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1. Einleitung 

 

Wilhelm Raabe und Henry James sind in vielerlei Hinsicht äußerst verschiedenartige Autoren, 

schon bei einem Blick auf die Biographien der beiden Schriftsteller werden einige Unterschiede 

augenfällig: Raabe kommt 1831 im provinziellen Eschershausen im Herzogtum Braunschweig 

zur Welt und wächst in einem bürgerlichen, aber aufgrund des frühen Tod des Vaters nicht 

übermäßig wohlhabenden Umfeld auf. Nach dem vorzeitigen Schulabgang und einer 

abgebrochenen Buchhändlerlehre hält er sich zwischenzeitlich in Magdeburg, Stuttgart und 

Berlin auf, den Großteil seines Lebens aber verbringt der Schriftsteller in Braunschweig unweit 

seines Geburtsorts. Diametral entgegengesetzt zu der regional eher begrenzten Vita Raabes 

steht der Lebenslauf von Henry James. Dieser wird 1843 in New York in eine überaus 

wohlhabende und kosmopolitisch orientierte Familie hineingeboren und unternimmt bereits in 

jungen Jahren mehrere ausgedehnte Reisen durch Europa. Auf Bestreben seines Vaters erfahren 

er und seine Geschwister eine umfassende humanistische Bildung und kommen schon früh mit 

den führenden Intellektuellen und Künstlern ihrer Zeit in Berührung. 1869 übersiedelt James 

nach London; den Rest seines Lebens, von zwei Reisen in die USA abgesehen, verbringt er in 

England und Kontinentaleuropa, schließlich nimmt er 1915 als Symbol seiner Unterstützung 

der Kriegsbemühungen Englands die britische Staatsbürgerschaft an.  

Die Unterschiede in den Biographien der beiden Autoren manifestieren sich auch in ihrem 

Schreiben: James thematisiert zunächst als Reisejournalist und später in seinen Romanen und 

Erzählungen immer wieder die Erfahrungen amerikanischer Emigranten in Europa und 

inszeniert die Konfrontation von Abkömmlingen der jungen US-amerikanischen Gesellschaft 

mit den Traditionen und der Hochkultur Europas als einen der zentralen interkulturellen 

Konflikte der zweiten Hälfte des 19. Jahrhunderts. Während er mit dieser Konstellation ein 

Lesepublikum auf beiden Seiten des Atlantiks ansprechen konnte, ist Wilhelm Raabes Werk 

nicht nur durch seine idiosynkratische und schwer übersetzbare Sprache, sondern auch durch 

die Themensetzung und die Vielzahl an historischen und regionalen Bezüge schon zu Lebzeiten 

international und sogar im deutschen Sprachraum vergleichsweise wenig gelesen und rezipiert 

worden.1  

Die beiden Schriftsteller, die hinsichtlich ihrer Vita, des kulturellen Hintergrundes ihrer Werke 

 
1 Vgl. Florian Krobb u. Rolf Parr: Rezeption und Wirkung. In: Dirk Göttsche u. a. (Hrsg.): Raabe-Handbuch: 
Leben – Werk – Wirkung. Stuttgart: J.B. Metzler 2016, S. 28-32. 
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und nicht zuletzt ihrer stilistischen Eigenheiten so grundverschieden erscheinen,2 finden sich 

jedoch darin vereint, dass in ihren Texten eine Vielzahl von Sammlerfiguren auftritt. Diese in 

immer wieder neuen Kontexten auftauchenden und stets anders gestalteten Charaktere zeugen 

von einem ausgeprägten Interesse beider Autoren am Kulturphänomen des Sammelns, welches 

im 19. Jahrhundert als neue Form der Wissenspraxis, aber auch als zunehmend beliebte 

Freizeitbeschäftigung breiter Gesellschaftskreise vermehrt Aufmerksamkeit erfuhr.  

In dieser Arbeit werden jeweils drei Texte von James und Raabe untersucht: The Portrait of a 

Lady, The Spoils of Poynton und The Golden Bowl aus der Feder Henry James’ sowie Das 

Odfeld, Stopfkuchen und Wunnigel von Wilhelm Raabe. Die Auseinandersetzung mit Sammlern 

und Sammlungen ist von Raabe und James jedoch in einem solchen Ausmaß vollzogen worden, 

dass neben diesen Werken auch weitere Romane und Erzählungen in Betracht gekommen 

wären. Zu nennen sind von James vor allem The Madonna of the Future, The Princess 

Casamassima und The Outcry, bei Raabe Im alten Eisen, Keltische Knochen und Zum wilden 

Mann.  

Der Fokus dieser Untersuchung liegt auf der Darstellung der Psychologie des Sammelns durch 

die beiden Autoren. In erster Linie bedeutet dies, das untersucht wird, wie die 

Figurenpsychologie der Sammler in den vorgestellten Texten gestaltet ist, welche Motivationen 

bei den Figuren ursächlich hinter dem Sammeln stehen, wie die Sammelpraxis sich auf ihr 

Denken und Verhalten auswirkt und mit welchen Persönlichkeitsmerkmalen das Sammeln in 

Verbindung gebracht wird. Zudem wird stets auch die Psychologie weiterer Figuren in den 

Blick genommen, da sowohl James als auch Raabe immer mitreflektieren, wie sich Habitus und 

Auftreten des Sammlers auf sein Umfeld auswirken. 

 

Das Verhältnis zwischen Psychologie und Literatur(-wissenschaft) kann aus zwei Perspektiven 

betrachtet werden. Zum einen setzt sich die Psychologie nicht selten selbst mit Texten und 

Erzählungen im weiteren Sinne auseinander. Als Disziplin ist sie gekennzeichnet durch ihre 

Position zwischen Geistes- und Naturwissenschaften und kann in Ausprägungen wie der Tiefen- 

oder der Persönlichkeitspsychologie als eine Form der Hermeneutik betrachtet werden.3 Hier 

 
2 Soweit bekannt, scheinen sich James und Raabe auch nie näher mit Person und Werk des jeweils Anderen 
auseinandergesetzt zu haben. Die Listen zu den durchaus umfangreichen Privatbibliotheken beider Autoren 
verzeichnen keine Werke von James respektive Raabe (vgl. Dorothea Bänsch: Die Bibliothek Wilhelm Raabes. 
Nach Sachgebieten geordnet. In: Jahrbuch der Raabe-Gesellschaft, 1970, Vol. 11, S. 87-165. Und: Leon Edel u. 
Adeline R. Tintner: The Library of Henry James. From Inventory, Catalogues, and Library Lists. In: The Henry 
James Review, 1983, Vol. 4 (3), S. 158-190). 
3 Vgl. Albert Reh: Literatur und Psychologie. Berlin: Weidler 1998. S. 19f. 
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ist eine direkte Auseinandersetzung mit Texten und Narrativen durch Fallgeschichten, 

Interviews oder Selbstbeschreibungen gegeben. Mit Blick auf die Psychoanalyse gilt zudem, 

dass genuin literarische Werke zur Illustration und Konzeptualisierung bestimmter Theoreme 

herangezogen wurden – man denke an Freuds Ausführungen zum Ödipuskomplex in der 

Traumdeutung, die ja nicht nur an Sophokles’ Tragödie, sondern auch anhand von Shakespeares 

Hamlet veranschaulicht werden.  

Umgekehrt befasst sich die Literatur mit psychologischen Prozessen, indem diese textuell 

zugänglich gemacht werden – etwa durch die Beschreibung oder Wiedergabe von Gedanken 

und Bewusstseinsprozessen – oder indem psychologische Vorgänge mittelbar über die 

Darstellung von spezifischen Handlungen zum Ausdruck kommen. Sowohl ‚naive‘ als auch 

wissenschaftliche Auseinandersetzungen mit Literatur sind außerdem vielfach geprägt von 

gewissen psychologischen Grundannahmen. So stellt Albert Reh fest, dass die 

Literaturwissenschaft immer dort Psychologie betreiben müsse, wo „das vielschichtige 

Verhältnis von Autor und Werk, und wo er die Wirkung, bzw. Reaktion des Lese- und 

Theaterpublikums, seine eigene Reaktion eingeschlossen, zum Gegenstand der Analyse 

macht.“4 Zudem vollzieht sich auch die Deutung von Figurenverhalten, Handlungsmotivationen 

und kognitiven Vorgängen häufig im Kontext (zum Teil vorwissenschaftlicher) psychologischer 

Kenntnisse und Annahmen, wie auch Ralph Langner bemerkt: „Wenn interpretiert wird, warum 

sich eine literarische Figur in der Form verhalte, wie es von ihr berichtet wird, und was dies 

über das menschliche Verhalten und Erleben im Allgemeinen zum Ausdruck bringe, dann sind 

dies im Grunde psychologische Aussagen.“5  

Daran schließt sich eine der für diese Arbeit wesentlichen Fragen an: Inwieweit verfügt 

Literatur über ein eigenes, spezifisches „psychologisches Erkenntnisniveau“6? Oder konkreter 

auf das Thema dieser Arbeit bezogen: Welche tieferen Einsichten über Wesen und Psychologie 

von Sammlern lassen sich aus Raabes und James’ Darstellungen und Charakterisierungen von 

Sammlerfiguren gewinnen und wie positionieren sich ihre Werke im Vergleich zu den 

einschlägigen theoretischen Beiträgen zum Sammeln? Dass dabei von Literatur keinesfalls 

präzise medizinische oder wissenschaftliche Beschreibungen zu erwarten sind, liegt auf der 

Hand. Dementsprechend ist zu untersuchen, wie und mit welchen literarischen Mitteln die 

 
4 Ebd. S. 15. 
5 Ralph Langner: Einleitung. In: Ders. (Hrsg.): Psychologie der Literatur. Theorien, Methoden, Ergebnisse. 
Weinheim, München: Psychologie-Verlags-Union 1986, S. 9-18. Hier: S. 9f. 
6 Georg Dietrich: Der einsame Mensch in der Dichtung. Literaturpsychologie der Einsamkeit und der 
Einsamkeitsbewältigung. Regensburg: S. Roderer 1989. S. 26. 
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vorgestellten Texte psychologische Prozesse und Komplexe rund um das Sammeln anschaulich 

und erfahrbar machen und was dadurch über die Psychologie des Sammlers im Allgemeinen 

zum Ausdruck kommt.  

Horst Thomé hat in einer profunden Studie die Psychologisierungstendenzen der Literatur des 

Realismus untersucht und kommt dabei zu dem Schluss: 

 
Die Berufung auf das positive Sachwissen bedeutet für den literarischen Figurenentwurf […] 
die Ablehnung ‚allegorisch‘ synthetisierter Figuren auf der Basis geschichtsphilosophischer 
Konstruktionen, für die die soziale Wahrscheinlichkeit gar nicht intendiert ist. An die Stelle 
solcher willkürlicher Erfindungen sollen ‚plastische Gestalten‘ und ‚lebendige Charaktere‘ 
treten. Konsequenz dieses Postulats ist, daß sich die literarische Fiktion vor einem 
außerliterarischen, potentiell auch wissenschaftlichen Wissen über menschliches Verhalten zu 
rechtfertigen hat […].7 
 

Dieser Befund gilt mit Blick auf die vorliegende Arbeit auch für Wilhelm Raabe und Henry 

James. Letzterer hat seine Bemühungen, seine Figuren möglichst lebensnah zu gestalten, selbst 

eingehend theoretisch reflektiert. Im Vorwort zur New York Edition von The Portrait of a Lady 

schildert er ausführlich die Genese des Romans und legt offen, welch zentrale Rolle die Figur 

der Isabel Archer bei der Konzeption des Textes eingenommen hatte:  

 
Trying to recover here, for recognition, the germ of my idea, I see that it must have consisted 
not at all in any conceit of a „plot“, nefarious name, in any flash, upon the fancy, of a set of 
relations, or in any one of those situations that, by a logic of their own, immediately fall, for the 
fabulist, into movement, into a march or a rush, a patter of quick steps; but altogether in the 
sense of a single character, the character and aspect of a particular engaging young woman, to 
which all the usual elements of a „subject“, certainly of a setting, were to need to be super-
added.8 
 

Hier folgt der Roman somit erst aus einer einzelnen Figur; Handlungsgeschehen und -ort 

erscheinen als vollkommen nachrangig. Seine Figuren beschreibt James als dem realen Leben 

entnommen: „[The characters] are the breath of life – by which I mean that life, in its own way, 

breathes them upon us“ (NYE 3: VIII), als Maßstab für seine Literatur legt er zudem explizit 

unverstellte Lebensnähe an. Er proklamiert eine „dependence of the moral sense of a work of 

art on the amount of felt life concerned in producing it“ (NYE 3: X) und gibt als Leitfrage für 

die Bewertung von Kunstwerken an: „[I]s it valid, in a word, is it genuine, is it sincere, the 

result of some direct impression or perception of life?“ (NYE 3: IX)  

 
7 Horst Thomé: Autonomes Ich und ‚Inneres Ausland‘. Studien über Realismus, Tiefenpsychologie und Psychiatrie 
in deutschen Erzähltexten (1848-1914). Tübingen: Max Niemeyer 1993. S. 22. 
8 Henry James: The Portrait of a Lady. Vol. 1. The Novels and Tales of Henry James. New York Edition Vol. 3. 
New York: Scribner’s 1908. S. VIf.) Die Werke Henry James’ werden im laufenden Text zitiert mit in Klammern 
eingefügten Seitenzahlen unter Verweis auf den jeweiligen Band der New York Edition mit der Sigle NYE. 
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Wilhelm Raabe hat keine vergleichbaren poetologischen Reflexionen angestellt, seinen 

Realismusbegriff hat er nie näher theoretisch ausgeführt.9 In den Analysen seiner Werke wird 

sich aber zeigen, dass er um eine plastische Figurenzeichnung ähnlich bemüht war wie James 

und dass auch er eine lebensnahe Figurenpsychologie angestrebt hat. 

