 2009. 280 Seiten. €29,80.

This collection of essays on Gottfried Keller’s twice- written novel Der grüne Heinrich 
(1854 / 55 and 1879 / 80) arises out of a Ringvorlesung organized by the editor, Wolfram 
Groddeck, at Zurich University in spring 2008. Consisting of eleven essays by eight 
authors, the volume presents a series of readings centered on questions of literary 
form, narrative voice, the relation between literature and science, secularization, and 
medial relations between writing and painting. Each reading is anchored in Keller’s 
epochal novel but contains theoretical implications that exceed this one literary ex-
ample. Moreover, this volume does something rather unique for today: in engaging 
Keller’s double novel it simultaneously presents a cross- section of one German de-
partment’s interpretive procedures and methodological concerns (or, at least its Neue 
deutsche Literaturwissenschaft), since all but two of the scholars represented teach at 
the University of Zurich (the two exceptions being Walter Morgenthaler, editor of the 
historical- critical edition of Keller’s works; and Ernst Osterkamp, from the Humboldt 
University, Berlin). 
 After a brief preface from the head of the Keller Gesellschaft, Rainer Diederichs, 
the collection begins with Morgenthaler displaying the fruits (and aporias) that emerge 
from careful attention to what constitutes an edition and whether, in the case of Der 
grüne Heinrich, one should speak of two versions or whether four might be more ac-
curate (18). In fact, the “Mikrobefunde” allow an editor both to determine whether a 
sentence belongs to this or that version and to recognize “wie wenig eindeutig das ist, 
was gemeinhin als Text einer Fassung oder gar eines Werkes bezeichnet wird” (18). 
 The next three essays by Wolfram Groddeck, Sabine Schneider, and Daniel Mül-
ler Nielaba can be read together, each addressing problems of form. Groddeck inves-
tigates Keller’s admission in the fi rst version’s Preface that the novel possesses “eine 
gewisse Unförmlichkeit,” which he compares with letter writing. Groddeck points out 
that the “Unförmlichkeit,” on the one hand, arises from the abrupt caesura between the 
I- narrator of the youth story and the third- person narrator of the ‘actual novel’ and, on 
the other, mirrors the problem of address, of communication in letter writing. Seen as 
such, the novel’s letters become a fulcrum through which to read the whole of the fi rst 
edition, at once diffusing it and driving it forward, in fact, beyond the bounds of the 
novel- genre and into “Unförmlichkeit” (42). 
 Schneider’s fi rst essay explores the relationship between the novel and autobi-
ography—not, however, with respect to the degree one can read Keller’s biography in 
Heinrich Lee’s, but according to the conventions that defi ne each genre. An autobiogra-
phy, for example, cannot end with the death of the hero; the last line necessarily comes 
from the hand of another (59). What follows in Schneider’s essay is a refl ection on 
contingency, linearity, and narration—in both the novel and autobiography, whereby 
the “Zeit der Autobiographie ist nicht linear, sondern iterativ. Sie ist nicht teleologisch, 
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sondern rückwärtsgewandt und raumzeitlich organisiert in der Logik der vergegenwär-
tigenden Erinnerung”—all generic aspects that correspond, as form not content, with 
Keller’s novel (76). Müller Nielaba’s contribution picks up here by asking who (how 
many?) or what narrates, especially a work of so- called ‘realist’ literature. Working 
from a theory of the Doppelganger, Müller Nielaba argues that one should speak of 
a narrator only in the sense of a persona or mask, a place or body, through which the 
“verschiedenen ‘Stimmen’ des Erzählens” (81) are articulated. At stake is, indeed, a 
Bildungsroman, but not of a character, but rather of the novel itself: “Als ein Roman 
nämlich, der zeigt, wie er selber sich bildet, der zeigt, wie er erzählt—der zeigt, wie 
er zeigt” (86).
 Karl Wagner’s essay on the relation between literature and science parts ways 
from his colleagues by looking less at text- immanent questions of interpretation and 
opening up the issue of how discourses intersect in the nineteenth century. Working 
along the lines of Stephen Greenblatt’s “poetics of culture” or Joseph Vogl’s “Poe-
tologie des Wissens,” Wagner argues that the so- called “two cultures” (sciences and 
humanities) were, despite all tensions, actually still one in the nineteenth century (94). 
In the full sense of polyphonic prose, Keller’s novel confronts not just the problems of 
different genres (letter, autobiography, etc.) but of transmitting scientifi c knowledge 
such as a lecture on anthropology (101). For Wagner, it is particularly with respect to 
dreams—their logic, composition, interpretation—that Keller’s novel takes a front 
seat in the relation between literature and science and perhaps produces “ein Wissen 
[ . . . ], von dem die Wissenschaft nichts oder noch nichts weiß” (106). Wagner’s essay 
should be read together with Groddeck’s second contribution “Traumcomposition,” 
which also argues for Keller prefi guring Freud. Der grüne Heinrich possesses a re-
markable ear for the poetic articulation of dreams (229), which Groddeck brings into 
dialogue with Freud’s Interpretation of Dreams as “eine regelrechte Poetik für Traum-
erzählungen” with an adherence to the classical terminology of rhetoric and poetics 
(230). 
 Ursula Amrein’s essay “Atheismus—Anthropologie—Ästhetik” investigates 
the abundance of references to religion in Der grüne Heinrich. In its incessant taking 
leave of god, the novel, according to Amrein, doesn’t simply banish religion to the 
past; rather, Keller works out “die Verschiebungen im Verhältnis von Diesseits und 
Jenseits” and thus contributes to the debates about secularization, whereby Der grüne 
Heinrich becomes an irreplaceable stage for this confrontation between the religious 
and secular. 
 Ernst Osterkamp’s essay “Erzählte Landschaften” forms a perfect tandem with 
Barbara Naumann’s essay on “Kritzelei.” For Osterkamp, one convention of the Bil-
dungsroman could be expressed in the maxim: no Bildung without Bilder (141). It 
seems that almost every protagonist tries his hand at painting or drawing. To the extent 
that Heinrich Lee’s failure as an artist “wird zum größten deutschen Desillusionie-
rungsroman,” the medium of such disillusionment is clear: “Zeichnung” (142). In the 
novel’s great opening, however, where the perspective swoops across a panorama of 
Zurich, Keller delivers, according to Osterkamp, “ein einzigartiges Muster für dasje-
nige, was Landschaft als malerisches Genre in der Mitte des 19. Jahrhunderts leisten 
kann und soll”—and does so not as draughtsman or painter “sondern als Erzähler 
der Landschaft” (143). Keller wants to show what poetry (alone) can do: “Harmonie 
unter Einschluss der Moderne” (143). The novel thus achieves a “Mediumwechsel”: 
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“Während Gottfried Keller Heinrich Lee, sein fi ktionalisiertes Ich, als Zeichner der 
Landschaft scheitern lässt, triumphiert er selbst als Erzähler der Landschaft” (144).
 Barbara Naumann continues the dialogue of mediality between painting and lit-
erature, but argues against thinking this in terms of a victory of one medium (writing) 
over the other (image) (162). Rather, she argues for the complication and complicity of 
media. In the novel’s famous atelier scene, Heinrich begins painting two spruce trees, 
which slowly evolve into “ein unendliches Gewebe von Federstrichen,” a spider’s web 
of scribbles. Naumann puts this moment into dialogue with Balzac’s famous story Le 
chef d’œuvre inconnu (1831)—where another painter produces a work caught between 
representation and total abstraction—and comes to the conclusion: “Die Kritzelei ist 
also im Übergang zwischen Bild und Schrift angesiedelt. Damit verkörpert sie den me-
dialen Transfer zwischen beiden” (173). In other words, media are not in competition; 
rather, Heinrich’s work presents the in- between of writing and painting. At stake is not 
an aesthetics or semiotics of opposition, but inter- medial transitions whose threshold 
cannot be fi rmly located. The essay collection is then rounded out by Schneider’s sec-
ond contribution exploring Heinrich Lee’s images of women, and Wagner tracing the 
impact of Der grüne Heinrich in twentieth- century literature, from Rosa Luxemburg 
to Peter Handke.
 For scholars working on Keller, this collection is without a doubt essential: from 
the fundamental philological question of what constitutes an edition to the impact of 
Der grüne Heinrich on literature throughout the twentieth century, new impulses are 
given to reading the unique double novel. Because the volume emerges out of a series 
of lectures, the writing possesses in general a spontaneous, accessible style, while 
also minimizing (for better or for worse) the number of footnotes and references to 
existing research. But much more is at stake than Keller research, since the theoretical 
investigations into literary form and media theory extend well beyond this one work. 
This collection offers a panorama of how to think and write not only about Keller, but 
also about literature today. 