So wichtig das Wahrscheinlichkeitsparadigma und die Anlehnung an die Wirklichkeit für die 

realistische Literatur auch ist, so muss doch eines stets gegenwärtig bleiben, wenn im 

Folgenden die Psychologie der verschiedenen Sammlerfiguren in den Blick genommen wird: 

Es handelt sich bei den Untersuchungsobjekten immer bloß um literarische Konstrukte und 

nicht um reale Psychen. Friederike Meyer bringt diese scheinbar triviale, aber essenzielle 

Unterscheidung auf den Punkt:  

 
Textfiguren stellen semantische Merkmalskomplexionen dar. Daraus folgt, daß Figuren nicht 
analog zu lebenden Menschen unter dem Aspekt ihrer Psyche ‚verstanden‘, ‚gedeutet‘ werden, 
sondern die Textsetzungen bezüglich einer semantischen Größe ‚Figurenpsyche‘ analysiert 
werden. Dieser Unterschied ist in der literaturwissenschaftlichen Diskussion inzwischen 
weitgehend erkannt; dies hindert jedoch Interpreten nicht, hinter diesen eigentlich vorhandenen 
Konsens in der Praxis der Textanalyse immer wieder zurückzufallen. Die dargestellte Psyche 
von Figuren wird dann doch wieder so beschrieben, als wäre es die Aufgabe der 
Textinterpretation, sich in einen real lebenden Menschen einzufühlen.10 
 

Diese Problematik erklärt sich auch aus dem oben beschriebenen Umstand, dass die realistische 

Literatur selbst gerade Lebensnähe und psychologische Wahrscheinlichkeit forciert und darüber 

nahelegt, dass Figuren wie echte Menschen gelesen werden könnten und sollten. Was dabei 

aber psychologische Wahrscheinlichkeit konkret ausmacht, wird nur äußerst selten explizit 

reflektiert. Das von der realistischen Literatur suggerierte Evidenzgefühl wird allzu häufig „von 

Annahmen getragen […], die so sehr den Status der Selbstverständlichkeit haben, daß sie schon 

fast nichtbewußt sind und deshalb auch in expositorischen Texten nicht expliziert werden.“11 

Daher kommt es im Interpretationsprozess zu der von Meyer dargelegten methodischen 

Unschärfe: Die Figuren werden übermäßig psychologisiert, indem auf lebensweltliche 

Erfahrungen zurückgegriffen wird, womit gleichzeitig der Rahmen des Textuellen verlassen 

wird.  

Das heißt nun nicht, dass im Folgenden die Werke von Raabe und James völlig isoliert und 

ohne jegliche Kontextualisierung betrachtet werden sollen – die Psychologisierung der 

 
9 Vgl. Dirk Göttsche: Raabes Realismusverständnis. In: Ders. u. a. (Hrsg.): Raabe-Handbuch: Leben – Werk – 
Wirkung. Stuttgart: J.B. Metzler 2016, S. 16-21. 
10 Friederike Meyer: Gefährliche Psyche. Figurenpsychologie in der Erzählliteratur des Realismus. Bern u. a.: 
Peter Lang 1992. S. 13f. 
11 Thomé: Autonomes Ich und ‚Inneres Ausland‘. S. 26. 
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Sammlerfiguren muss sich aber immer und ausschließlich aus den Texten selbst ergeben. Für 

diese Arbeit gilt, dass die Figuren und ihr Verhalten nicht unter Bezugnahme auf außertextuelle 

Phänomene oder anhand eines präsupponierten theoretischen Frameworks (wie etwa der 

Psychoanalyse) gedeutet oder gar pathologisiert werden. Die Auseinandersetzung mit den 

untersuchten Werken wird stets von einem close reading der Romane und Erzählungen 

ausgehen, um so die textimmanente Gestaltung der Figurenpsychologie exakt bestimmen zu 

können. Daran anschließend werden dann weitergehende systematische Überlegungen 

angestellt sowie gegebenenfalls intertextuelle Bezüge reflektiert oder Verbindungen zu 

theoretischen Beiträgen zur Kultur- und Wissenspraxis des Sammelns gesucht. So können 

Charakterisierungen der Sammlerfiguren in einen größeren Kontext eingebettet werden und 

abschließend ermittelt werden, wie sich die Texte in den Diskursen rund um Sammeln und 

Sammler positionieren. 

Die Gliederung der Arbeit ergibt sich aus den thematischen Schwerpunkten der vorgestellten 

Werke: So werden in Kapitel 3 Das Odfeld und The Portrait of a Lady vor allem in Bezug auf 

die eskapistischen Tendenzen der Sammlerfiguren untersucht, Kapitel 4 widmet sich den 

Zusammenhängen von Sammeln und (sozialer) Identität in The Spoils of Poynton und 

Stopfkuchen und Kapitel 5 beleuchtet die Beziehung des Sammlers zu Anderen in Wunnigel und 

The Golden Bowl. Naturgemäß werden hier stets auch Gemeinsamkeiten und Unterschiede 

zwischen den jeweiligen Werken James’ und Raabes komparatistisch mitberücksichtigt. Den 

Literaturinterpretationen vorangestellt ist ein Überblick über einige der wichtigsten historischen 

und zeitgenössischen Beiträge zur Theorie des Sammelns; sie schärfen den Blick für die 

Komplexität des Themas und dienen als Hintergrund, vor dem die Befunde des close readings 

der literarischen Werke weitergehend analysiert werden können.  

 

2. Theoretische Beiträge zum Kulturphänomen des Sammelns 

 

Ab dem 18. Jahrhundert und dem Zeitalter der Aufklärung mehren und intensivieren sich 

theoretische Reflexionen über Sammeln und Sammler. Mit einer Wissenskultur, welche 

maßgeblich auf Sammlungen in Kunstkammern und naturwissenschaftlichen Wunder- und 

Kuriositätenkabinetten basiert, kommt dem Phänomen des Sammelns eine neue Bedeutung 
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zu12: Es erscheint nun als Ausdruck einer spezifischen Form der wissenschaftlichen Aneignung 

der Welt und wird in Folge dessen nicht mehr als bloß private Passion wahrgenommen.13 Indem 

Sammlungen langsam einer breiteren Öffentlichkeit zugänglich gemacht werden, entwickeln 

sie sich zu Zentren des kulturellen Lebens und des wissenschaftlichen Austauschs und nehmen 

dadurch eine singuläre Stellung im Wissenschaftssystem ein.14  

Ein beispielhaftes literarisches Ergebnis des gesteigerten Interesses an Sammlern und 

Sammlungen stellt Goethes 1799 in den Propyläen erschienene kunsttheoretische Novelle Der 

Sammler und die Seinigen dar. Darin entwirft der Autor – selbst leidenschaftlicher Sammler 

von Graphiken und Zeichnungen, aber auch von Fossilien, Mineralien und anderem15 – eine 

kleinteilige Klassifikation verschiedener Sammlertypen, denen jeweils ein Künstlertypus 

zugeordnet wird. Die enge Verknüpfung des Kunstkenners und -sammlers mit dem kreativ 

Schaffenden zeugt dabei von der Aufwertung, welche die Sammeltätigkeit im 18. Jahrhundert 

erfährt: Erst durch den Kenner und Bewahrer können der Künstler und sein Werk in ihrer 

historischen Bedeutung erfasst werden und erst die Typologie des Kunstkenners öffnet Goethe 

den Blick für die verschiedenen Facetten der Kunst. Auch eine Psychologisierung des 

Sammelns leistet Goethe in Der Sammler und die Seinigen bereits. In der brieflich 

vermittelnden Erzählung eines anonym bleibenden Arztes über die Geschichte einer vom 

Großvater gestifteten Sammlung wird deutlich, wie ihm diese in allen Lebensphasen als 

identitätsstiftender Lebensinhalt diente:  

 
Ja, die Sammlung dieses würdigen Mannes ist für mich, für meine übrigen Besitzungen, für 
mein Verhältnis und mein Urteil, was die Dresdner Sammlungen für Deutschland sind, eine 
ewige Quelle echter Kenntnis für den Jüngling, für den Mann Stärkung des Gefühls und guter 
Grundsätze und für einen jeden, selbst für den flüchtigsten Beschauer heilsam; denn das 
Fürtreffliche wirkt auf Eingeweihte nicht allein.16 

 
12 Einen umfassenden Überblick über diesen Zusammenhang bietet der Sammelband: Anke te Heesen u. E. C. 
Spary (Hrsg.): Sammeln als Wissen. Das Sammeln und seine wissenschaftsgeschichtliche Bedeutung. Göttingen: 
Wallstein 2001. 
13 Vgl. Odo Marquard: Wegwerfgesellschaft und Bewahrungskultur. In: Andreas Grote (Hrsg.): Macrocosmos in 
Microcosmos. Die Welt in der Stube. Zur Geschichte des Sammelns 1450 bis 1800. Opladen: Leske und Budrich 
1994, S. 909–918. Hier: S. 912f. 
14 Vgl. Nicholas Jardine: Sammlung, Wissenschaft, Kulturgeschichte. In: Anke te Heesen u. E. C. Spary (Hrsg.): 
Sammeln als Wissen. Das Sammeln und seine wissenschaftsgeschichtliche Bedeutung. Göttingen: Wallstein 2001, 
S. 199-220. Hier: S. 203. 
15 Weiterführend hierzu: Johannes Grave: Der „ideale Kunstkörper“. Johann Wolfgang Goethe als Sammler von 
Druckgraphiken und Zeichnungen. Göttingen: Vandenhoeck und Ruprecht 2006. Sowie: Markus Bertsch u. 
Johannes Grave (Hrsg.): Räume der Kunst. Blicke auf Goethes Sammlungen. Göttingen: Vandenhoeck und 
Ruprecht 2005. Und: Kristin Knebel: Goethe als Sammler figürlicher Bronzen: Sammlungsgeschichte und 
Bestandskatalog. Leipzig: E.A Seemann 2009. 
16 Johann Wolfgang von Goethe: Der Sammler und die Seinigen. In: Ders.: Sämtliche Werke. Briefe, Tagebücher 
und Gespräche. Band 18: Ästhetische Schriften 1771-1805. Hrsg. v. Friedmar Apel. Frankfurt am Main: Deutscher 
Klassiker Verlag 1998, S. 676-785. Hier: S. 678. 
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Das hier dargelegte Verhältnis zur Sammlung, die starke Fokussierung auf deren pädagogische 

und erbauliche Wirkung, ist durchaus typisch für diese Zeit und verweist auf die 

wissenschaftliche Bedeutung des Sammelns. Darüber hinaus entspricht dieser Umgang auch 

dem des Autors mit der eigenen Sammlung, die er einer „kunsthistorischen 

Funktionalisierung“17 unterzieht und zur Veranschaulichung seiner Studien heranzieht. Goethe 

steht so paradigmatisch für den Typus des sammelnden Forschers, der mit dem Zeitalter der 

Aufklärung zunehmend Einfluss im System bestimmter Wissenschaften gewinnt. Nach diesem 

Bedeutungszuwachs des Sammelns im 18. Jahrhundert steigt das Interesse an dem 

Kulturphänomen im 19. Jahrhundert kontinuierlich an, auch die Eröffnung zahlreicher 

öffentlicher Museen ist Ausdruck dieser Entwicklung. Mit dem wirtschaftlichen Aufstieg des 

Bürgertums setzt zudem in der zweiten Hälfte des 19. Jahrhunderts eine „fundamentale[] 

Demokratisierung des Sammelns“18 ein – Sammeltätigkeiten sind fortan in allen 

Gesellschaftsschichten weit verbreitet und prägen den Zeitgeist. Im Folgenden werden drei 

wesentliche Beiträge zur Theorie des Sammelns vorgestellt, welche verschiedene Perspektiven 

auf das Phänomen aufzeigen, nachhaltig auf die Forschung zu dem Komplex eingewirkt haben 

und schließlich auch für die Untersuchung der Werke James’ und Raabes von Relevanz sind.  

 

  

2.1. Nietzsche wider das historistische Sammeln 

Friedrich Nietzsche kommt im Kontext seiner Kritik an der zeitgenössischen 

Geschichtswissenschaft auf das Thema Sammeln zu sprechen. Er unterscheidet dabei drei 

Formen der Historiographie: die monumentalistische, die antiquarische und die kritische. 

Erstere richtet den Blick auf die Vergangenheit, um aus den großen Taten und herausragenden 

Persönlichkeiten Vorbilder und Anhalt für die eigene Gegenwart zu gewinnen und zu 

generieren. Nach Nietzsche liegt die Problematik dieses Paradigmas in einer möglichen 

Verklärung und Idealisierung der Vergangenheit, als Beispiel hierfür könnte das 

Geschichtsverständnis Friedrich Schillers dienen. Die kritische Historie hingegen zeichnet sich 

durch einen Impuls aus, die Geschichte zu korrigieren, sie „zu zerbrechen und aufzulösen“19, 

 
17 Grave: Der „ideale Kunstkörper“. S. 355. 
18 Wolfgang Hardtwig: Hochkultur des bürgerlichen Zeitalters. Göttingen: Vandenhoeck und Ruprecht 2005. S. 
324. 
19 Friedrich Nietzsche: Unzeitgemäße Betrachtungen II. In: Ders.: Kritische Studienausgabe 1: Die Geburt der 
Tragödie, Unzeitgemäße Betrachtungen I-IV, Nachgelassene Schriften 1870-1873. Hrsg. v. Giorgio Colli u. 
Mazzino Montinari. München: DTV 1999, S. 243-334. Hier: S. 269. 
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um nur das zu erhalten, was aus der gegenwärtigen Perspektive als bewahrenswert erscheint. 

Dabei steht, mehr als bei der monumentalistischen Historie, die Vergangenheit einer größeren 

Gemeinschaft im Fokus, indem etwa versucht wird, über Geschichtsschreibung eine spezifische 

Kontinuität oder gar nationale Identität zu konstruieren. Diesen Umgang mit der Vergangenheit 

bewertet Nietzsche selbst zwar positiver, doch auch hier stellt sich die Gefahr einer 

Verfälschung der Geschichte und einer willentlichen Ignoranz gegenüber tatsächlichen 

historischen Abhängigkeiten.  

Für eine Theorie des Sammelns sind Nietzsches Ausführungen über die antiquarische Historie 

relevant. Wie oben ausgeführt, erlangen Sammlungen im 18. Jahrhundert eine herausragende 

Bedeutung für die Wissenschaft und naturgemäß vor allem für solche Disziplinen, deren 

Erkenntnisinteresse ein historiographisches ist. Gemäldesammlungen dienten zur Konstruktion 

kunstgeschichtlicher Entwicklungen, Kuriositätenkabinette regten erste Überlegungen zur 

Evolution der Arten an und anhand von Mineraliensammlungen wurden geologische Epochen 

unterschieden. Nietzsche wendet sich nun explizit gegen dieses wissenschaftliche Paradigma 

seiner Zeit und charakterisiert den sammelnden Zugang zur Vergangenheit äußerst negativ: 

 
Die antiquarische Historie entartet selbst in dem Augenblicke, in dem das frische Leben der 
Gegenwart sie nicht mehr beseelt und begeistert. Jetzt dorrt die Pietät ab, die gelehrtenhafte 
Gewöhnung besteht ohne sie fort und dreht sich egoistisch-selbstgefällig um ihren eignen 
Mittelpunkt. Dann erblickt man wohl das widrige Schauspiel einer blinden Sammelwuth, eines 
rastlosen Zusammenscharrens alles einmal Dagewesenen. Der Mensch hüllt sich in Moderduft; 
es gelingt ihm selbst eine bedeutendere Anlage, ein edleres Bedürfniss durch die antiquarische 
Manier zu unersättlicher Neubegier, richtiger Alt- und Allbegier herabzustimmen; oftmals sinkt 
er so tief, dass er zuletzt mit jeder Kost zufrieden ist und mit Lust selbst den Staub 
bibliographischer Quisquilien frisst.20 
 

Der antiquarischen Historie wohne stets diese Tendenz inne: Sie sei gegenwartsvergessen und 

genuin konservativ, aus ihr entspringe kein Impuls für Gegenwart – die Geschichte steht still. 

Des Historikers Obsession für alles Vergangene führt zur Aufgabe jeglicher Differenzierung. Er 

versucht, so Nietzsche, die Geschichte durch eine totale Sammlung zu bewahren und verliert 

dabei den Blick für das Wesentliche; jede Marginalie erscheint ihm des Aufhebens wert, noch 

das belangloseste historische Ereignis wird durch seine Geschichtsschreibung nobilitiert. Für 

die Wissenschaften bedeutet das zwar eine Generierung großer Mengen von Wissen über 

vergangene Epochen, der Wissenschaftsbetrieb verkommt aber zu einem mechanisch, fast 

industriell arbeitendem Komplex, der einem blinden Positivismus anhängt und nicht mehr in 

der Lage ist, singuläre Funde und Erkenntnisse sinnstiftend zusammenzuführen und dadurch 

 
20 Ebd. S. 268. 
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zukunftsweisend zu wirken.21 Es werden Generationen von Forschern herangezogen, die 

letztlich nur dazu dienen, das System weiterzutragen, ohne je Veränderungen anzustoßen: „Die 

gediegene Mittelmässigkeit wird immer mittelmässiger, die Wissenschaft im ökonomischen 

Sinne immer nutzbarer.“22 Besonders in der Auseinandersetzung mit den Werken Wilhelm 

Raabes wird diese Kritik Nietzsches noch von Interesse sein, können doch einige der 

vorgestellten Sammlerfiguren mit ihren privat durchgeführten historischen Studien durchaus 

als Anhänger des antiquarischen Geschichtsverständnisses gelesen werden.  

Freilich zeigt sich in Vom Nutzen und Nachtheil der Historie für das Leben auch eine gewisse 

anti-demokratische Tendenz Nietzsches. Das interesselose Sammeln kann von jedem Laien 

ausgeführt werden, es entspringt der „gemeinen Neugier des Plebejers“23, wie Foucault es 

formuliert. Die von Nietzsche angedachte Historie ist dagegen von einem ausgeprägten 

Elitismus gezeichnet: Der Zugang zu Geschichtsschreibung und Wissenschaft darf nicht an die 

Allgemeinheit übergehen, stattdessen müssen ausgewählte Persönlichkeiten die Historie mit 

der Kunst verbinden und sie in den „Dienste des Lebens“24 stellen. Nietzsche zielt also auf einen 

grundlegenden Paradigmenwechsel; der antiquarische Sammler hat in seiner Vision einer neuen 

Geschichtsschreibung keinen Platz. 

Seine Kritik erschöpft sich aber nicht in dieser Reflexion auf den Wissenschaftsbetrieb, sondern 

berührt auch die psychologischen Folgen des unbeherrschten Sammelns. Denn der 

antiquarische Historiker gibt durch seine stumpfsinnige und unreflektierte Sammelwut nicht 

nur seinen kritischen Verstand auf. Nietzsche macht deutlich, dass die negativen Konsequenzen 

einer solchen Lebenseinstellung weit über die beschriebenen Folgen für die 

Geschichtswissenschaften hinausgehen und charakterisiert die Figur des Sammlers als eine 

grundsätzlich defizitäre: 

 
Der Besitz von Urväter-Hausrath verändert in einer solchen Seele seinen Begriff: denn sie wird 
vielmehr von ihm besessen. Das Kleine, das Beschränkte, das Morsche und Veraltete erhält seine 
eigene Würde und Unantastbarkeit dadurch, dass die bewahrende und verehrende Seele des 
antiquarischen Menschen in diese Dinge übersiedelt und sich darin ein heimisches Nest 
bereitet.25 
 

 
21 Vgl. Katrin Meyer: Ästhetik der Historie. Friedrich Nietzsches „Vom Nutzen und Nachteil der Historie für das 
Leben“. Würzburg: Königshausen & Neumann 1998. S. 73f. 
22 Nietzsche: Unzeitgemäße Betrachtungen II. S. 301. 
23 Michel Foucault: Nietzsche, die Genealogie, die Historie. Übersetzt von Michael Bischoff. In: Ders.: Schriften 
in vier Bänden. Dits et Ecrits. Band II 1970-1975. Hrsg. v. Daniel Defert u. a. Frankfurt am Main: Suhrkamp 2002, 
S. 166-190. Hier: S. 185. 
24 Nietzsche: Unzeitgemäße Betrachtungen II. S. 269. 
25 Ebd. S. 265. 
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Die Bedeutung der Sammlung für die Subjektkonstitution wird in allen der vorgestellten Texte 

herausgestellt, nur Nietzsche betrachtet sie aber derart kritisch. Bei ihm kommt das 

ungehemmte Sammeln dem Verlust autonomer Subjektivität gleich, die Sammel-Objekte 

übernehmen die Herrschaft über den Sammler. Walter Benjamins gänzlich andere, ungleich 

positivere Sicht auf den Sammler und sein Verhältnis zu den Dingen kann zumindest in Teilen 

als Reaktion auf diese Kritik Nietzsches gelesen werden.  

 

 

2.2. Benjamins Apologie des Sammlers 

Kaum ein Denker hat sich selbst so offensiv als Sammler ausgewiesen wie Walter Benjamin 

und wenige haben so nachhaltig auf den theoretischen Diskurs um das Sammeln gewirkt wie 

er. Als Bibliophiler und passionierter Büchersammler reflektiert Benjamin in mehreren seiner 

Werke seine eigene Sammelleidenschaft und sucht dabei stets, subjektive Empfindungen mit 

Überlegungen zur kulturgeschichtlichen Bedeutung des Phänomens zu verbinden. Schon seit 

frühester Kindheit ist das Sammeln – nicht nur von Büchern – Teil von Benjamins Identität und 

Weltbezug, wie folgende Passage aus Berliner Kindheit um Neunzehnhundert zeigt: 

 
Jeder Stein, den ich fand, jede gepflückte Blume und jeder gefangene Schmetterling war mir 
schon Anfang einer Sammlung, und alles, was ich überhaupt besaß, machte mir eine einzige 
Sammlung aus. „Aufräumen“ hätte einen Bau vernichtet voll stachliger Kastanien, die 
Morgensterne, Stanniolpapiere, die ein Silberhort, Bauklötze, die Särge, Kakteen, die 
Totembäume, und Kupferpfennige, die Schilde waren. So wuchs und so vermummte sich die 
Habe der Kindheit in den Fächern, Läden, Kästen.26 
 

Für Benjamin ist das Phänomen des Sammelns eng verbunden mit dem Gedächtnis, explizit 

beschreibt er es als „eine Form des praktischen Erinnerns“27 und sein Zugang zu seinem Leben, 

zu seiner Vergangenheit aber auch zu seinem Werk ist geprägt durch die Perspektive des 

Sammlers. In Berliner Kindheit um Neunzehnhundert sammelt Benjamin disparate 

Erinnerungsfetzen und fügt sie durch ein spezifisches Ordnungssystem aneinander, strukturiert 

den Text um Orte wie eine Speisekammer, den Berliner Tiergarten oder die Markthalle 

Magdeburger Platz und nutzt auch Objekte wie das Telefon oder den Nähkasten als Denkanstoß. 