Cornell University —Paul Fleming

Signaturen realistischen Erzählens im Werk Wilhelm Raabes.
Herausgegeben von Dirk Göttsche und Ulf- Michael Schneider. Würzburg: 
Königshausen & Neumann, 2010. 258 Seiten. €39,80

The 12 essays in this volume appear “anlässlich des 100. Todestags” on November 15, 
2010. They are divided into three groups: “Raabes Realismus: Problemstellung, Fall-
studien, Perspektiven”; “Raabes Erzählen und die Diskurswelt des 19. Jahrhunderts”; 
and “Refl exionen der (Kultur- )Geschichte in Raabes Werk.”
 The fi rst section opens with two essays that examine Raabe’s attitudes toward 
modernity and history. In “ ‘unter das schützende Dach dieser neuen Geschichte zu 
gelangen’: Wilhelm Raabes Erzählung ‘Zum wilden Mann’ als Versuch, der Moderne 
literarisch beizukommen” Michael Doberstadt fi nds that “Raabes Erzählung [ . . . ] die 
Moderne in ihrer Ambivalenz und Kompexität erfahrbar [macht]” but that “die Ge-
schichte konsequent in Widersprüche und Mehrdeutigkeiten [mündet]”(38). In “Die 
narrative Stillstellung von Historie: Raabe: ‘Die Gänse von Bützow’ ” Ralf Simon 
proposes “dass Raabe die komplette narrative Enzyklopädie der Geschichtserzählung 
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kennt und durchführt” (42) but that he ultimately presents the reader with stories, re-
fl ection, and humor rather than history (54). In the third essay, “ ‘Aber wo ist denn die 
Puppe?’ Realismus und Puppenspiel bei Storm, Fontane und Raabe” Christian Sinn 
traces the history and tradition of puppetry as motif and metaphor from Romanticism 
to Realism and fi nds, specifi cally for Raabe, that the irreality of the puppet “vor allem 
[ . . . ] den geradezu widerlichen Grund sozialer Realität erst lesbar macht” (74) and 
is intended to provoke critical and innovative thinking by the 19th- century reader who 
was already confronted with the problems of modernity (82).
 The four essays in the second section deal with specifi c themes and motifs 
in Raabe’s works. In “Angst, Außenseiter und Alterität: Raabes Realismus und sein 
Judenbild” Hans- Joachim Hahn sees the exclusion of the outsider’s “otherness” and 
the fear and anxiety that the outsider evokes as the core of 19th- century Realism (87). 
Hahn maintains that “in der Stigmatisierung von Juden als ‘den Anderen’ [ . . . ] indi-
viduelle und kollektive Ängste externalisiert [werden]” (91). Analyses of “Holunder-
blüte,” “Frau Salome,” and Akten des Vogelsangs lead him to the conclusion that Raabe 
contributed to the analysis of fear / anxiety by repeatedly returning to it. In “Nation, 
Bürgertum und ihre ‘inneren Fremden’ bei Wilhelm Raabe” Iulia- Karin Patrut con-
centrates on Raabe’s story “Keltische Knochen” and suggests that Raabe uses irony 
and humor to expose the Bürgertum as a heterogeneous group made up of egoistic 
particularists and regionalists. Raabe depicts the confl icts and struggles between ma-
jority groups and inneren Fremden and questions the social and historical identities 
of both the majority and the minority (123). Christian Stadler’s essay, “Unterdrückte 
Poesie: Der kranke Bürger in Wilhelm Raabes Erzählung ‘Deutscher Mondschein’ ” 
contrasts the roles of and attitudes toward the business man and the poet in Chronik von 
der Sperlingsgasse (1857) and Die Leute aus dem Walde (1862) with those in works 
of Hackländer and Freytag. Unlike the latter, Raabe does not poeticize the prosaic 
existence of the businessman and is much more ambivalent about both the poet and 
the man of business (134). Finally, Susanne Illmer argues in “Wilde Schwächlinge 
auf dem Weg ‘zu den Müttern’: Die Ordnung des Matriarchats und die Politik der 
Provinz in Abu Telfan oder die Heimkehr vom Mondgebirge” that Raabe focuses on 
“die politische Ordnung und das Verhältnis der Geschlechter, indem er den Kulturver-
gleich zwischen Tumurkieland und deutscher Provinz im Rekurs auf Johann Jakobs 
Bachofens einschlägiges Mutterrecht entwickelt” in which Bachofen systematized his 
theory of matriarchy (138). Illmer also documents the infl uence of Moritz Lazarus’s 
and Heymann Steintal’s ethnological and linguistic writings. She describes in detail 
the interplay of male weakness and female rule (Gynaikokratie) in Abu Telfan.
 In the fi rst essay of the last section, “Im Schutt der Geschichten: Frühneuzeit-
liche Denk-  und Schreibweisen in Raabes historischem Erzählen,” Christian Meier-
hofer examines Raabe’s fondness for material, motifs, and characters of the 16th and 
17th centuries in the early works and conludes that “die Frühe Neuzeit [ . . . ] häufi g den 
passenden Fundus an erzählenswerten Geschichten [liefert], die mit der Aufhebung 
von Widersprüchen nicht zwangsläufi g begabt sind und ihrerseits einen historischen 
Rückbezug leisten” (181). In “Schwartenhändler und Literaturverbreiter: Zur Poeti-
sierung des Antiquariatsbuchhandels in Wilhelm Raabes Ein Frühling (1857 / 1872)” 
Torsten Sander interprets the novel on the background of Raabe’s own experience in 
the book trade and examines Raabe’s 1872 revisions of the failed fi rst version. In “Im 
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Banne des Wolfsmenschen: Raabes Erzählung ‘Die Hämelschen Kinder’ kulturthe-
oretisch betrachtet” Peter Arnds discusses mythological paradigms that can be read 
cross- culturally and cross- temporally from the perspective of cultural theories—“vor 
allem anhand von Friedrich Nietzsches Begriff des Dionysischen, Michel Foucaults 
Auseinandersetzung mit Wahnsinn und Abnormalität und Giorgio Agambens Theorie 
des Homo Sacer” (199). Arnds concludes that Raabe’s version of the legend with its 
Dionysian excesses and racism toward Slavs “zeugt von dieser [ . . . ] Abkehr vom 
Mythos, bei dem sich Menschliches und Tierisches, Rationales und Irratonales unge-
hindert vermischen” (213–214). Torsten Voß’s “Narrative des Alters: Wilhelm Raabes 
Altershausen: Erzählerische Kompensationsstrategien des Zeit-  und Präsenzverlustes” 
analyzes the themes of age and aging by focusing on the protagonist’s mentally chal-
lenged childhood friend, Ludchen Bock. Voß maintains that “Raabes Modernität [ . . . ] 
sich in der durch Bock wahrgenommenen und strukturierten Umwelt wider[- spiegelt]” 
(218). The fi nal essay by Sandra Krebs, “Die Erzählbarkeit des Ich zwischen Realis-
mus und Moderne am Beispiel von Raabes Die Akten des Vogelsangs und Max Frisch’s 
Stiller,” compares—or rather contrasts—the two novels. She contends that “das Os-
zillieren der Texte zwischen spätem Realismus und Früher Moderne, nirgendswo so 
deutlich erkennbar wird wie beim Vergleich” of Raabe and Frisch (231). 
 The editors deliver on their promise to present a volume that will contain “exem-
plarische Einzelwerkstudien mit übergreifenden Analysen zur Stellung Raabes in der 
Kultur-  und Diskursgeschichte des 19. Jahrhunderts” and will build on “neue Entwick-
lungen der Realismusforschung” (11). Moreover, this volume is also evidence of the 
renewed interest in Raabe for which the editors and others (notably, Søren R. Fauth and 
Florian Krobb) are in no small measure responsible. The analyses and interpretations 
presented here are without exception impressive in their range and depth. Read not in-
dividually but as a whole, they provide insight into Raabe’s works and their historical, 
social, and cultural context. In addition, the reader will discover that many of Raabe’s 
lesser- known and infrequently treated works receive attention here. For that reason, a 
work index would have been useful.

Marquette University —Robert L. Jamison

Wilhelm Raabe. Das zeichnerische Werk. 
Herausgegeben von Gabriele Henkel. Hildesheim, Zürich, New York: Olms, 2010. 
424 Seiten + 750 Abbildungen. €39,80.