Die autobiographische Schrift ist eine Akkumulation von Prosastücken, in denen Benjamin von 

 
26 Walter Benjamin: Berliner Kindheit um Neunzehnhundert. In: Ders.: Gesammelte Schriften Band IV. Hrsg. v. 
Tillman Rexroth. Frankfurt am Main: Suhrkamp 1991, S. 235-304. Hier: S. 286. 
27 Walter Benjamin: Das Passagen-Werk. Gesammelte Schriften Band V. Hrsg. v. Rolf Tiedemann. Frankfurt am 
Main: Suhrkamp 1991. S. 271. 
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seinen Kindheitsjahren um die Jahrhundertwende erzählt und aus historischer Distanz über 

diese reflektiert: „Ich hauste so wie ein Weichtier in der Muschel haust im neunzehnten 

Jahrhundert, das nun hohl wie eine leere Muschel vor mir liegt. Ich halte sie ans Ohr.“28  

Die Erinnerungssammlung soll ein Panorama auf ein durch die Umbrüche des ersten Weltkriegs 

verlorenes Berlin eröffnen und die Erlebnis- und Wahrnehmungswelt des jungen Walter 

Benjamin für die Zukunft erhalten. In ihrem Bezug auf konkrete Orte, Objekte und 

Alltagsphänomene stehen die einzelnen Prosastücke repräsentativ für eine spezifische Zeit und 

ein bestimmtes Lebensgefühl, durch ihre Zusammenstellung entsteht zugleich kaleidoskopartig 

ein Porträt der Stadt, welches mehr zeigt, als bloß Benjamins singuläre Perspektive: „With his 

choice of subjects Benjamin displays a desire to create a collection of objects, places, and 

customs that formed part of the fabric of life at the turn of the century“29. Es ergibt sich so eine 

gewisse Nähe zwischen dem Sammler und dem Allegoriker: Einerseits sucht Benjamin seine 

ganz eigenen, subjektiven Erinnerungen offenzulegen, andererseits soll durch die Textcollage 

ein Bild Berlins gezeichnet werden, das weit über die persönlichen Erfahrungen des Autors 

hinausweist. 

Ein anderes Werk Benjamins, das aufzeigt, wie stark Schreiben und Dasein des Denkers von 

seiner Sammelleidenschaft geprägt waren, ist das monumentale Passagen-Werk. Das 

unvollendet gebliebene Projekt – hinsichtlich seiner Gattung irgendwo zwischen literarischem 

Essay und geschichtsphilosophischer Studie zu verorten – versucht, ausgehend von Paris als 

„Hauptstadt des XIX Jahrhunderts“30, einen umfassenden historischen Überblick über das 19. 

Jahrhundert und die Entstehung der Moderne darzulegen. Benjamin bezieht sich dabei auf Marx 

und den historischen Materialismus; die titelgebenden Pariser Passagen, welche zum Flanieren 

und Konsumieren einladen, stehen für ihn sinnbildlich für die gravierenden ökonomischen, 

kulturellen und technologischen Umwälzungen des 19. Jahrhunderts. Für unsere Zwecke ist 

Benjamins poetischer Zugang und die literarische Darbietungsform seiner Studie von 

besonderem Interesse, denn Das Passagen-Werk besteht primär aus einer überaus 

umfangreichen Sammlung von Zitaten aus unterschiedlichsten Quellen. Mit der Studie gibt 

Benjamin „das produktive Verfahren seines eigenen Werkes als Sammlung deiktischer 

Momente, als Zusammenstellung (aphoristischer) Trümmer und metatextueller 

 
28 Benjamin: Berliner Kindheit um Neunzehnhundert. S. 261. 
29 Lorna Martens: The Promise of Memory. Childhood Recollection and its Objects in Literary Modernism. 
Cambridge, MA: Harvard University Press 2011. S. 153. 
30 Benjamin: Das Passagen-Werk. S. 45. 
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Signifikationen“31 zu erkennen; als programmatische Losung gibt er selbst aus: „[d]iese Arbeit 

muß die Kunst, ohne Anführungszeichen zu zitieren, zur höchsten Höhe entwickeln“32 und stellt 

Ausschnitte aus Pressetexten neben bedeutende Philosophen und Exzerpte aus der 

Reiseliteratur neben kanonische Dichter.  

Die Zitate sind grob thematisch gegliedert und decken inhaltlich eine breite Spannweite ab. So 

finden sich etwa Konvolute zur Mode, zur Langeweile, zu Prostitution und zum Detektivroman. 

Auch zur Figur des Sammlers bietet Benjamin eine Zusammenstellung, in deren Kontext er 

explizit auf das schon beschriebene Naheverhältnis von Sammler und Allegoriker zu sprechen 

kommt. Er stellt zunächst einmal fest: „Der Allegoriker bildet gleichsam zum Sammler den 

Gegenpol.“33 Da der Allegoriker die Dinge isoliert betrachtet und sie seinem Intellekt und seiner 

Interpretationsgabe unterwirft, versucht er gar nicht erst, die Zusammenhänge zwischen 

verschiedenen Objekten zu erkennen. Darin aber liegt gerade das Wesen des Sammlers: Er 

bildet Reihen und findet Bezugssysteme zwischen den Dingen. Doch Benjamin vollführt eine 

Volte – was zuerst als strenger Gegensatz erscheint, entpuppt sich plötzlich als 

Interdependenz34: „[I]n jedem Sammler [steckt] ein Allegoriker und in jedem Allegoriker ein 

Sammler.“35 Benjamin kommt zu diesem Befund durch eine These, die später von Baudrillard 

aufgenommen und weitergedacht werden wird: Er statuiert die prinzipielle 

Unabgeschlossenheit jeder Sammlung. Nie kann eine Sammlung vollendet, nie der 

Sammeltrieb abschließend befriedigt werden – dadurch bleiben auch dem Sammler seine 

Objekte als „Stückwerk“36 in einer Form der Singularität verhaftet. Umgekehrt stellt es sich für 

den Allegoriker so dar, dass es für ihn stets unmöglich sein muss, ein Ding völlig isoliert zu 

betrachten und zu behandeln. Auch er wird immer nach weiteren Objekten suchen, um seine 

Ideen an ihnen darzustellen, er wird „niemals genug an Dingen haben, von denen eines das 

andere um so weniger vertreten kann, als keinerlei Reflexion die Bedeutung vorhersehen läßt, 

die der Tiefsinn jedwedem von ihnen zu vindizieren vermag.“37 Somit ist ihm ebenfalls ein 

gewisser Sammeltrieb zugehörig. Mit diesen komplexen Überlegungen zum semantischen Wert 

von Sammlungen, ihrer Ausdruckskraft und ihrer Funktionalisierung, insbesondere in Bezug 

 
31 Christoph Zeller: Allegorien des Erzählens. Wilhelm Raabes Jean-Paul-Lektüre. Stuttgart: J. B. Metzler 1999. 
S. 282. 
32 Benjamin: Das Passagen-Werk. S. 572. 
33 Ebd. S. 279.  
34 Vgl. Christian Emden: ‚Stückwerk‘ Geschichte und Sammlung bei Walter Benjamin. In: Deutsche 
Vierteljahrsschrift für Literaturwissenschaft und Geistesgeschichte, 1999, Vol. 73, S. 69-91. Hier: S. 76. 
35 Benjamin: Das Passagen-Werk. S. 279. 
36 Ebd. 
37 Ebd. S. 280. 
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auf Erinnerungen steht Benjamin in direkter Opposition zu Nietzsche. Auch bei Benjamin ist 

die Sammlung zwar auf die Vergangenheit gerichtet, doch nicht im Sinne einer blinden 

Akkumulation sämtlicher historischer Objekte. Die Sammlung eröffnet dem Sammler vielmehr 

den Blick auf eine vergangene Epoche, indem sie die Welt dieser Zeit über Objekte erfahrbar 

macht, wodurch sie auch allegorisch wirkt.  

Weiterhin erscheint die Beziehung des Sammlers zu den Dingen völlig anders motiviert als bei 

Nietzsche und ist zudem eindeutig positiver besetzt. Dies wird vor allem deutlich, wenn man 

den Text hinzuzieht, in welchem sich Benjamin am eingehendsten zum Phänomen des 

Sammelns äußert: Ich packe meine Bibliothek aus. In dem relativ kurzen Aufsatz erzählt 

Benjamin von seiner Bibliothek, ihrer Zusammensetzung und den Gefühlen, die ihn mit seinen 

Büchern verbinden. Indem er seine eigenen Motivationen und den spezifischen Lustgewinn, 

der sich ihm beim Bucherwerb ergibt, nachforscht, gelangt er zu einer Psychologie des 

Sammelns. Erneut hebt der Autor hierbei die Nähe des Sammelbedürfnis zum Gedächtnis 

hervor: „Jede Leidenschaft grenzt ja ans Chaos, die sammlerische aber an das der 

Erinnerungen.“38 Benjamin geht nun jedoch darüber hinaus und bestimmt weitere wesentliche 

Merkmale des Sammelns. So sieht er es zum Einen ausgezeichnet durch eine dialektische 

Spannung zwischen den „Polen der Unordnung und der Ordnung“39 – für seine Bibliothek 

bedeutet das, dass ihre konkrete Zusammensetzung auch von Zufällen und Kontingenz 

bestimmt ist, vor den Augen des Sammlers gewinnt sie aber Ordnung, es erscheint ihm das 

„gewohnte[] Durcheinander dieser Bücher sinnenfällig“40. Der Blick des Sammlers ist es erst, 

der die Objekte in einen neuen Zustand rückt. Dabei – und das ist nach Benjamin ein zweites 

wesentliches Merkmal des Sammelns – entzieht er die Dinge ihren gewöhnlichen 

Bedeutungszusammenhängen. Der eigentliche Funktionswert interessiert den Sammler nicht, 

er betrachtet seine Sammelobjekte nicht hinsichtlich ihres ursprünglichen Nutzens, sondern 

bewertet sie ausschließlich im Rahmen seiner Sammlung. Für Benjamin ist dies die „magische 

Seite des Sammlers“41; er schließt die Dinge in einen Bannkreis, wodurch sie gewissermaßen 

ihren ontologischen Status verändern: Sie existieren fortan ausschließlich für den Sammler, der 

in seinen Objekten wie in einer „magischen Enzyklopädie“42 von ihrer Geschichte und Herkunft 

lesen kann – so vollzieht sich ein Prozess der Umwidmung, wenn ein Gegenstand in eine 

 
38 Walter Benjamin: Ich packe meine Bibliothek aus. Eine Rede über das Sammeln. In: Ders.: Gesammelte 
Schriften Band IV. Hrsg. v. Tillman Rexroth. Frankfurt am Main: Suhrkamp 1991, S. 388-396. Hier: S. 388. 
39 Ebd. S. 389. 
40 Ebd. S. 388. 
41 Ebd. S. 389. 
42 Ebd. 
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Sammlung eingeht. Dieser Vorgang ist dabei auch zu verstehen als ein subversiver Akt der 

Rettung und der Liberation der Objekte: „[T]he collector seeks to free his objects from the 

despotic control of an unworthy possessor. By extricating the object from its former context, 

the collection endows it with the freedom to achieve a new kind of expression within its 

transformative framework.“43 

Einen weiteren Aspekt, den Benjamin in dem Aufsatz beleuchtet, ist der des Erwerbs von 

Sammelobjekten, wobei ersichtlich wird, dass hierin ein entscheidendes lustbringendes 

Moment des Sammelns besteht. Die Suche, ja die Jagd nach neuen Büchern kann sogar den 

Alltag strukturieren und sinnstiftend wirken. So beschreibt Benjamin, wie er beim Besuch neuer 

Städte diese gezielt nach Buchhandlungen und Antiquariaten absuchte und er die Orte und ihre 

Geographie dadurch für sich erschloss. Das Sammeln besitzt neben der ‚magischen‘ Dimension 

somit auch eine Seite, die auf strengem taktischem Kalkül basiert. Bei dem Erwerb neuer 

Objekte spielen Sachkenntnis, ein gewisser Jagdinstinkt und teilweise auch Glück ineinander. 

Was ein unverhoffter Zufallsfund dem Sammler bedeuten kann, wird in folgender Passage 

deutlich: 

 
Dafür zählt aber zu den schönsten Erinnerungen des Sammlers der Augenblick, wo er einem 
Buch, an das er vielleicht nie im Leben einen Gedanken, geschweige einen Wunsch gewendet 
hat, beisprang, weil es so preisgegeben und verlassen auf dem offenen Markt stand und es, wie 
in den Märchen aus Tausendundeiner Nacht der Prinz eine schöne Sklavin, kaufte, um ihm die 
Freiheit zu geben. Für den Büchersammler ist nämlich die wahre Freiheit aller Bücher irgendwo 
auf seinen Regalen.44 
 

Der letzte Punkt, den Benjamin als zentralen Wesenszug des Sammelns definiert, ist die 

Ausrichtung auf die Zukunft in Form der Vererbbarkeit. Dies macht für Benjamin den 

„vornehmsten Teil einer Sammlung“45 aus. Der Sammler entwickelt eine Form von 

Verpflichtung gegenüber seinen Objekten und nur „the possibility of a chain of owners“46 

vermag eine Sammlung über das Ableben ihres Begründers hinaus in die Zukunft zu erhalten. 

In der Signifikanz, die dieser Sorge zugesprochen wird, zeigt sich erneut die enge Verbindung 

der Person des Sammlers mit seinen Sammelobjekten, welche für Benjamins Zugang 

konstitutiv ist. Ohne das sammelnde Subjekt, so das Ergebnis von Benjamins Reflexionen, 

verliert die Sammlung überhaupt ihren Sinn. Deshalb sind für ihn auch nur Privatsammlungen 

 
43 Annie Pfeifer: A Collector in a Collectivist State: Walter Benjamin’s Russian Toy Collection. In: New German 
Critique, 2018, Vol. 45 (1), S. 49-78. Hier: S. 50. 
44 Benjamin: Ich packe meine Bibliothek aus. S. 392f. 
45 Ebd. S. 395. 
46 Ravit Reichman: Mourning, Owning, Owing. American Imago, 2007, Vol. 64 (3), S. 433-449. Hier: S. 436. 
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echte Sammlungen, nur in diesen kann die beschriebene ontologische Umwidmung der Dinge 

tatsächlich geleistet werden. Mit dem starken Aufkommen öffentlicher Sammlungen, in denen 

die Sammelobjekte für wissenschaftliche oder didaktische Zwecke nutzbar gemacht werden, 

sieht Benjamin daher das Zeitalter des wahren Sammlers zu Ende gehen; sein Verhältnis zu den 

Dingen wird die öffentliche Sammlung niemals emulieren können. In dieser Skepsis scheint 

sich Benjamin Nietzsche schließlich doch noch anzunähern. Während es Nietzsche aber um ein 

gestörtes Verhältnis zur Vergangenheit geht, geht es bei Benjamin – erneut auch im Sinne einer 

neomarxistischen Kritik an der Konsumkultur des 19. und frühen 20. Jahrhunderts – um ein 

gestörtes Verhältnis zu den Dingen selbst. Dominik Finkelde fasst Benjamins Position 

zusammen: „Sammeln und Erinnern ist dort in Gefahr, wo es sich persönlich oder 

gesellschaftlich (z.B. im Stadtraum) in Akkumulation verkehrt und das Sammlungs-, bzw. 

Ausstellungsobjekt im Kontext kapitalistischer Marktwirtschaft zum Kulturprodukt 

degradiert.“47  

Noch in einer weiteren Hinsicht stehen Benjamins und Nietzsches Analysen diametral 

zueinander. Während nämlich Nietzsche den Umstand, dass die „Seele des antiquarischen 

Menschen in [die] Dinge übersiedelt“48 als besonders kritikwürdig hervorhebt und darin eine 

Degeneration der persönlichen Identität des Historikers sieht, stellt Benjamin zum Abschluss 

von Ich packe meine Bibliothek aus gerade dies als das Auszeichnungsmerkmal des Sammlers 

heraus. Er konstatiert, „daß für den Sammler, ich verstehe den rechten, den Sammler wie er sein 

soll, der Besitz das allertiefste Verhältnis ist, das man zu Dingen überhaupt haben kann: nicht 

daß sie in ihm lebendig wären, er selber ist es, der in ihnen wohnt.“49 Das heißt aber für 

Benjamin eben nicht, dass der Sammler Teile seiner Identität an die Dinge verliert. Vielmehr 

dienen sie ihm als Spiegel und Speicher von Erinnerungen, Gedanken und Bildern; durch die 

Umwidmung der Existenz der Dinge bereichert der wahre Sammler sein eigenes Dasein. 

 

 

2.3. Sammeln zwischen Eros und Thanatos bei Baudrillard 

Jean Baudrillards Überlegungen zum Phänomen des Sammelns stehen im Kontext einer 

übergreifenden Theorie der Mensch-Objekt-Beziehung. In der 1968 erschienenen Studie Das 

 
47 Dominik Finkelde: Vergebliches Sammeln. Walter Benjamins Analyse eines Unbehagens im Fin de Siècle und 
der europäischen Moderne. In: Arcadia, 2006, Vol. 41 (1), S. 187-202. Hier: S. 188. 
48 Nietzsche: Unzeitgemäße Betrachtungen II. S. 265. 
49 Benjamin: Ich packe meine Bibliothek aus. S. 396.  
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System der Dinge, welche aus Baudrillards Dissertation hervorging, widmet sich der Denker 

dem Verhältnis des Menschen zu den ihn umgebenden Dingen des Alltags. Er führt dabei 

neomarxistische Konsumkritik zusammen mit soziologischen Untersuchungen nach der 

Methode seines Lehrers Henri Lefebvre sowie mit psychoanalytischen und semiologischen 

Reflexionen. In Das System der Dinge sucht Baudrillard zu ergründen, wie bestimmten 

Objekten und Klassen von Gegenständen – er untersucht unter anderem Gadgets, Roboter und 

Antiquitäten – eine spezifische Bedeutung zugesprochen wird und welchen Einfluss kulturelle 

und ökonomische Prozesse wie Werbung oder Moden hierbei auf die Gesellschaft ausüben. 

Hinsichtlich der marxistischen Kapitalismuskritik verschiebt Baudrillard damit den Fokus von 

der Produktion und ihren Umständen auf den Konsum und seine Folgen. Baudrillard hält fest, 

dass es nicht darum gehe, „die Gegenstände nach ihrer Funktion zu bestimmen […], sondern 

um jene Vorgänge, die zwischen Menschen und Gegenständen Beziehungen stiften, und um 

jene dadurch sich ergebende Systematik der menschlichen Verhaltensweisen und 

Verhältnisse.“50 In diesem Zusammenhang ist das Phänomen des Sammelns und die Figur des 

Sammlers für Baudrillard naturgemäß von besonderem Interesse, kann er an ihnen doch 

beispielhaft aufzeigen, wie Objekte mit Bedeutung aufgeladen werden und wie Menschen ihr 

ganzes Dasein nach Dingen ausrichten. 

Jean Baudrillard stimmt mit Benjamin darüber ein, dass für Sammler der ursprüngliche 

Funktionswert der Sammelobjekte keine Relevanz mehr besitzt. Ein Porzellan-Sammler will 

von seinem Porzellan nicht essen, ein Briefmarken-Sammler nutzt seine Marken nicht zum 

Frankieren von Briefen. In der Terminologie Baudrillards wird der Gegenstand zum Objekt, 

wenn er in die Sammlung eingeht und damit vom Sammler seine subjektive Rolle zugesprochen 

bekommt. Das Porzellanstück ist dann eigentlich kein Porzellanstück mehr, sondern bloß noch 

Objekt,51 als solches handelt es sich um eine „Abstraktion in der Leidenschaft“52. Hier finden 

wir den Punkt, an welchem sich Baudrillard von Benjamin entfernt, indem er eine von dessen 

Thesen radikalisiert und weiterdenkt. Denn nach Baudrillard ist die Leidenschaft des Sammlers 

nicht auf das einzelne Objekt gerichtet, sondern auf die Reihung beziehungsweise auf die Serie. 

Da diese letztlich immer unabgeschlossen bleiben muss, kann der Lustgewinn durch den 

 
50 Jean Baudrillard: Das System der Dinge. Über unser Verhältnis zu den alltäglichen Gegenständen. Übersetzt 
von Joseph Garzuly. Frankfurt am Main: Campus 2007. S. 10f. 
51 Den wissenschaftlichen Sammler des 18. und 19. Jahrhunderts, den wir beispielhaft in Goethe erblicken konnten, 
zieht Baudrillard nicht in Betracht. Seine Studie soll die Mensch-Objekt-Beziehungen im 20. Jahrhundert 
ergründen, augenscheinlich ist nach Baudrillard eine Funktionalisierung der Sammlung zu wissenschaftlichen 
Zwecken zu dieser Zeit nicht mehr wesentlicher Impuls des Sammelns. 
52 Baudrillard: Das System der Dinge. S. 111. 
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Erwerb eines Objekts immer nur ein vorläufiger, ultimativ unbefriedigender bleiben. Es zeigt 

sich, wie sehr Baudrillard hier von psychoanalytischen Denkmustern beeinflusst ist, wenn er 

notiert, dass der Besitz eines Gegenstandes  

 
befriedigend und enttäuschend zugleich [ist]; eine ganze Serie setzt ihn fort und beunruhigt ihn. 
Das ähnelt ein bisschen der Sexualität: Wenn sich das Liebesverhältnis auf den Partner in seiner 
Einzigartigkeit bezieht, so will die Liebeslust, so wie sie einmal beschaffen ist, sich gleich mit 
einer ganzen Reihe von Objekten oder mit der Wiederholung am selben Objekt oder in der 
Vorstellung mit allen befriedigen.53  
 

Für Baudrillard ist die Sammelleidenschaft in komplexer Weise libidinös aufgeladen. Er stellt 

fest, dass sie primär bei Männern zu finden ist und am stärksten ausgeprägt ist in Phasen der 

„sexuellen Konjunktur“54 (prä-pubertäre Jugend, Lebensphase ab 40 Jahren). Durch die 

Fixierung des Sammlers auf Strukturierung und Ordnung seiner Objekte erscheint er zudem als 

ein Typus des analen Charakters, welcher sich tendenziell eher durch sexuelle Zurückhaltung 

auszeichnet. Das Sammeln ist nach Baudrillard ein Phänomen des Ausgleichs, das natürliche 

Ausleben der Sexualtriebe wird abgewehrt und die Triebenergie auf die Sammelleidenschaft 

umgeleitet.  

Baudrillard grenzt den Sammler jedoch strikt vom Fetischisten ab, dessen Libido auf ein 

spezifisches Objekt fixiert ist und ausschließlich an diesem Triebbefriedigung sucht. Wie oben 

ausgeführt ist dies beim Sammeln gerade nicht der Fall, das Einzelobjekt kann den Sammler 

nicht befriedigen, vielmehr schafft es stets ein Bedürfnis nach mehr. Was ihn aber mit dem 

Fetischisten verbindet, ist das Merkmal des Fanatismus, wobei dieser zumeist in einem (nicht 

immer bloß libidinös geprägten) Mangel begründet liegt. Der Sammler flüchtet in seine 

Sammlung, um den Problemen des Alltags zu entkommen und psychische Spannungen 

abzubauen; dieser Prozess muss aber stets ein ultimativ unbefriedigender bleiben, wie Kelvin 

Melchionne bemerkt: „[T]he seriality of acquisition is the repetitive effort to cope with anxiety, 

infantile abandonment, or eventual death. In the act of acquisition, tension is released, yet, 

inevitably, satisfaction is short-lived and fulfillment illusory, so the serialist begins the cycle 

once again.“55 So wohnt dem Sammeln eine Dynamik von sich gegenseitig verstärkender Lust 

und Angst inne – dem Lustgewinn durch den Erwerb des einzelnen Objekts folgt stets die Angst, 

dass die Sammlung weiterhin unvollständig bleibt, was den Anreiz für den nächsten Erwerb nur 

umso mehr steigert. 

 
53 Ebd. 
54 Ebd. S. 112.  
55 Kelvin Melchionne: Collecting as an Art. In: Philosophy and Literature, 1999, Vol. 23 (1), S. 148-156. Hier: S. 
150. 