Wilhelm Raabe hat von seiner Jugendzeit bis ins Alter hinein gezeichnet. Ein umfang-
reicher Bestand an Zeichnungen sowie eine Reihe von Gemälden hat sich erhalten—
von Blättern des Schülers, der Unterricht im Zeichnen nahm, bis zu Ölgemälden aus 
verschiedenen Lebensphasen, von eigenständigen zeichnerischen Arbeiten bis zu Krit-
zeleien auf Briefbögen und anderen Papieren, von Abzeichnungen ausgewählter Vorla-
gen bis zur fl inken Improvisation über Beobachtetes oder Imaginiertes. Der vorliegende 
Band dokumentiert die erhaltenen Bestände umfassend und sorgfältig; das rund 250 
Seiten umfassende Werkverzeichnis präsentiert 712 reprographierte Bilder und ermög-
licht damit einen Überblick über das graphische Œuvre Raabes, seinen Facettenreich-
tum wie seine Konstanten. Mehrere Textbeiträge führen an dieses Œuvre heran. 
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 Veröffentlicht wurden zu Lebzeiten Raabes nur wenige Zeichnungen; er selbst 
legte es darauf auch nicht an. Aus kunsthistorischer Perspektive sind Raabes Bilder 
von der Forschung wegen ihrer “Zeitverfl ochtenheit” (Herbert Senk) gewürdigt wor-
den, nicht als Produkte künstlerischer Innovationen also, aber doch als aussagekräftige 
Dokumente zeitspezifi scher Vorstellungswelten und Bildformen. Justus Lange (“Wil-
helm Raabe und die Kunstgeschichte—Anmerkungen zu seinen Zeichnungen” 11–
30) rekonstruiert Raabes zeichnerische Ausbildung sowie seine kunstgeschichtlichen 
Studien und erörtert Beziehungen zur zeitgenössischen Kunst. Raabes Traumdarstel-
lungen legen den Vergleich mit traumvisionären Bildern diverser Zeitgenossen nahe 
und mögen sogar als Vorausdeutungen auf surrealistische Bildprogramme betrachtet 
werden. Raabes gemalte Landschaftsdarstellungen—darunter zwei rezent identifi -
zierte späte Arbeiten—sind hingegen naturalistisch geprägt (dazu: Gerd Biegel “Zwei 
neu entdeckte Ölbilder der späten Jahre von Wilhelm Raabe” 149–154). Entstanden 
die Zeichnungen des erwachsenen Raabe auch ‘nebenher,’ so doch konsequent und 
regelmäßig. Als Mitglied der Künstlergesellschaft “Das strahlende Bergwerk” hatte 
Raabe monatlich einen künstlerischen Beitrag abzuliefern; dass er dafür Zeichnungen, 
bevorzugt humoristische, auswählte und nicht etwa Texte, deutet auf eine bewusste 
Trennung zwischen professioneller und nichtprofessioneller Produktivität hin, die mit 
Blick auf das Selbstverständnis der zeitgenössischen Berufsschriftsteller nachvollzieh-
bar wird (vgl. dazu Rolf Parr, “Gelegenheitszeichnungen Wilhelm Raabes aus seiner 
Stuttgarter Zeit” 31–42). 
 Obwohl das Zeichnen für Raabe eine Nebenbeschäftigung (wenngleich eine 
geschätzte und immerhin unter Künstlerfreunden praktizierte) war, die er von seinem 
Schriftstellerberuf abtrennte, stellt sich die Frage nach Beziehungen zwischen litera-
rischem und zeichnerischem Werk—als Frage nach möglichen Korrespondenzen und 
Konvergenzen. Feridun Zaimoglu suggeriert in seinen einleitenden Bemerkungen zu 
Raabe in seiner Doppelrolle als Schriftsteller und Zeichner, dass es ein und derselbe 
Beobachtertypus ist, der sich schreibend und zeichnend konturiert: einer, der an seinen 
Mitmenschen das Charakteristische, Eigenwillige höfl ich und feinsinnig registriert, 
auch und gerade angesichts mancher Absonderlichkeiten (9–10). 
 Barbara Potthast nimmt eine konkretere Spur der Parallelen und Konvergenzen 
zwischen literarischem und bildnerischem Schaffen Raabes auf, indem sie einen be-
stimmten Figurentypus in seiner Bedeutung würdigt: den Einzelgänger, der sich als 
einsamer Wanderer physisch isoliert oder als Exzentriker sozial absticht (“Einzelgän-
ger und Sonderlinge in Raabes zeichnerischem Werk” 43–56). Tatsächlich erscheinen 
Raabes einsame Figuren vor landschaftlicher Kulisse, seine grotesken Typen, seine 
karikaturistisch skizzierten Repräsentanten der bürgerlichen Welt gerade dann, wenn 
man sie mit den literarisch porträtierten Sonderlingen vergleicht, als Konkretisie-
rungen eines konsequenten Anliegens: der Kritik am Mittelmaß, am selbstgefälligen 
Philistertum. Denen, die sich davon abheben, verschroben und im besten Sinne merk-
würdig, gilt die Sympathie des Zeichners und des Schriftstellers—ein Befund, der 
auf exemplarische Weise plausibel macht, warum eine Beschäftigung mit dem Autor 
Raabe auch dessen Bilder berücksichtigen sollte. 
 Weitere Konvergenzen zwischen Raabes zeichnerischen und literarischen Ar-
beiten werden sichtbar, wenn man Raabes Interesse an Historischem zum Leitfaden 
nimmt. Im bildnerischen Œuvre dokumentiert sich dieses bereits in den frühen, vom 
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Zeichenunterricht angeregten Auseinandersetzungen mit Soldatengestalten, später vor 
allem in Skizzen zeitgenössischer Soldaten und Kriegsszenen. Gabriele Henkel be-
leuchtet deren Beziehung zu Texten Raabes, aber auch zu bildnerischen Vorlagen (“Der 
‘fränkische Imperator,’ der ‘alte Fritz’ und der ‘große Schweiger.’ Historische Figuren 
in den Zeichnungen und Erzählwerken Wilhelm Raabes” 57–74). Thematische Ana-
logien und Entsprechungen zwischen Texten und Bildern Raabes bestehen schließlich 
auch hinsichtlich eines kontinuierlichen Interesses an Exotischem: an orientalischen 
Landschaften, Szenen und Figuren, an Indianern, Eskimos und “Mohren”—wiede-
rum ein Charakteristikum auf stoffl icher Ebene, das zu Rückschlüssen auf thema-
tische Schwerpunkte Anlass gibt: Kulturelle Kontraste und Fremdheitserfahrungen, 
das Fremde zwischen Faszinosum und Schrecken, aber auch die subkutanen Bezüge 
zwischen Nahem und Fernem sind für Texte und Bilder Raabes thematisch prägend, 
wie Floran Krobb verdeutlicht (“ ‘Lust am Kontrast’: Raabes exotische Zeichnungen” 
75–92). 
 Dass es naheliegt und lohnt, die Texte eines zeichnerisch produktiven Autors 
auf ihre Prägung durch sprachliche Bilder und explizite literarische Bilddarstellungen 
hin zu befragen, liegt auf der Hand. Zwei Beiträge gelten den Beziehungen zwischen 
Raabes literarischem Werk und der Sphäre der Bilder: Eberhard Rohse analysiert an-
hand ausgewählter Beispiele die Bedeutung von Bildzitaten in den Texten (“Bild als 
Text—Text als Bild. Bildzitate in Erzähltexten Wilhelm Raabes” 93–126); Ralf Georg 
Czapla vergleicht Federzeichnung und Novellen und bezieht sowohl weitere graphi-
sche Arbeiten als auch intertextuelle Prägungen Raabe’scher Texte ein (“ ‘Licht aus 
Schatten’—Raabes Stuttgarter Novellistik im Spiegel seiner Federzeichnungen und 
der Lithographien Hugo Steiner- Prags. Mit einem Exkurs zur Wieland- Rezeption in 
‘Die Gänse von Bützow’” 127–148). 
 War Raabe eine “Doppelbegabung”? Lange (11) und Biegel (149) gestehen ihm 
diesen Titel zu; Czapla (128) hat Bedenken. Offenbar kommt es darauf an, welche 
ästhetische Wertung man mit diesem Prädikat verbindet—aber die durch den vorlie-
genden Band in exemplarischen Studien belegte Ergiebigkeit einer integrierenden und 
vergleichenden Betrachtung literarischer und zeichnerischer Arbeiten eines Autors wie 
Raabe bleibt davon unberührt. Im Fall Raabes erscheint die Konzentration auf spezi-
fi sche Sujets besonders lohnend. Dass das Werkverzeichnis (155–413) im Wesentli-
chen thematisch gegliedert ist, liegt zwar vor allem an der schwierigen Datierbarkeit 
vieler Arbeiten, kommt dem an Sujets und thematischen Kontinuitäten interessierten 
Benutzer aber durchaus entgegen. Gruppiert wird in “Anfänge und erste zeichneri-
sche Versuche,” “Landschafts-  und Architekturzeichnungen,” “Figürliche Darstellun-
gen,” “Militärische Darstellungen,” “Allegorisch- symbolhafte Blätter”; je eine eigene 
Gruppe bilden die “Zeichnungen in Raabes Briefen, Manuskripten und Notizbüchern” 
und die “Ölbilder.” Manche der Zeichnungen wirken stilistisch und inhaltlich brav und 
idyllisch, manche haben den Reiz des Skurrilen. Gelegentlich gelingt es Raabe, in dar-
gestellte Szenen durch Stricheleien einen Schwung hineinzubringen, den man aus den 
Zeichnungen Wilhelm Buschs kennt—mit dem ihn ja auch der Sinn fürs Bürgerlich-
 Schrullige verbindet.

Ruhr- Universität Bochum — Monika Schmitz- Emans
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Reading Mahler: German Culture and Jewish Identity in Fin- de- Siècle Vienna. 
By Carl Niekerk. Rochester, NY: Camden House, 2010. x + 312 pages. $75.00.