19 

 

Wie Nietzsche und Benjamin geht auch Baudrillard der Frage nach, wie sich Sammeln und 

Identitätsbildung zueinander verhalten. Das eskapistische Moment des Sammelns, der Versuch, 

mithilfe der Objekte ein psychisches Gleichgewicht zu gewinnen, ist für Baudrillard ein 

narzisstischer Vorgang. Anders als eine Person, kann ein Objekt sich nicht der Inbesitznahme 

und Bedeutungsaufladung verweigern, es wird zum „ideale[n] Spiegel“56, der stets das zeigt, 

was der Betrachter sehen will. Durch die Einreihung in die Sammlung wird dieser Prozess noch 

verstärkt; der Sammler umgibt sich mit „eine[r] Totalisation der Bilder seiner selbst“57, welche 

seinem Narzissmus zuarbeiten und ihn unterstützen. Durch diese Überlegung kommt 

Baudrillard zu seiner zentralen These: „[I]m Endergebnis sammelt man immer nur sich 

selbst.“58 Auf welche Dinge sich ein Sammler spezialisiert, ist letztlich irrelevant – Bücher, 

Porzellan, Briefmarken oder Münzen werden doch immer auf die selbe Art und Weise 

instrumentalisiert: Sie dienen dem Sammler als Resonanzraum und Projektionsfläche. Er setzt 

sich selbst als erstes Objekt und alle folgenden Objekte, welche er in seine Sammlung einreiht, 

dienen ihm bloß als idealisierter Spiegel seiner selbst. Die Sammlung ist ein Selbstgespräch 

und notwendig anti-sozial, externen Einflüsse verschließt sie sich und „there is no internal 

contradiction that might drive [the collection] to become something else, and the collector, 

devoted to this affirmative and unchanging ideal order, questing for an unalterable but 

unattainable completeness, must always remain […] an infant warding off trauma“59. 

Die narzisstische Dimension des Komplexes zeigt sich schließlich besonders in der zeitlichen 

Ausrichtung der Sammlung. Hatte Benjamin konstatiert, dass der Sammler seine Objekte durch 

Vererbung in die Zukunft weiterreichen will, kehrt Baudrillard das Verhältnis gewissermaßen 

um. Nach seiner Interpretation versucht der Sammler vielmehr, sich selbst über seinen Tod 

hinaus zu verewigen, er überlebt „in einer Sammlung, die ihn von nun an bis ins Jenseits 

ununterbrochen repräsentiert“60. Auch hierin erkennt Baudrillard das Sammeln als 

angstgetrieben und irrational. Es ist Evasion nicht nur vor der Gesellschaft und ihren 

Ansprüchen, sondern auch vor dem Tod. 

Zusammenfassend kann gesagt werden, dass das Sammeln im System der Dinge primär als eine 

Kompensationshandlung dargestellt wird. Der Sammler ist libidinös motiviert: Seine 

Sammellust übt eine Ausgleichsfunktion gegenüber dem Sexualtrieb aus, indem sie 

 
56 Baudrillard: Das System der Dinge. S. 114. 
57 Ebd. S. 116. 
58 Ebd. 
59 David Banash: Nostalgia: Collage, Collecting and the Paste. In: Postmodern Studies, 2013, Vol. 49, S. 173-216, 
282-285. Hier: S. 181. 
60 Baudrillard: Das System der Dinge. S. 125. 
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Triebenergie bindet und den Objekterwerb mit Lustgewinn verknüpft. Dieser Lustgewinn kann 

aber aufgrund der prinzipiellen Unabgeschlossenheit jeder Sammlung immer nur ein 

vorläufiger bleiben, da auf den Erwerb stets ein neuer Mangel folgt. Zudem besitzt das 

Sammeln eine narzisstische Tendenz, in seiner Sammlung spiegelt sich der Sammler in 

Idealform und versucht, seine eigene Sterblichkeit zu überwinden. Zwar erkennt Baudrillard 

an, dass das Sammeln den Sammler in seinem psychischen Gleichgewicht hält, dieses 

Gleichgewicht bleibt für ihn aber neurotisch; letztlich ist der Sammler „ein armer Kerl und 

Sonderling.“61 

 

 

2.4. Neuere Forschungsperspektiven 

Spätestens seit den 1990er Jahren und dem ‚material turn‘ in den Kulturwissenschaften haben 

Forschungsarbeit und -literatur zum Phänomen des Sammelns einen solchen Umfang erreicht, 

dass es kaum mehr möglich erscheint, diese in ihrer Gesamtheit zu erfassen und hier 

darzustellen. Ich möchte mich in diesem Kapitel daher auf die, besonders im Hinblick auf die 

folgenden literaturwissenschaftlichen Analysen, relevantesten Forschungslinien beschränken 

und einige der für den jeweiligen Ansatz einschlägigen und repräsentativen Studien vorstellen. 

Im Anschluss an Baudrillard soll als erstes die psychoanalytische Forschung zu dem Komplex 

in den Blick genommen werden. Dieser Ansatz hat die wissenschaftliche Perspektive auf das 

Sammeln nachhaltig geprägt und kann heute zu den wichtigsten Forschungsrichtungen auf dem 

Feld gezählt werden,62 gemeinsam ist den verschiedenen psychoanalytischen Arbeiten dabei die 

Tendenz, das Sammeln zu pathologisieren und es als Kompensationshandlung zu begreifen.63 

 
61 Ebd. S. 136. 
62 Vgl. Aleida Assmann u. a.: Einleitung. In: Dies.: (Hrsg.) Sammler – Bibliophile – Exzentriker. Tübingen: Narr 
1998, S. 7-21. Hier. S. 7. 
63 Sigmund Freud hat sich, obgleich selbst passionierter Sammler, in den eigenen Schriften nur an wenigen Stellen 
explizit zum Sammeln geäußert. Systematische Versuche, das Phänomen mithilfe seiner Theorie zu erklären, gibt 
es bei ihm kaum. In der frühen Schrift Weitere Bemerkungen über die Abwehr-Neuropsychosen (1896) stellt er 
Sammeln als eine mögliche Form der Abwehr von Zwangsvorstellungen heraus: „Der Vorzug der Wahrnehmung 
vor der Erinnerung bei diesen Prüfungen [gemeint sind Versuche einer rationalen Bewältigung von Zwangsideen] 
veranlaßt den Kranken zuerst und zwingt ihn später, alle Objekte, mit denen er in Berührung getreten ist, zu 
sammeln und aufzubewahren.“ (Sigmund Freud: Weitere Bemerkungen über die Abwehr-Neuropsychosen. In: 
Ders.: Gesammelte Werke in 18 Bänden. Band 1: Werke aus den Jahren 1892-1899. Hrsg. v. Anna Freud u. a. 
Frankfurt am Main: S. Fischer 1952, S. 377-403. Hier: S. 390) Diese Hypothese baut Freud in späteren Werken 
nicht mehr substanziell aus. Manche seiner Überlegungen zum Wiederholungszwang wurden von späteren 
Psychoanalytikern auf das psychologische Muster des Sammelns angewendet, Freud selbst unternimmt dies jedoch 
nicht. Angesichts von Umfang und Anspruch der psychoanalytischen Theorie, erscheint dieser blinde Fleck etwas 
verwunderlich. Dieser Umstand wird beinahe verdächtig vor dem Hintergrund, dass der Begründer der 
Psychoanalyse selbst sich an mindestens zwei Stellen explizit zur eigenen Sammelleidenschaft bekennt. So 
schreibt Freud in Die Traumdeutung im Kontext der Interpretation des ‚Artischockentraums‘: „Als ich dann 
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Besonders umfangreich hat sich in jüngerer Vergangenheit aus psychoanalytischer Warte 

Werner Muensterberger mit Sammeln und der Figur des Sammlers auseinandergesetzt. In seiner 

Studie Sammeln. Eine unbändige Leidenschaft versucht er, ausgehend von eigenen Erfahrungen 

aus der therapeutischen Praxis und anhand der Beschreibung von historischen 

Sammlerpersönlichkeiten eine tiefenpsychologische Herleitung der Sammeltätigkeit zu leisten. 

Das Phänomen soll dabei sowohl in seiner anthropologischen Bedeutsamkeit als auch 

hinsichtlich der konkreten psychologischen Wirkung für den Einzelnen untersucht werden. 

Muensterberger erkennt in dem Verhalten passionierter Sammler eine Tendenz zu 

„zwanghafte[m] Handeln“64, welche getragen ist von „irrationalen Impulsen“65 – ganz im Sinne 

der psychoanalytischen Tradition versucht er, diesen Umstand durch eine Rückführung auf 

infantile Erfahrungen zu begreifen. Dass bereits sehr junge Kinder persönliche Objekte mit 

Bedeutung aufladen und in der Folge auch kleine Sammlungen verschiedener 

Alltagsgegenstände anlegen, wird in zahlreichen Forschungsbeiträgen zum Sammeln 

thematisiert. Bei Muensterberger kommt diesem Phänomen eine besondere Wichtigkeit zu: 

 
Die Bedeutung frühkindlicher Geschehnisse liegt in der Tatsache, daß durch sie eine Neigung 
zu speziellen Techniken entstehen kann, um die drohende Gefahr einer erneuten 
Traumatisierung zu mindern und dem verletzten Kind ein Gefühl der Sicherheit zu verschaffen. 
In der Beobachtung von Kindern zeigt sich, daß das kleine Kind nach Alternativlösungen sucht, 
um vorbeugend mit Verletzungen, Alleinsein und Ängsten umzugehen, und daß es häufig nach 
einem greifbaren Gegenstand wie etwa einem Schnuller, einem Kuscheltier oder einer 
Schmusedecke Ausschau hält, um Trost zu finden, der anderweitig nicht zu bekommen ist oder 
war. Der Sammler spricht, nicht anders als ein gläubiger Mensch, diesen Objekten Macht und 
Wert zu, weil ihr Vorhandensein und ihr Besitz für die seelische Verfassung ihres Eigentümers 
eine verändernde – und deswegen anscheinend lustbringende – Funktion hat. So gesehen dienen 
die Objekte als wirkungsvolle Hilfe, um Ängste und Unsicherheiten in Schach zu halten.66 
 

Der Sammler übernimmt somit als erwachsener Mensch infantile Verhaltensweisen, um 

Zweifel und Ängste abzubauen und der Welt in ihrer ganzen Komplexität Herr zu werden. Er 

 

Student wurde, entwickelte sich bei mir eine ausgesprochene Vorliebe, Bücher zu sammeln und zu besitzen (analog 
der Neigung, aus Monographien zu studieren, – eine Liebhaberei, wie sie in den Traumgedanken betreffs 
Zyklamen und Artischocke bereits vorkommt). Ich wurde ein Bücherwurm (vgl. Herbarium).“ (Sigmund Freud: 
Die Traumdeutung. Gesammelte Werke in 18 Bänden. Band 2. Hrsg. v. Anna Freud u. a. Frankfurt am Main: S. 
Fischer 1961. S. 178) In Zur Psychopathologie des Alltagslebens schildert er einen Umstand, welcher sich mit den 
Selbstbeobachtungen Walter Benjamins deckt: „Ärgerlich und lächerlich ist mir ein Verlesen, dem ich sehr häufig 
unterliege, wenn ich in den Ferien in den Straßen einer fremden Stadt spaziere. Ich lese dann jede Ladentafel, die 
dem irgendwie entgegenkommt, als Antiquitäten. Hierin äußert sich die Abenteuerlust des Sammlers.“ (Sigmund 
Freud: Zur Psychopathologie des Alltagslebens. Gesammelte Werke in 18 Bänden. Band 4. Hrsg. v. Anna Freud 
u. a. Frankfurt am Main: S. Fischer 1947. S. 122) 
64 Werner Muensterberger: Sammeln. Eine unbändige Leidenschaft. Psychologische Perspektiven. Aus dem 
Amerikanischen von H. Jochen Bußmann. Frankfurt am Main: Suhrkamp 1999. S. 27. 
65 Ebd. 
66 Ebd. 
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zeigt dabei irrationale und pathologische Verhaltensmuster und bewegt sich zwischen zwei 

psychologischen Polen: Im Stolz auf die Sammlung, welche er gerne und häufig als 

Repräsentation eigener Leistungen präsentiert, erweist er sich als phallisch-narzisstischer 

Typus67 – das Anhäufen von Besitztümern als Schutz vor Enttäuschungen und Verletzungen 

zeigt ihn dagegen als analen Typus.68 Je nachdem, ob die Sammlung eher einen qualitativen 

(narzisstisch) oder einen quantitativen (anal) Maßstab verfolgt, entspricht die 

Sammlerpersönlichkeit eher dem einen oder dem anderen Typ.  

Die von Muensterberger ausgebreiteten Thesen können als beispielhaft für psychoanalytische 

Zugänge zum Sammeln angesehen werden. Problematisch bleibt an ihnen stets, dass sie den 

Sammler zu einseitig als pathologische Persönlichkeit betrachten. Dies ist mit Sicherheit eine 

grundsätzliche Tendenz psychoanalytischer Theoriearbeit, verstärkt wird sie im Falle eines 

Wissenschaftlers wie Werner Muensterberger durch den Umstand, dass er in seiner 

Behandlungspraxis naturgemäß primär mit Personen in Kontakt kommt, die in irgendeiner 

Form an einer psychischen Krankheit leiden oder jedenfalls eine psychoanalytische Therapie in 

Anspruch nehmen. Wer vor allem in diesen Zusammenhängen Sammlern begegnet, dem muss 

das Sammeln fast zwangsläufig als ein krankhaftes oder zumindest problematisches Verhalten 

erscheinen.  