A century after the composer’s death in 1911, Gustav Mahler has become an iconic 
fi gure in modern culture through his infl uential work as an innovative conductor and 
his enduring legacy of songs and symphonies. Modern approaches to Mahler often 
derive from the groundbreaking study by Theodor Adorno, Mahler. Eine musikalische 
Physiognomik (1960), which departs from the conventional life- and- works approach 
(predictably divided into early, middle, and late), to pursue instead a topical investiga-
tion that focuses on themes in the composer’s œuvre, such as narrative, fanfares, and 
other elements that convey musico- semiotic interpretations. 
 While such a thematic approach is behind Reading Mahler by Carl Niekerk 
with its stated focus on Mahler’s “interest in and use of literature, philosophy, and the 
visual arts” (1), the present study is problematic because of the idiosyncratic stances 
expressed throughout. Yet that does not detract from the need for a study focused on 
both the texts that inspired Mahler’s vocal music, and also the literature the composer 
actively read. The composer’s songs are based on three primary sources: the early 
nineteenth- century anthology Des Knaben Wunderhorn, selected verse by Friedrich 
Rückert, and the Chinese- inspired poetry of Hans Bethge; with Mahler’s symphonic 
music including the setting of a text from Nietzsche’s Also sprach Zarathustra (in the 
Third Symphony) and, in the Eighth Symphony, the Latin hymn text “Veni, creator 
spiritus” along with the fi nal scene from the second part of Goethe’s Faust. Mahler’s 
music is not limited to those literary models, but involves references to Jean Paul 
through the designation of the First Symphony as “Titan” and to E.T.A. Hoffmann, 
whose musical writings fascinated the composer and which inspired connections in 
Mahler’s music with his audiences. From this perspective, a survey of the literary 
aspects of Mahler’s music may parallel an overview of nineteenth- century literature. 
Mahler’s reading also emerges in the documented conversations with his confi dante 
Natalie Bauer- Lechner, his widow Alma Mahler, and in other reminiscences. As such, 
Mahler study would be served well by a literary companion to supplement studies 
focused on music, as Niekerk promises later in his introduction.
 At some point, though, the present study goes beyond such a literary companion 
to include, as stated in the subtitle, “German Culture and Jewish Identity in Fin- de-
 Siècle Vienna,” the latter limiting the scope of the investigation to a locus that was 
Mahler’s home during the decade he led the Vienna Hofoper. (Such a companion 
would work well, especially if organized encyclopedically.) Rather, the volume con-
tains a series of specialized essays. Niekerk specifi cally discusses Mahler’s music in 
six chapters, which are divided into two sections. The fi rst section, entitled “The Crisis 
of German Culture,” contains three essays, “Titan: Symphony of an Anti- Hero,” “Des 
Knaben Wunderhorn: Rediscovering the ‘Volk’,” and “Nietzsche and the Crisis of 
German Culture.” In these three essays, the author essentially reviews Mahler’s works 
through his Fourth Symphony. The second section is entitled “German Culture and Its 
Others,” with chapters concerning “Rembrandt and the Margins of German Culture,” 
“Goethe against German Culture” and “The Two Faces of German Orientalism.” The 
second part mainly concerns the Seventh and Eighth Symphonies, along with the sym-
phonic song cycle Das Lied von der Erde, with references to other works throughout.
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 Mahler’s artistic legacy is primarily musical, and while an investigation with 
a literary focus is important, it is diffi cult to account for Niekerk taking issue in his 
introduction with the idea that “[t]he assumption, implicit or explicit, is often that 
Mahler’s interest in literature and culture merely mirrors his musical preferences” (1). 
This statement is suffi ciently intriguing to merit explication by either citing the com-
poser’s statements about personal musical choices or the evidence for this that could 
be inferred from the repertoire he conducted, the latter qualifi ed by an understanding 
of commitments that may have been made for him in the various opera houses in 
which he worked, or the orchestras’ governing bodies. As another premise, “in spite 
of the fact that Vienna around 1900 has become the object of rather prolifi c scholarly 
fascination,” Niekerk holds that “too little is known about the precise cultural contexts 
in which Mahler’s works originated” (2). Given the research and commentary on the 
culture of fi n- de- siècle Vienna that already exist, this supposition is ungrounded: much 
is known about the contexts for Mahler’s efforts.
 Along this line of thought Niekerk also infers at various points in this book that 
his study addresses the need for an investigation of Mahler’s music within the culture 
of his time, suggesting a lack of familiarity with the extant work in this area, which 
has already established some perspectives for understanding the composer in his cul-
ture, such as K.J. Knittel “ ‘Ein hypermoderner Dirigent’: Mahler and Anti- Semitism 
in Fin- de- siècle Vienna” (19th Century Music 18:3 [1995]: 257–76), an article that 
should fi gure into a study like this, along with other research on this topic. On a larger 
scale, though, the impulse for the present study moves between such contextual mat-
ters—including the consideration of Mahler’s Jewish character—and the texts the 
composer used, and the result is not always successful. Sometimes the suppositions 
result in some curious surmises, as in the idea that the cycle Lieder  eines fahrenden 
Gesellen and Wunderhorn settings focus on “the material realities of everyday life and 
the inability of art to compensate for materials defi ciencies” (128). While this point 
is well taken as a criticism of some songs from this time in Mahler’s career, it does 
not give a fair presentation of those settings that serve as metaphors for philosophical 
and spiritual ideas which emerge poetically in Mahler’s music, as with the song Des 
Antonius von Padua Fischpredigt, a modern parable about the obstinacy of human 
beings, or Lob des hohen Verstandes, an animal fable that delves into the nature of 
artistic criticism. Other comments suggest a personal interpretation of Mahler’s music, 
as in the suggestion that the text of the Song- Finale of the Fourth Symphony is “often 
misunderstood,” a charge that left without explanation. Elsewhere the comments on 
the literature Mahler used shift into a critique of the music, rather than serve, as prom-
ised in the introduction, as a kind of companion to musical study. This occurs in the 
comments about the Fourth Symphony (118–19), which misses the point of existing 
studies on the compositional history of the work. Without addressing the matter point 
by point, sketch studies demonstrate the growth of a work, and the absence of a plan of 
movements should not be taken as a weakness of the fi nished score, but rather points 
to the processes that allowed the composer to bring it to completion. 
 Such criticism of the music in this book also bears consideration for some mis-
conceptions that emerge, as found in the allegation that Mahler’s emphasis on the 
slow movement within the context of symphonic structure began with the Seventh 
Symphony (148); Mahler used the structure of the Third Symphony to end with a slow 
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movement with its erstwhile designation of “Was mir Liebe erzählt.” Mahler’s slow 
movements have been explored by Schmitt in Der langsame Symphoniesatz Gustav 
Mahlers (1983), a seminal study that Niekerk does not reference, and which is es-
sential to understanding this aspect of the composer’s efforts. Taken out of context, 
though, information about the works in process should not, as found here, be used 
as criticism of the results or taken as a fi xed concept, a distinction that is critical to 
manuscript study. All in all, while the author states that this is not a musical study, 
comments like these inevitably shift to the music and away from the literature which, 
as the author posits at the outset, apparently has escaped the attention of musicians 
and musicologists. Sometimes this opposition to musicological efforts introduces a 
partisan perspective that is neither necessary nor productive.
 For these and other reasons this study seems, at times, to shift toward the au-
thor’s own ideas about Mahler’s music, and while he is entitled to his perspectives, the 
structure of this study promises a book that has yet to be written about an important 
aspect of the composer’s work. Yet such an investigation should also reveal something 
about the intellectual world of Mahler the reader, just as Robert S. Miola’s study of 
Shakespeare’s Reading offers unique insights into his subject’s literary experiences 
and the ways in which they refl ect his creations.
 On another level, an investigation of Mahler’s reading should also address the 
strong associations that modern audiences have between his œuvre and Des Knaben 
Wunderhorn, sometimes eclipsing other settings before and after Mahler’s lifetime. 
Likewise, Bethge’s posthumous reputation is linked to Mahler’s almost exclusively 
because Das Lied von der Erde remains such an important part of the composer’s 
legacy. This sometimes obscures settings of the same poetry by Strauss, Toch, and oth-
ers. A similar situation exists with Rückert, whose settings by other composers may be 
eclipsed by Mahler’s ten Lieder. Are the reasons for this the result of the selection of 
literature or the strength of the music? Only by reading Mahler critically is it possible 
to understand the durability of the composer’s efforts and the continued relevance of 
his works for modern audiences, and one can hope that future studies may take up such 
important directions.

Madison, Wisconsin —James L. Zychowicz

Thomas Mann’s World: Empire, Race, and the Jewish Question.
By Todd Kontje. Ann Arbor: University of Michigan Press, 2011. viii + 256 pages. 
$70.00.