Auf dem Feld der psychoanalytischen Forschung besteht neben der Deutung des Sammelns als 

Kompensationshandlung noch ein weiterer Zugang zu dem Phänomen. Dabei wird das 

Sammeln als ein dem Fetischismus verwandter Komplex begriffen und stärker auf die 

libidinöse Dimension abgehoben. Fetischismus ist für die Psychoanalyse ein durchaus 

problematischer Begriff. Freud definiert ihn 1905 in den Drei Abhandlungen noch recht simpel 

als einen Vorgang, bei dem ein Körperteil oder ein unbelebter Gegenstand als Ersatz für das 

eigentliche Sexualobjekt genutzt wird.69 Später erweitert er das Konzept jedoch massiv; in 

Fetischismus (1927) stellt er fest: „der Fetisch ist der Ersatz für den Phallus des Weibes“70 und 

meint, mithilfe des Phänomens die Existenz der Kastrationsangst beweisen zu können.71 Die 

Psychoanalyse nach Freud – insbesondere zu nennen sind hier Wilhelm Stekel und Melanie 

Klein – hat in ihren Arbeiten den Begriff des Fetischismus noch einmal umgedeutet und 

 
67 Vgl. ebd. S. 32. 
68 Vgl. ebd. S. 47.  
69 Vgl. Sigmund Freud: Drei Abhandlungen zur Sexualtheorie. In: Ders.: Gesammelte Werke in 18 Bänden. Band 
5: Werke aus den Jahren 1904-1905. Hrsg. v. Anna Freud u. a. Frankfurt am Main: S. Fischer 1968, S. 27-146. 
Hier: S. 52. 
70 Sigmund Freud: Fetischismus. In: Ders.: Gesammelte Werke in 18 Bänden. Band 14: Werke aus den Jahren 
1925-1931. Hrsg. v. Anna Freud u. a. Frankfurt am Main: S. Fischer 1955, S. 309-318. Hier: S. 312. 
71 Vgl. ebd. S. 315 
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erweitert; nimmt man dann noch die ethnologischen und marxistischen Traditionslinien in der 

Theoriebildung zum Fetischismus hinzu, wird rasch augenfällig, dass es erstaunlich schwierig 

ist, den Begriff präzise zu bestimmen und das Konzept zielführend für wissenschaftliche 

Zwecke zu funktionalisieren. Auf diesen Umstand weist auch Hartmut Böhme in seiner 

profunden Studie Fetischismus und Kultur hin.72 Er widmet dem Sammeln ein Kapitel seiner 

Arbeit und schließt dabei an einige der oben vorgestellten Überlegungen Benjamins und 

Baudrillards an. Für Böhme sind Sammler und Fetischist verwandte, aber letztlich 

unterschiedlich zu bewertende Typen. In der klassischen Form des Fetischismus kommt es zu 

ökonomischen, religiösen oder sexuellen Aufwertungen der Dinge und ihrer Gebrauchsnormen, 

die Inbesitznahme eines Objekts durch den Sammler beschreibt Böhme dagegen als eine Form 

der ästhetischen Fetischisierung. Während der Konsum- und Warenfetisch auf Verehrung und 

Ritualisierung der Funktion eines Objekts basiert, wird der spezifische Nutzwert eines 

Gegenstandes in der Sammlung nivelliert und das Objekt auratisch aufgeladen. Im Ort des 

Museums findet dieser Prozess nach Böhme seinen Höhepunkt. Dort werden die Dinge „für die 

Warenzirkulation gerade gesperrt, der praktischen Verwertung entzogen und auf den kulturellen 

Leitsinn der Distanz, das ästhetische Auge, hin präsentiert […]. Diese Operationen verwandeln 

jedwede Dinge unweigerlich in Fetische des Blicks.“73  

Des Weiteren markiert die Sammlung mit ihrem Entzug der Objekte aus dem Warenzyklus den 

Versuch und das Bedürfnis, die Lebenswelt des Sammlers für die Zukunft und potenziell über 

den Tod hinaus zu konservieren. Böhme stellt dies als verbindendes Element von Sammlern 

und Fetischisten heraus, indem er das Vererben von Sammlungen mit der Funktion des Fetischs 

als Todesbewältiger vergleicht.74 Auch in Fetischismus und Kultur erscheint das Sammeln somit 

als eine zutiefst irrationale Tätigkeit, welche eine Nähe zum magischen Denken aufweist. 

Während der Fetischist seine Dinge aber „herrisch besetzt[]“75, tritt der Sammler weniger 

aggressiv auf und sucht ein intimeres Verhältnis zu seinen Objekten: 

 
Der Fetischist versammelt endlose Varianten seiner Leidenschaft, die ihm, je exzessiver er die 
Dinge aneignet, umso unnachgiebiger jenes repräsentative Ganze versperrt, auf das Sammler 
wie Museen ihre Bemühungen richten. Sammlungen und Museen wollen Medien des „Lebens“ 
sein, der Animation des Vergangenen und Toten, welcher die Gegenwart eingedenk sein muss, 
um von ihnen nicht überwältigt zu werden. Die Trophäen des Fetischisten hingegen werden zu 

 
72 Vgl. Hartmut Böhme: Fetischismus und Kultur. Eine andere Theorie der Moderne. Reinbek: Rowohlt 2006. S. 
20ff. Vgl. zur Begriffsgeschichte und -problematik auch: Doerte Bischoff: Poetischer Fetischismus. Der Kult der 
Dinge im 19. Jahrhundert. München: Wilhelm Fink 2013. S. 15ff. 
73 Ebd. S. 356. 
74 Vgl. ebd. S. 358. 
75 Ebd. S. 364. 
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„traurigen Tropen“, zu schnell verdorbenen Zeichen einer niemals begriffenen Leidenschaft. 
Deswegen haftet am konsumistischen Fetischismus nicht nur etwas Trauriges, sondern auch 
Ruheloses […].76 
 

Der Sammler erhebt sich über die eigenen fetischistischen Motivationen, wenn er seine Objekte 

zwar als „Erinnerungsmedien“77 nutzt, sich aber nicht in der von Baudrillard beschriebenen 

narzisstischen Spiegelung seiner Dinge verliert. Dann kann er die Sammlung als Raum des 

Andenkens und Gedächtnis wahren und öffnen, dann wird aus Fetischismus „eine Kultur 

reflektierter Seh-Erfahrung“78. Als defizitäres Zerrbild und Gegenfigur des Sammlers kann der 

Fetischist somit den Blick auf die Ränder und Abgründe des Phänomens des Sammelns 

schärfen.  

Einen gänzlich anderen und weniger pathologisierenden Blick auf das Sammeln suchen die 

soziologische und anthropologische Forschung sowie einige breiter angelegte empirische 

Studien der letzten Jahrzehnte zu präsentieren. Hier sind vor allem die zahlreichen verhaltens- 

und entwicklungspsychologischen Arbeiten zu erwähnen, welche das Sammeln bei Kindern 

und Jugendlichen untersuchen und dabei im Vergleich zur Psychoanalyse deutlich stärker die 

positiven Konsequenzen der Tätigkeit herausarbeiten konnten. Sammeln und der erste Besitz 

privater Objekte erscheinen dabei als zentrale Praxen der Welterschließung, als Methoden zur 

Gewinnung und Strukturierung von Wissen und als entscheidende Faktoren bei der 

Identitätskonstruktion.79 So wendet sich etwa Ludwig Duncker in seiner Arbeit zum kindlichen 

Sammeln explizit gegen die in der psychoanalytischen Tradition vorherrschende Tendenz der 

Pathologisierung des Phänomens80 und betont die Bedeutung für die emotionale und kognitive 

Entwicklung des Kindes: 

 
Im Sammeln werden Bereiche aus der gegenständlichen Umwelt ausgegrenzt und den 
kindlichen Erkenntnis- und Handlungsweisen verfügbar gemacht. […] Die Sammlungen sind 
für das Kind Anlaß und Experiment, Netze zu knüpfen, mit denen es die Dingwelt und ihre 
Eigenschaften zu erfassen sucht. Es lenkt die Aufmerksamkeit gezielt auf solche Sachen, an 
denen das Bedürfnis und die spielerische Freude an der Überschaubarmachung, Strukturierung 
und Gliederung der Welt sich ausleben können.81 
 

Auch anthropologische und wissenschaftshistorische Studien, die die Rolle der Kulturpraxis 

 
76 Ebd. S. 365. 
77 Ebd. S. 363. 
78 Ebd. S. 365. 
79 Verschiedene profunde Aufsätze zu dem Thema finden sich in dem Sammelband: Urs Fuhrer (Hrsg.): 
Persönliche Objekte, Identität und Entwicklung. Göttingen: Vandenhoeck und Ruprecht 1999.  
80 Vgl. Ludwig Duncker: Mythos, Struktur und Gedächtnis. Zur Kultur des Sammelns in der Kindheit. In: Ders. u. 
a. (Hrsg.): Kindliche Phantasie und ästhetische Erfahrung. Wirklichkeiten zwischen Ich und Welt. Ulm: Armin 
Vaas 1990, S. 111-134. Hier: S. 115f. 
81 Ebd. S. 121. 
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des Sammelns für die zivilisatorische Entwicklung der Menschheit untersuchen, gelangen zu 

einer differenzierteren Perspektive auf das Sammeln als die psychoanalytischen Zugänge. So 

versucht Manfred Sommer in Sammeln: ein philosophischer Versuch das Phänomen in seiner 

ganzen Komplexität zu begreifen, indem er ein breites historisches Panorama vom 

Paläolithikum bis zur Gegenwart eröffnet und die verschiedenen Modi und Funktionen des 

Sammelns in den jeweiligen Zivilisationsstufen der Menschheit untersucht. Dabei gelangt er 

zur Unterscheidung von ökonomischem und ästhetischem Sammeln: Während ersteres schlicht 

der Vorsorge und dem Überleben dient und in unserem Bild vom Urmenschen als ‚Jäger und 

Sammler‘ in dieser Form weiterhin präsent bleibt, beschreibt zweiteres jene Praktiken, die nicht 

aus äußerem Zwang und Überlebensdruck ausgeübt werden, sondern aufgrund von Lust und 

Interesse. Ist den psychoanalytischen Arbeiten ein zu enger Blick vorzuwerfen, muss aber 

umgekehrt bei Studien wie der von Sommer gefragt werden, ob ein solch umfassender Ansatz 

letztlich noch wirklich erhellend wirken kann. Der Philosoph beschäftigt sich dort mit 

sammelnden Steinzeitmenschen, denkt den Abfall der modernen Großstadt als Sammlung, 

analysiert die Archetypen des „freien Nomaden“82 und der „guten Sammlerin“83 und untersucht 

zudem noch Sammlungen als nicht-menschliche Prozesse, wenn sich beispielsweise Wasser in 

einer Pfütze ansammelt. Diese Makroperspektive macht darauf aufmerksam, welch disparate 

Phänomene und Vorgänge im Komplex des Sammelns zusammentreffen; dass es aber zusätzlich 

noch Einzeluntersuchungen für die jeweiligen Themenfelder benötigt, wird bei der Lektüre nur 

umso deutlicher. Solche Untersuchungen wurden von den Kulturwissenschaften seit den 1990er 

Jahren in großer Anzahl vorgelegt.  

Wie bereits zu Beginn dieser Arbeit erwähnt, besteht bezüglich der Bedeutsamkeit einer Kultur 

des Sammelns für die Etablierung einer spezifischen Wissenschaftspraxis heute weitestgehend 

Konsens. Neben zahlreichen Studien zu Sammeltraditionen in verschiedenen Epochen und 

Kulturräumen84 sowie Arbeiten, die sich Wunderkammern, Kuriositätenkabinetten, 

 
82 Manfred Sommer: Sammeln. Ein philosophischer Versuch. Frankfurt am Main: Suhrkamp 1999. S. 87. 
83 Ebd. 
84 In den letzten Jahren scheint diese Art von Partikularstudien zu spezifischen historischen Sammelpraktiken 
geradezu einen wissenschaftlichen Trend zu markieren. So existieren beispielsweise Publikationen zur Kultur des 
Sammelns im England des 16. und 17. Jahrhunderts (Marjorie Swann: Curiosities and Texts. The Culture of 
Collecting in Early Modern England. Philadelphia: University of Pennsylvania Press 2001), im antiken Rom 
(Steven Rutledge: Ancient Rome as a Museum. Power, Identity, and the Culture of Collecting. Oxford: Oxford 
University Press 2012), im Europa und in Nord- und Südamerika der frühen Neuzeit (Daniela Bleichmar u. Peter 
C. Mancall (Hrsg.): Collecting Across Cultures: Material Exchanges in the Early Modern Atlantic World. 
Philadelphia: University of Pennsylvania Press 2011) sowie während der britischen Kolonialisierung der 
Andamanen und Nikobaren im 19. Jahrhundert (Claire Wintle: Colonial Collecting and Display: Encounters with 
Material Culture from the Andaman and Nicobar Islands. New York: Berghahn Books 2013). 