In seinem fl üssig geschriebenen und auch für Fachfremde leicht lesbaren Buch geht 
es Kontje gleich um drei Fragen, die aber ganz offensichtlich miteinander kommuni-
zieren: Wie verhalten sich Mann und seine Texte zu Reich und Imperialismus? Wie 
zum Problem ethnischer Identität, das den Autor auch ganz persönlich betraf? Wie zur 
‘Judenfrage,’ auf die dieses Problem sich in Deutschland mehr und mehr zuspitzte? 
Neu sind solche Fragen freilich nicht, jedenfalls in der neueren Forschung nicht. Um 
so wichtiger ist es, zu prüfen, wo und inwieweit die hier gegebenen Antworten über 
das bereits Erreichte hinausgelangen. 
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 Im Wesentlichen stellt Kontje seine Fragen an Manns Romane (ausgenommen 
Lotte in Weimar und Der Erwählte, die nur ganz am Rand gestreift werden), aber auch 
an die Essays (v.a. Betrachtungen eines Unpolitischen, daneben z. B. “Bilse und ich” 
oder “Deutschland und die Deutschen”). Dabei werden die Beziehungen zwischen den 
fi ktionalen und den essayistischen Texten nicht weiter refl ektiert, geschweige denn 
problematisiert. Vielmehr geht Kontje von einer Deckungsgleichheit des fi ktional Fan-
tasierten und des diskursiv Behaupteten aus; womit er sich, zugestanden, innerhalb der 
Mann- Forschung in großer, wenn vielleicht auch nicht in der allerbesten Gesellschaft 
befi ndet. 
 Außerdem zieht Kontje ein paar Erzählungen heran, ohne allerdings die Krite-
rien ihrer Auswahl eigens auszuweisen. Doch lässt sich diese leicht nachvollziehen, 
zumal diejenigen unter den hier belangvollen Novellen, denen kein eigenes Kapitel 
gewidmet ist, nebenher mit einbezogen werden, so “Tristan” oder “Der Tod in Vene-
dig.” Um hier Lücken zu orten, müsste man beckmesserisch mit Lupe und Fernrohr 
suchen. In Sachen empire könnte man z. B. “Das Eisenbahnunglück” vermissen, in 
Sachen race den “Gladius Dei,” dessen hierfür sehr aufschlussreiche Antagonistenfi -
gur nur einmal beiläufi g in einer Parenthese erwähnt und noch nicht einmal bei ihrem 
seinerseits überaus aufschlussreichen Namen genannt wird (75). 
 Die Ergebnisse seiner Lektüren präsentiert Kontje nicht systematisch, sondern 
der chronologischen Reihe der gelesenen Texte nach. Die Chronologie ist dabei pri-
mär von der Lebensgeschichte des Autors bestimmt, weniger von den Verhältnissen 
des Reichs, wie sie während der hier umspannten Jahrzehnte zu wiederholten Malen 
Veränderungen von unerhörter Tragweite durchmachten. So misst Kontje beispielshal-
ber den Abstand zwischen den frühesten Erzählungen zum späteren Werk allein an-
hand sexualbiografi scher Erwägungen aus, geleitet vor allem von Heinrich Deterings 
Theorem, dass Judentum und Homosexualität bei Mann in einem Kollusions-  oder 
Austauschverhältnis stehen. Außer Acht bleibt damit unter anderem der Wandel der 
sozioökonomischen Verhältnisse in den 1890er Jahren. 
 Überhaupt lassen Kontjes Lektüren im Einzelnen, aber auch im großen Ganzen 
einiges zu wünschen übrig. Im Einzelnen stehen Inhaltsparaphrasen und Textanaly-
sen in einem zuweilen bedauerlichen Missverhältnis. Die Analysen selbst erwecken 
nicht selten den Eindruck eines gewissen Dilettantismus. Wenn Kontje z. B. über den 
“Willen zum Glück” und von dessen Deuteragonistin schlankerhand behaupten kann, 
sie sei eine Salome- Figur, dann nur, weil er in seiner Paraphrase das unzweifelhafte 
Geständnis ihrer Liebe übergeht. Dafür übersieht Kontje auf derselben Seite, dass 
es im “Kleinen Herrn Friedemann,” dessen Protagonist nicht umsonst heißt wie der 
Täufer, tatsächlich eine Salome pure et dure gäbe. Vielleicht entgeht das dem Verfas-
ser deswegen, weil er eine Figurenrede unbesehen beim Nennwert nimmt. Denn nur 
eine Neiderin, aus allzu leicht supplierbaren Gründen, spricht der femme fatale “all 
feminine charm” ab (50), während der Erzähler ausdrücklich deren aufreizende For-
men notiert. Ungenutzt bleiben übrigens die Interpretationsmöglichkeiten, die diese 
metropolitan- mondäne Salome und die kleinstädtischen Ressentiments gegen sie in 
Bezug auf das empire hergäben. 
 Fehllesungen und Lesefehler unterlaufen Kontje vor allem dort, wo er Figuren-
portraits auf the Jewish question hin auslegt. Er scheint zu verkennen, dass und warum 
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Manns Novellen und Romane dem Leser hier kaum je Deutungsspielraum lassen; mit 
der sehr bezeichnenden Ausnahme des Zauberberg. Hier aber hängen die Ambivalen-
zen einzelner Nebenfi guren mit der langen Entstehungsgeschichte des Romans zusam-
men, die Kontje auch im noch viel krasseren Fall des Krull- Fragments ignoriert. Dass 
ihm solche Unvorsichtigkeiten unterlaufen, hat seinen ‘guten’ Grund in der bestens 
etablierten, doch bedenklichen Forschungstendenz, die Konstanten des Gesamtwerks 
weit stärker zu gewichten als dessen Dynamik und die daraus resultierenden Spannun-
gen. So darf es sich Kontje auch leisten, zur Auslegung des Doktor Faustus ohne jede 
Kautele auf die wesentlich älteren Betrachtungen zurückzugreifen. 
 Weil er nicht durchschaut, wie in den allermeisten Fällen Körperportrait und 
Namengebung bei Mann zusammenspielen (vgl. 41 den hierfür symptomatischen Zita-
tionsfehler), kann es dazu kommen, dass Kontje einerseits einzelne Juden gar nicht als 
solche identifi ziert, z. B. Dr. Selten in “Gefallen” oder Christian Jacoby in “Luischen.” 
Andererseits aber versteigt er sich in blindwütige Verdächtigungen auch solcher Fi-
guren, bei denen jeder, aber auch wirklich jeder stichhaltige Hinweis auf ethnische 
Alterität fehlt, z. B. beim Zahnarzt der Buddenbrooks, bei Felix Schimmelpreester 
oder bei Krulls Hehler. 
 Aufs Ganze gesehen sind Kontjes Antworten auf die wie gesagt ihrerseits nicht 
neuen Fragen wenig originell, abgesehen allenfalls von einzelnen Details wie der Auf-
führungsgeschichte des Fitelberg- Kapitels oder einem neuen Deutungsvorschlag zu 
einem Pferdenamen in Wälsungenblut. Diesen, “Zampa,” bezieht Kontje auf das sujet 
mixte des Autors selbst, indem er dafür ein brasilianisches Appellativ ansetzt, “zamba.” 
Unrefl ektiert bleibt dabei freilich die offensichtliche Differenz der Konsonanten und 
die Fragwürdigkeit der herangezogenen Quelle, eines kommunen Wörterbuchs, ein 
Jahrhundert jünger als der Primärtext. 
 Nicht nur aber, dass Kontje in allem Wesentlichen über den aktuellen Stand der 
Forschung nicht hinausgelangt und oft genug sogar dahinter zurückfällt; er hat diesen 
Forschungsstand noch nicht einmal wirklich erschlossen, geschweige denn auf-  und 
eingearbeitet. Auf Schritt und Tritt klaffen im Fließtext, im Anmerkungsapparat wie 
folglich auch in Bibliografi e und Register verstörend breite Lücken. Um den Katalog 
der Versäumnisse auf ein paar besonders brüskierende zu beschränken: In der Ein-
leitung fehlt eine Erwähnung und v. a. eine Diskussion von Jochen Strobels Buch 
Entzauberung der Nation (2000, Diss. 1997), das bezüglich empire von unmittelba-
rer Relevanz wäre. Im Kapitel “Buddenbrooks” übergeht Kontje das entsprechende 
Kapitel in Rolf Thiedes wegweisender Monografi e Stereotypen vom Juden (1998). 
Das Unterkapitel “Mann’s Earliest Fiction” bleibt bei sehr Weitem hinter dem ein-
schlägigen Beitrag in Christine Kanz’ Zerreissproben (2007) zurück. Im Unterkapitel 
“Royal Highness,” obwohl es darin ebenfalls um die Rolle des Kapitalismus geht, 
sucht man vergebens nach einer Auseinandersetzung mit oder auch nur einer Würdi-
gung von Franziska Schößlers hier ihrerseits ganz unmittelbar einschlägigen Arbeiten 
(2001, 2009). In den Kapiteln über den Zauberberg und den Doktor Faustus fehlen 
die Ergebnisse von Franka Marquardts wiederum sehr viel weiter führenden Aufsätzen 
(2004, 2007); usw., usf. Mit alledem hat Kontje die Chance verspielt, wenigstens den 
erreichten Forschungsstand einem weiteren Publikum zugänglich zu machen, für das 
sein Buch ansonsten richtig zugeschnitten wäre. Schade!

Universität Bern —Yahya Elsaghe
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Interwar Vienna: Culture Between Tradition and Modernity. 
Edited by Deborah Holmes and Lisa Silverman. Rochester, NY: Camden House, 
2009. vii + 302 pages + 6 b / w images. $75.00.

This collection of essays originated in part in a 2005 conference called “Vienna be-
tween the Wars—the Forgotten City?,” organized by John Warren and Lisa Silverman 
at St. Peter’s College, Oxford, with the support of the Austrian Cultural Forum in Lon-
don (v). On the one hand, certain contributions fi ll very large lacunae in the existing 
research on Vienna of the 1920s and 1930s. Still, as with the great majority of such 
essay collections, distinct weaknesses reduce the volume’s focus and utility. These 
weaknesses range from some technical problems (e.g. Schmäh on page 1 is translated 
as “ironic wit” rather than “soft soap,” “a schene Leich” as “attractive corpse,” rather 
than the conventional “exquisite corpse” or funeral), to fi nal sections of considerably 
less scope than its initial ones.
 The editors’ introduction provides a solid historical sketch, distinguishing Berlin 
from Vienna in existing scholarly treatments. After that, the fi rst part, “Cultural and 
Political Parameters,” sets the stage with two over- arching essays. In the fi rst, Edward 
Timms reprises his own Karl Kraus—Apocalyptic Satirist (New Haven, CT: Yale UP, 
1986), representing its centerpiece: a set of Venn diagrams that help visualize the vari-
ous overlapping circles of intellectuals and artists in interwar Vienna (25). After that, 
John Warren makes the case for Vienna’s cultural decline before the Nazi era, starting 
in the 1920s when many artists emigrated to Berlin. He works through the various 
disciplines (the arts, politics, and other intellectuals) and how they were affected by the 
era’s political decision points, showing how Austria- Hungary’s disintegration already 
started a huge exodus of talent. 
 The volume’s second part, “Jewishness, Race and Politics,” is its strongest. 
“Jewishness” here becomes a general analytic category, as the essays take up uses of 
the terms and related concepts, both inside and beyond the Jewish community. Wolf-
gang Maderthaner and Lisa Silverman begin their essay with Moritz Schlick’s politi-
cal murder, an act of political terror unleashed because political assassins assumed 
he was Jewish, and then move to Austria- Hungary’s Jewish populations, who aligned 
psychologically with Central Europe’s cosmopolitanism (66) as they assimilated into 
the liberal upper classes (69). Critically, they focus on Jewish identifi cation and self-
 identifi cation in important families like the Bauers and the Poppers, in a nation where 
over 90% of Austria’s Jewish population lived in the capital, a city 80% Catholic. They 
summarize that “interlocking and overlapping of ‘circles’ of philosophy, socialism, 
and Jewishness characterized Red Vienna in all its complexity” (75). This essay is a 
critical corrective to assumptions about the separateness of Austria- Hungary’s Jewish 
populations that pervades much recent scholarship, and a very smart expansion of 
explanations of liberalism. 
 Paul Weindling’s essay on “A City Regenerated: Eugenics, Race, and Welfare 
in Interwar Vienna,” perhaps the most signifi cant and broadest essay of the collection, 
addresses topics from public health through hormone research and population control, 
documenting the evolution of eugenics along a different course than Germany’s equiv-
alents. A timeline is included that summarizes the institutions, societies, and important 
moments in history of eugenics (105), and several charts identify key players in rel-
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evant organizations. Weindling is particularly astute in situating eugenics between the 
political right and left, tracing out how the discipline remained more liberal until 1934, 
anticipating how the Anschluß changed the course of the discipline. What had been 
a project of Volksaufartung focusing on improving the population through improved 
education and public health (95) turned into a focus on determinism and pathology, as 
Red Vienna gave way to the Black Austria of Austrofascism. The essay works chrono-
logically to situate key players in various institutions, including famous names like 
Julius Wagner- Jauregg (the pathologist, 94). This careful historicism grounds a whole 
new picture of what the eugenics movement might have meant in the era, and so is a 
must- read for future scholars.
 The third and fourth sections of the volume (“Cultural Forms” and “Literary 
Case Studies”) present much interesting material, albeit in essays that lack the scope 
and claims of those in the fi rst two. The third part, on “Cultural Forms,” often in-
forms without orienting the reader to larger contexts. Andrea Amort introduces “Free 
Dance in Interwar Vienna” by following signifi cant infl uences in the emerging world 
of modern dance (for instance, Isadora Duncan and Ruth St. Denis, 124), and situates 
signifi cant dancers (Grete Wiesenthal, Gertrud Bodenwieser, Rosalia Chladek, and 
Hanna Berger) and teachers in Vienna (Käthe Ulrich, with her School for Delsartism, 
Grete Bieberbach, and the Dalcroze Association for Rhythmic Gymnastics, Dalcroze’s 
own Hellerau dance school) with well- chosen illustrations. Amort nonetheless isolates 
dance from the theater in general, from fi lm, and from the European experimentation 
associating dance with social improvement (e.g. Rudolf Steiner and the Goetheanum’s 
mystery plays). 
 Alys X. George’s “Hollywood on the Danube?” summarizes the evolution of 
the fi lm industry in 1920s Austria, emphasizing economics, signifi cant fi lms, produc-
ers, and talent, yet with few overriding conclusions. Birgit Peter does an equivalent 
job for the theater, with some odd shifts of focus: she mentions the Yiddish theater, 
theater magazines, and the Burgtheater, but strangely leaves out the Volkstheater and 
its social- critical mission. Therese Muxeneder follows Carl Schorske’s model to make 
Schönberg the key to Vienna’s music scene. 
 The four literary case studies in Part Four each center around a close reading of 
a seminal text by authors largely unfamiliar today: Ernst Weiss, Rudolf Brunngraber 
(paired with Otto Neurath), Franz Blei (paired with Arthur Schnitzler as erotic writers), 
and John Lehmann (an Englishman writing on Vienna from the 1930s). Each presents 
much original research, fl eshing out lost sites on a cultural landscape without really 
addressing larger movements.
 Overall, this collection should stimulate a general rethinking of interwar Austria, 
a signifi cant site of cultural production overshadowed by Germany and European poli-
tics in the scholarly mind. Despite its unevenness, it opens up new scholarly terrains 
that need future consideration. 

The University of Texas at Austin —Katherine Arens
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Zwischen Antimoderne und Postmoderne. Das deutsche Drama und Theater 
der Nachkriegszeit im internationalen Kontext.
Von Wolf Gerhard Schmidt. Stuttgart und Weimar: Metzler, 2009. 800 Seiten. €99,95.

The study is impressive by its sheer volume and thoroughness in detail as well as in 
depth of scholarly research. Schmidt argues persuasively against simplifi cations of 
previous approaches to literature and culture of the post- war time period and reveals 
its complexity that has been glossed over in past studies. The scholar focuses on the-
ater and drama in West and East Germany from 1945 to the beginning of the 1960s, 
but plans in the future to publish further studies on Austrian and Swiss theater of the 
same period. 
 The book argues convincingly against the pervasive myth that drama as a literary 
and theatrical genre played only a minor role in postwar Germany. An additional re-
markable feature of the study is a detailed interdisciplinary attempt to consider drama 
and theater as media in our culture that could potentially create meaning for both 
the individual and for society as a whole. A whole chapter is dedicated to this topic. 
The book constitutes in a manner of speaking a cultural history of that time period. 
After the collapse of fascist Germany and the recognition of a crumbling traditional 
value system and its superfi ciality, Schmidt contends, the theater was especially suited 
to modeling new identity aspects. He disagrees with some colleagues (e.g., Fischer-
 Lichte) on the division of performative and referential dimensions in theater produc-
tion. In his view, there is always an interchange among the two categories. Thus, it 
becomes clear that the author places his hope in literature and especially in theater 
as cultural instruments in society that could wield power and have infl uence. In this 
respect he mirrors the views and hopes of many contemporary theater directors and 
producers in Germany, such as Patras and Kriegenburg. On the other hand, Handke’s 
Publikumsbeschimpfung (1966)—a play that cast early doubt on any signifi cant en-
lightenment of the theater audience through a performance in the Brechtian sense—
introduced new considerations regarding the dwindling value and impact of the theater, 
especially in view of the advance of electronic media. 
 To support his notion of theater’s infl uence, Schmidt discusses socio- cultural 
structures after WWII in an international context, touching upon the Theaterwunder 
at that time, which developed in crucial aspects by modeling itself on American and 
Russian theater. He analyzes various styles, such as the engaged theater or epic real-
ism, side by side with dialectic realism or linear realism on stage. All in all, he works 
through about 500 plays. In the section dealing with the semantic structures of the 
theater, the study delves into topics such as the narrative of ethics, the narrative of 
transcendence, the narrative of the absurd, and the narrative of Marxism. In this last 
section he focuses heavily on the theater of the GDR, an area often neglected in the 
past. 
 The third major part of the book is dedicated to aesthetic structures of drama 
and theater after WWII. Here, the loss of identity after the collapse of the Hitler gov-
ernment is examined, and the protagonists of the plays are analyzed in their roles as 
heroes, as disabled and decentered subjects. Schmidt discusses conclusions about the 
so- called Stunde Null in 1945, which was fi rst regarded as having disrupted the conti-
nuity of cultural production; later, this notion came to be considered a myth. Schmidt 
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persuasively argues that the Stunde Null in many ways existed, but in other aspects 
continuity or restitution can be observed. The use of the words “antimodernism” and 
“postmodernism” in the title of the study does not delineate the beginning and end of 
the time span of his study, but the multitude of approaches starting in 1945. In this 
section the various genres—tragedy, comedy, tragicomedy— as well as the blurring 
or dismantling of these genres is examined. In the subsequent chapter, concepts of 
drama and theater during this era are scrutinized. Models representing the Aristotelian 
illusionist theater are discussed as well as epic- distanced models. The late Brecht, of 
utmost importance to all dramatic work even now, receives a special section. Schmidt 
ends his study with a survey of a beginning documentarism in drama and theater. 
 The volume contains a wealth of information about post- war Germany and its 
budding theatrical and literary life. Although the study does not deeply discuss gender 
issues related to the German theater at that time, Schmidt makes an effort in this direc-
tion by mentioning studies on women in theater, and including, for instance, Ingeborg 
Drewitz’s plays and theoretical contributions, as well as work by other women writers, 
such as Ilse Langner. 
 In its complexity, this is not a book for the general reading public or for begin-
ning students in the fi eld, because of its extensive details and immense inclusiveness 
of related research. There are so many references to secondary literature with which 
Schmidt supports his points that scholars working specifi cally in this area have their 
work cut out to check the conclusions drawn. While it is gratifying to fi nd a compre-
hensive list of theater plays at the end of the study, it would have been more practical if 
these plays had not been listed under their titles but under the authors’ names. Beyond 
that, a subject index—in addition to the index of cited persons provided—would have 
further facilitated scholarly work with this huge volume.

University of Illinois at Chicago —Helga W. Kraft

Rolf Dieter Brinkmann. Neue Perspektiven. Orte—Helden—Körper. 
Herausgegeben von Thomas Boyken, Ina Cappelmann und Uwe Schwagmeier. 
München: Fink, 2010. 253 Seiten. €24,90.

Einer der bemerkenswerten Aspekte des von drei Oldenburger Promovenden heraus-
gegebenen Bandes ist der schöne Umschlagentwurf von Liesa Pieczyk. Er zeigt eine 
quasi zur Silhouette verwandelte Photographie des Autors vor dem Hintergrund von 
Bildausschnitten, die aus Brinkmanns Materialbänden stammen. Das Bild betont die 
Medialität des Autors, der hier selbst zum Ausschnitt geworden ist, Teil eines Netzes 
von Wirklichkeiten, die er Zeit seines Lebens zu durchdringen versuchte. Die Montage 
der jüngsten Autorin des Sammelbandes wird sinnvoll ergänzt durch ihren ansprechen-
den Beitrag, der sich mit der Frage der Medialität von Weiblichkeit in Brinkmanns 
Gedichtband Godzilla (1968) beschäftigt, einer bewusst provokanten Publikation, in 
der sämtliche Gedichte auf der Folie von nur leicht bekleideten Frauentorsi abgedruckt 
worden waren. Das “Godzillabewusstsein” (146), das die Gedichte ausstellen, ist—so 
Pieczyk—das Resultat einer Überlagerung unterschiedlicher Wahrnehmungsebenen, 
die sowohl das sexuelle Begehren des männlichen Betrachters als auch die mediale 
Verobjektivierung weiblicher Sexualität thematisieren. Die Grenzüberschreitungen 
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Brinkmanns sind dabei nur bedingt emanzipatorisch zu begreifen, denn sie bestätigen 
in ihrer Insistenz auf der Verfügbarkeit des weiblichen Körpers zugleich “die herr-
schende Sexual-  und Geschlechterordnung” (156).
 Pieczyks Aufsatz ist einer von insgesamt dreizehn literaturwissenschaftlichen 
Beiträgen, die der Band versammelt und die thematisch von der Diskussion von Brink-
manns Roman Keiner weiß mehr (Christoph Rauen) bis hin zum Verhältnis des Autors 
zur US- Kultur reichen (Johannes G. Pankau). Dazu kommen zwei literarische Bei-
träge, ein Gedicht von Lutz Steinbrück, welches den literaturwissenschaftlichen Ana-
lysen vorausgeht, und ein Text des Berliner Autors Jörg Albrecht, der diesen folgt. Jan 
Röhnert vertritt die Verbindung von Literatur und Literaturwissenschaft in Personal-
union, da er zunächst als Literaturwissenschaftler einen interessanten und an Verwei-
sen reichen Beitrag zu Brinkmanns Begriff von Geschichte beisteuert und später als 
Lyriker selbst Gegenstand eines Beitrags von Branka Schaller- Fornhoff zu “Refl exe[n] 
Brinkmanns bei Jan Röhnert” ist. 
 Insgesamt reicht die Gruppe der Autoren von Studenten bis hin zu gestande-
nen Literaturwissenschaftlern, von Brinkmann- Novizen bis hin zu Experten, die sich 
seit vielen Jahren mit dem Werk des Autors auseinandersetzen. Der Band ist de ment-
sprechend uneben, und mitunter lesen sich die Beiträge wie Seminararbeiten, die noch 
einiger Überarbeitung bedürften. Auch der im Untertitel annoncierte Anspruch der 
“neuen Perspektiven”—versteht man ihn als qualitativen—wird nur sehr bedingt ein-
gelöst. Zumeist wird bereits Bekanntes rekapituliert und daneben immer wieder auf 
einschlägige Texte verwiesen, die zumindest in der Brinkmann- Forschung längst zum 
kanonisierten Korpus gehören. Bemerkenswert ist in diesem Zusammenhang, dass es 
keine Beiträge zu Brinkmanns Hörspielen oder Rom, Blicke gibt und dass der einzige, 
wenngleich sehr lesenswerte Aufsatz zu Brinkmanns posthum veröffentlichten Materi-
albänden sich diesen ex negativo nähert. “Wie lesbar sind Brinkmanns Materialbände 
für die Literaturwissenschaft?,” so der Titel des von Anita- Mathilde Schrumpf verfass-
ten Beitrags, der der Frage nachgeht, warum diese “einer verstehenden und interpre-
tierenden Lektüre zum Teil erhebliche Widerstände entgegensetzen” (193). Zum Teil 
ist dieses laut Schrumpf einer Ikonisierung der Schrift geschuldet. Dazu wird die “so-
zialgeschichtliche Übereinkunft zwischen Autor und Leser [ . . . ] in den Materialbän-
den aufgekündigt” (207), vom Rezipienten eine Form des Lesens verlangt, die ohne 
die Werkzeuge herkömmlicher Hermeneutik auskommen muss. Dieser Schwierigkeit, 
dem “Nachvollziehen der von Brinkmann angebotenen Lesarten” (208), hat sich die 
Literaturwissenschaft bisher weitgehend entzogen. Der vorliegende Sammelband bil-
det hier keine Ausnahme.
 Indessen bietet er andere produktive Lektüren, etwa Carsten Langes Untersu-
chung von Raumbildern in Brinkmanns letztem Gedichtband Westwärts 1&2 (1975). 
Lange diskutiert hier, wie Brinkmann öffentliche Räume erfuhr und defi nierte, und 
verweist darauf, dass die Erfahrung des Transitorischen beim Vechtaer Autor ebenso 
positiv besetzt ist wie sozial nicht mehr defi nierte Räume—brach liegende Flächen, 
Unkrautfelder, Trümmerlandschaften—, Fluchtorte aus der totalen Vergesellschaftung 
des Individuums heraus. Komplementiert werden Langes Überlegungen zum Thema 
Raum durch Sabine Kyoras Ausführungen zu Erinnerungsorten bei Rolf Dieter Brink-
mann. Kyora konzentriert sich auf “Orte aus Brinkmanns Vergangenheit” (65) und in 
diesem Zusammenhang auf Grundmuster, die sie in Brinkmanns Gedicht “Lied von 
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den kalten Bauern auf dem kalten Land, Nordwestdeutschland, Krieg und Nachkriegs-
zeiten” ausmacht. Das erste Grundmuster ist die “Geburt des lyrischen Ich” im Kontext 
des Kriegsendes, das zweite “der Erinnerungskomplex rund um die Schule” (67), ein 
drittes “der enge Zusammenhang von Disziplinierung und Schrift” (68). Laut Kyora 
sind sie sämtlich an Orte gebunden, die zugleich konkret und imaginär sind. Vechta ist, 
in diesem Sinne, “überall” (71).
 Mit Bildern und Selbstbildern regionaler Identität beschäftigt sich der Beitrag 
Gunter Geduldigs, in dem dieser die “autobiografi sche Bedingtheit von Brinkmanns 
Schreiben” (79) unterstreicht. Geduldig zufolge bedarf es “um einen Brinkmann- Text 
zu entziffern [ . . . ] gründlicher Querlektüren und Recherchen im Sach- , Zeit-  und Lo-
kalkontext” (83). Solches demonstriert er im Anschluss anhand einer Interpretation des 
Gedichtes “Vechta i.O.” aus Brinkmanns zweitem Gedichtband Le Chant du Monde 
(1963–64). Der darin benannte Weißrusse Alex wird von Geduldig per beigefügter 
Photographie identifi ziert, ein Bild, welches die vom jungen Brinkmann poetisierte 
Atmosphäre an der Vechtaer Tonkuhle, an der Alex Schreese als Schwimmmeister 
arbeitete, sehr schön illustriert.
 Der aufschlussreichste Beitrag stammt vom an der Universität Konstanz lehren-
den Medientheoretiker Bernd Stiegler, der darin jenem “eigentümlichen, irritierenden 
und letzlich radikal aporetischen Denk-  und Schreibweg Brinkmanns” (24) nachgeht, 
der von Bildern als Medien der Rettung zu Bildern als Medien der Zerstörung führt. 
In Brinkmanns frühem Werk fungieren Photographien demgemäß positiv “als nicht-
sprachliche Vergegenwärtigungen der Wirklichkeit und als Entdeckung einer terra 
incognita” (25) und stehen einer Sprache gegenüber, die von ihm schlicht als “Herr-
schaftsinstrument gedeutet wird” (27). Doch gilt die photographische Wahrnehmung 
beim Vechtaer Lyriker nicht primär der Bewahrung von Wirklichkeit, sondern viel-
mehr ihrer Eskamotierung. “Die Wirklichkeit wird nur deshalb bildlich aufgezeichnet, 
um sie besser vernichten zu können” (31), so Stiegler. In seinen späteren Schriften 
kritisiert Brinkmann dann zunehmend den die Wirklichkeit verstellenden Charakter 
von Bildern, insbesondere derjenigen, die von den Medien geliefert werden. Stiegler 
zufolge entwickelt Brinkmann auf Grund dieser Einsicht zwei Widerstandsstrategien. 
Da ist zum einen ein Schreiben, welches die “ausgebildeten Automatismen” (33) der 
Wahrnehmung zu fi xieren versucht. Hier lässt Brinkmann den Film, der “aus nichts an-
derem als archivierten Fremdbildern” besteht, ablaufen, “um ihn im Moment der Pro-
jektion zugleich zu löschen” (33). Die zweite Strategie des Autors besteht darin, sich 
an Bilder auszuliefern, “um den Akt der Zerstörung, der in ihnen bereits stattgefunden 
hat, zu wiederholen” (34), und so durch die Kulisse zur eigentlichen Wirklichkeit 
vorzudringen. Beides führt ihn am Ende zu einem Jenseits der Bilder, der von Brink-
mann immer wieder beschworenen Entleerung der Wirklichkeit von Bedeutungen und 
Bestimmungen. 
 Mehrere Beiträge des Bandes kommen in dieser Erkenntnis gleichsam selbst 
zum Stillstand. Doch der Fluchtpunkt einer Rhetorik der Entleerung ist, wie die Be-
schwörung von Authentizität überhaupt, beim Autor immer auch ein Gestus, dem ein 
Moment des Performativen unterliegt. Darin liegt ein Widerspruch, den nachzugehen 
sich lohnen würde, zumal wenn man die eigene Medialität von Autor und Werk be-
rücksichtigte. Obschon im Umschlagbild angedeutet, fehlt dem Band insgesamt der 
Wille zu einer derartigen analytischen Anstrengung. So mag er die Forschung um “ak-
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tuelle Fragestellungen und Betrachtungsweisen” (11) ergänzen, der Herausforderung 
des Werkes wird er indessen nur stellenweise gerecht. 

University of Georgia —Martin Kagel

Wolf Haas und sein kriminalliterarisches Sprachexperiment.
Von Sigrid Nindl. Berlin: Erich Schmidt, 2010. 326 Seiten. €49,80.

“Jetzt ist schon wieder was passiert.” Ganz Bösartige könnten sagen, die Sprache hat 
zurückgeschlagen, weil der Haas sie sechs, nein sogar sieben Bücher lang so mal-
trätiert hat. Und weil sie selber nicht so schlagkräftig ist, hat sie ihre ancilla, also die 
Linguistik geschickt. “Aber wie gesagt: bösartig!” 
 Tatsache ist vielmehr, dass sich eine tüchtige junge Linguistin aus Salzburg 
nicht hat abschrecken lassen von der unter Literaturwissenschaftlern nach wie vor 
virulenten Angst, Kriminalromane stellten irgendwie eine Gefährdung für Gesell-
schaft und Kultur dar. Dem allein gebührt eine erste Anerkennung. Tatsache ist auch, 
dass Wolf Haas, der studierte Linguist, sich mit seiner Saga vom Kriminalpolizisten, 
Privatdetektiv, Krankenwagenfahrer und zuletzt (das heißt nach seiner wundersamen 
Wiederauferstehung von den Toten) Baulöwen- Privatchauffeur Simon Brenner in die 
allererste Reihe, oder sagen wir gleich: in die VIP- Lounge der deutschsprachigen Kri-
minalliteratur geschrieben hat. Und dass dabei nicht in erster Linie, wie bei manchen 
KollegInnen aus Österreich, der Schweiz oder Deutschland, die komplizierten Fälle, 
die originellen Ermittlerfi guren, die behandelten sozialen Probleme oder auch die 
Schauplätze an sich, seien es in unserm Fall Salzburg, Kitzbühel oder Wien, den Reiz 
und Erfolg ausmachen, sondern: siehe oben.
 Haas hat, das erkennt auch der nichtösterreichische und / oder nichtlinguistische 
Leser leicht, für seine grotesken Mordgeschichten eine ganz besondere Erzählsprache 
und, damit verklammert, eine eigenwillig verdrehte Erzählsituation erfunden. Es ist ja 
so, als würden wir all diese schrägen Fälle gerade eben von einem Stammtischbruder 
erzählt bekommen, der ungeheure Geschwätzigkeit (Diskurs- Diarrhö) mit mangelnder 
Ausdruckskraft (restringiertem Code) verbindet. Das soll auch im Leben vorkommen, 
aber nur in der Kunst kann es zum Knüller werden. Im Fall von Haas waren sich da, 
wie selten, das Lesepublikum und die Kritik (bis ins sonst so ansteckungsängstliche 
Hochfeuilleton) ganz einig. Insofern, zweites Lob, ist dies tatsächlich ein ernsthafter 
Gegenstand nicht nur für die Erzählanalyse, sondern auch für die Linguistik. “Aber 
jetzt pass auf!” 
 Sigrid Nindl geht es in ihrer Untersuchung darum, diese erfolgsträchtige “Lite-
ratursprache,” genauer: Haas’ spezifi sches Kunstidiom und den von ihm ausgehenden 
“Sprachsog” (für den es naturgemäß Vorläufer, ja Vorbilder gerade in der neueren 
österreichischen Prosa gibt) aus dem Zusammenwirken verschiedener sprachlicher 
Charakteristika und Verfahren zu erklären. Ihre Arbeit ist, wenn ich als Nicht- Linguist 
das recht verstehe, ein Beitrag zur Corpus- Linguistik, heißt: Sie hat alle (bis dahin 
erschienenen) sechs Brenner- Romane nach Strich und Faden ausgezählt und kann nun 
praktisch auf jede Frage eine Antwort geben. Wie viele Wörter insgesamt? (288 382) 
Wortlängen? Anzahl der Füllwörter? (421 mal “ding / s,” im letzten Roman) Und so 
weiter, für die Ebene von Wortschatz und Morphologie. Oder auf der Ebene der Syn-
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tax: Wie viel Sätze überhaupt? (19 400) Wie viele davon mit Ellipse des fi niten Verbs? 
(Ziemlich viele.) Freistehende Nebensätze? Auch wenn das alles hier naturgemäß 
nicht referiert werden kann: Einige solcher Merkmale sind besonders charakteristisch 
für diese Texte, tragen entscheidend zu ihrer sprachlichen Profi lierung bei, die wesent-
lich eine Verfremdung der Standardsprache ist. Das zeigt sich (für mich) besonders 
überzeugend bei der Untersuchung der Textebene, wo es vor allem um die Sprachstile 
von Erzählerstimme und Figurensprache geht und um deren Verhältnis zueinander. 
Weil nur der Erzähler darf das Dialogizität beschwörende “pass auf!” an den Leser 
richten (41 mal, aber nur in den letzten beiden Romanen). “Nur als Beispiel.” Oder: 
Die Redeanteile vom Brenner sind gewichtig (um 30% des Textes), aber sehr lakonisch 
(durchschnittlich 1,2 Sätze je Beitrag), oft auch Fragesätze. Weil zumeist hat er den 
Fall ja noch nicht gelöst.
 “Jetzt aber wichtig.” Die Kriminalromane von Wolf Haas leben aus der Span-
nung zwischen Mündlichkeit und Schriftlichkeit, zwischen monologischer Erzählrede 
und der Suggestion einer dialogischen Situation, zwischen Erzähler-  und Figuren-
rede, zwischen dominanter “Nähesprache” und distanzierenden bzw. verfremdenden 
Elementen und Effekten, zwischen Austriazismen (von denen es insgesamt weniger 
gibt, als man vermuten könnte) und hochdeutscher Standardsprache. Sie leben aus 
diesen vielfachen Kontrasten so sehr und so reizvoll, dass—nebenbei gesagt—bis 
heute kaum eine Rezension auf das Stilmittel der parodistischen Assimilation an die-
ses Kunstidiom verzichten mag. All diese Befunde und einige mehr werden von Frau 
Nindls quantitativen Erhebungen und ihren funktionalen Erläuterungen klar und an-
schaulich belegt. Dafür ein abschließendes Lob!
 “Also nicht, dass du mich falsch verstehst.” Keine einzelne Beobachtung wird 
den versierten Haas- Leser wirklich überraschen, aber für manche Auffälligkeit hat er 
jetzt einen Fachbegriff (gelernt) und kann begreifen, wie raffi niert der Haas das alles 
instrumentiert und aufeinander abgestimmt hat. “Symphonieorchester bloß Hilfsaus-
druck.” 
 Mögliche Anschlüsse zu Fragen und Kategorien der Narratologie und der Inter-
pretation sind deutlich; besonders könnten die intertextuellen Verfahren, auf welche die 
Arbeit verdienstvoll hinweist, in ihrer Vieldeutigkeit und buchstäblichen “Schlüssel”-
 Funktion für die Krimi- Fälle translinguistisch weiter verfolgt werden.
 “Jetzt darfst du eines nicht vergessen.” Quantitative linguistische Untersuchun-
gen für Hermeneutiker naturgemäß gewöhnungsbedürftig. “Aber hoch interessant!”

Duke University / Universität Essen —Jochen Vogt
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