26 

 

Mineraliensammlungen oder ähnlichen historischen Lokalitäten widmen, hat sich auf dem Feld 

der Kunstgeschichte mit der Fachrichtung der Museologie eine Disziplin herausgebildet, 

welche Geschichte und Bedeutung von Museen und Kunst-Sammlungen in den Blick nimmt 

und analysiert. Als eine der einschlägigen Publikationen dieser Forschungsrichtung, die für den 

Gesamtkomplex des Sammelns überaus erhellend wirkt, ist Krzysztof Pomians Der Ursprung 

des Museums zu nennen.85 Der französisch-polnische Philosoph und Historiker begibt sich in 

seiner Arbeit zu Geschichte und Genese der Form des Museums zurück an die Anfänge 

konventionalisierten Sammelns, die er in den Kulturpraktiken der Grabbeigaben und 

Opfergaben erblickt. Von dort aus entwirft er eine Entwicklungslinie, welche über kirchliche 

Reliquiensammlungen und aristokratische Schatzkammern voranschreitet zu den ersten 

Privatsammlungen vermögender Bürger und schließlich in der öffentlichen Institution des 

modernen Museums mündet. Dabei stellt Pomian stets Verbindungen her zu den diversen 

kulturellen, politischen und ökonomischen Prozessen und Verschiebungen, welche die 

Entstehung von Museen begleitet und bedingt haben. Er legt damit zugleich die ideologischen 

Dimensionen der Institution Museum offen und es wird ersichtlich, welch massives 

identitätsstiftendes Potential Sammlungen auch mit Blick auf größere Gemeinschaften 

aufweisen: 

  
[D]ie Museen lösen die Kirchen ab als Orte, an denen alle Mitglieder einer Gesellschaft in der 
Feier desselben Kults kommunizieren können. Daher steigt auch die Zahl der Museen im 19. 
und 20. Jahrhundert, denn die Bevölkerung, vor allem die städtische, löst sich nun immer mehr 
von der traditionellen Religion. Ein neuer Kult überlagert so den alten, der unfähig geworden 
ist, die Gesellschaft in ihrer Gesamtheit zu integrieren, ein Kult, in dem die Nation selbst 
gleichzeitig Subjekt und Objekt wird. Das heißt, sie bringt sich selbst eine permanente 
Huldigung dar, indem sie ihre Vergangenheit unter allen möglichen Aspekten feiert […].86 
 

Im Zuge der Etablierung der post-colonial studies ist die politische Bedeutung der Erforschung 

der Geschichte von Museen und Sammlungen sowie der Provenienz einzelner Objekte noch 

mehr ins Zentrum der Aufmerksamkeit gerückt. Dabei kommt es mit Blick auf die Figur des 

 
85 Neben Pomian muss Boris Groys als wichtigste Stimme auf dem Feld der Museologie gelten. Auch seine Essay-
Kompilation Logik der Sammlung ist mit großem Gewinn zu lesen. Groys erforscht darin primär die 
Einflussprozesse von Kunstsammlern (insbesondere Museen) auf die Kunstproduktion. Entgegen der weit 
verbreiteten Kritik an vermeintlich konservativen und vorsichtigen Sammlern, welche die Kunst der Avantgarde 
nicht schätzen würden, kommt er zu dem Befund: „Die künstlerische Innovation entsteht […] unter dem Zwang, 
anders und neu zu sein, der von der Sammlung auferlegt wird.“ (Boris Groys: Logik der Sammlung. Am Ende des 
musealen Zeitalters. München: Hanser 1997. S. 30) Bei ihm erscheint der Sammler als geradezu besessen von dem 
Verlangen nach Neuem und erst seine Aktionen setzen die progressive Dynamik des Kunstsystems in Gange. 
Indem er prägend auf die Kunst wirkt, nimmt er gesamtgesellschaftlich eine einflussreiche Position ein, welche 
sich in Prestige und Opulenz moderner Kunstmuseen ausdrückt.  
86 Krzysztof Pomian: Der Ursprung des Museums. Vom Sammeln. Aus dem Französischen von Gustav Roßler. 
Berlin: Klaus Wagenbach 2013. S. 69f. 
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Sammlers zu einem kritischen Paradigmenwechsel – die Forschung sucht nicht mehr bloß den 

Sammler und seine Psyche zu ergründen, sondern wendet sich auch den Personen zu, von denen 

er die Objekte erworben bzw. entwendet hat und deckt auf, welches Leid bei ihnen durch 

übersteigerte und blinde Sammelleidenschaften produziert wurde. Museen und Sammler 

werden dadurch als global agierende politisch-ideologische Akteure erkennbar gemacht. 

Das literaturwissenschaftliche Interesse an dem Themenkomplex des Sammelns entstammt 

ursprünglich vor allem der Erforschung von historischen Bibliotheken, ihren 

Zusammensetzungen und Ordnungssystemen. In neuerer Zeit finden sich bezogen auf die 

Digitalisierung von Beständen und die digitale Präsentation und Darbietung der Sammlungen 

hier ähnliche Ansätze und Herausforderungen, wie sie für die Kunstgeschichte auf dem Feld 

der Museologie vorgestellt wurden.87 Im weiteren Sinne setzen sich die Literaturwissenschaften 

ebenfalls durch Produktion, aber auch Erforschung von Schrift-Sammlungen in Form von 

Enzyklopädien, Wörterbüchern oder Editionen mit Sammeln und Sammlungen auseinander. 

Daneben existiert freilich eine Vielzahl an Studien zu Sammlerfiguren in spezifischen 

literarischen Texten und auch zu den privaten Sammelgewohnheiten einzelner Autoren. 

Nachdem durch den ‚material turn‘ die Frage nach literarischen Darstellungsformen materieller 

Kultur ins Interesse der Forschung gerückt ist, wurde zudem das Sammeln als stilbildendes 

Prinzip erkannt und Möglichkeiten literarischer Gestaltung von Sammlungen in den Blick 

genommen. Die wohl umfassendste Publikation, welche in den letzten Jahren zu diesem Thema 

erschienen ist, bildet der von Sarah Schmidt herausgegebene Sammelband Sprachen des 

Sammelns. In ihrer Einleitung schreibt die Herausgeberin, dass sie Literatur begreifen will als 

ein „Medium, in dem über das Sammeln, über Sammler und Sammelinstitutionen reflektiert 

wird, zugleich jedoch auch mit sprachlichen und genuin literarischen, poetischen oder 

rhetorischen Ordnungssystemen und Textverfahren Sammlungen erstellt werden.“88 In diesem 

Sinne wird nun auch die Untersuchung der Darstellung des Sammelns in den Werken Wilhelm 

Raabes und Henry James’ angegangen.  

Die Reflexion der wichtigsten historischen Beiträge zur Theorie des Sammelns wie der neueren 

Forschungslage sollte den Blick schärfen für die enorme Komplexität dieser Kulturpraxis und 

den Rahmen bilden für die Literaturanalysen. Folgend wird untersucht, welche Facetten des 

Sammelns die Autoren in ihren Texten hervorheben, wie sie dabei literarisch vorgehen und 

 
87 Vgl. Michael Knoche: Die Idee der Bibliothek und ihre Zukunft. Göttingen: Wallstein 2017. S. 67ff. 
88 Sarah Schmidt: Sprachen des Sammelns. Zur Einleitung. In: Dies. (Hrsg.): Sprachen des Sammelns. Literatur 
als Medium und Reflexionsform des Sammelns. Paderborn: Wilhelm Fink 2016, S. 13-30. Hier: S. 17. 
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welche Bewertung der Tätigkeit des Sammelns sich daraus ergibt. Der in diesem Kapitel 

geleistete Überblick bildet den Hintergrund für die Frage, wie sich James und Raabe im 

skizzierten theoretischen Diskurs um Sammler und Sammeln positionieren. 

 

3. Sammeln und Eskapismus 

 

Von den vorgestellten Denkern betont besonders Jean Baudrillard den eskapistischen Impuls 

des Sammelns. Zum einen dient die Sammlung der Evasion der Zeit und der Vergänglichkeit, 

zum anderen trägt sie durch einen stark ausgeprägten narzisstischen Zug stets „das Zeichen der 

Vereinsamung“89. Der Sammler zieht sich in seine Sammlung zurück und meidet die 

Konfrontation mit dem Anderen und der Gesellschaft. Auch in den Werken James’ und Raabes 

wird das eskapistische Moment des Sammelns hervorgehoben. In The Portrait of a Lady 

flüchtet sich der Kunstsammler Gilbert Osmond in die Abgeschiedenheit seiner italienischen 

Villen und die Dekadenz ihrer musealen Ausstattung. Der Ausschluss der Gesellschaft aus 

seinem Leben wird von ihm inszeniert als Pose der Überlegenheit, entspringt jedoch einem 

Gefühl der Kränkung und Enttäuschung. Der Rückzug des Kuriositätensammlers Noah Buchius 

in Wilhelm Raabes Das Odfeld ist dagegen gänzlich anders motiviert und lässt sich nur im 

Kontext der durch intensive Schopenhauer-Lektüre stimulierten pessimistischen 

Weltanschauung seines Autors begreifen. Das Sammeln mit seiner eskapistischen Tendenz 

erscheint so als sinnstiftender Versuch der Daseinsbewältigung. 

Eskapismus ist kein medizinischer oder wissenschaftlicher Terminus im eigentlichen Sinne. 

Der Begriff etablierte sich in den 1930er Jahren, bis heute fehlt aber eine strenge Definition.90 

So wird unter Eskapismus teilweise schlicht jeglicher Versuch verstanden, den Anforderungen 

und Sorgen des Alltags zu entfliehen, in einer engeren Definition hingegen werden bloß sehr 

radikale, mitunter pathologische Bewältigungsstrategien wie Essstörungen oder Drogensucht 

unter diesen Begriff gefasst.91 Ich möchte im Folgenden den Begriff nicht in dieser engen Weise 

verstanden wissen und begreife als Eskapismus jegliche Praktiken und Strategien, mit denen 

sich ein Individuum den Pflichten, Bedrohungen und Sorgen seines Lebens zu entziehen 

 
89 Baudrillard: Das System der Dinge. S. 136. 
90 Vgl. Lars Konzack: Escapism. In: Mark Wolf (Hrsg.): The Routledge Companion to Imaginary Worlds. New 
York: Routledge 2018, S. 246-254. Hier: S. 246. 
91 Vgl. Frode Stenseng u. a.: Activity Engagement as Escape from Self: The Role of Self-Suppression and Self-
Expansion. In: Leisure Sciences, 2012, Vol. 34 (1), S. 19-38. Hier: S. 19.  
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versucht.  

Zweifelsohne trägt der Ausdruck insbesondere durch die Inkorporation in marxistische und 

psychoanalytische Theorien weiterhin eine eher negative Konnotation. Hier werden 

eskapistische Handlungen entweder als bürgerlich-privilegiertes Muster der 

Konfliktvermeidung kritisiert oder als Reaktion auf (infantile) Traumata und Enttäuschungen 

pathologisiert.92 In jüngeren psychologischen Arbeiten wird hingegen die identitätsstiftende und 

entlastende Wirkung gewisser eskapistischer Praktiken betont. Vor allem für Hobbies bzw. 

‚leisure activities‘ ist dabei eine positive Ausgleichswirkung gegenüber psychischem Stress und 

gesellschaftlichem Druck festgestellt worden. In ihrem Standardwerk Escape Attempts. The 

Theory and Practice of Resistance to Everyday Life beschreiben Stanley Cohen und Laurie 

Taylor die psychologische Bedeutsamkeit von Hobbies als Flucht vor den alltäglichen sozialen 

und emotionalen Anforderungen: „[Leisure activities] are distinguished by the individual’s 

assertion that this is where he really lives, where he suspends self-consciousness because the 

activity in itself provides an adequate opportunity for self-expression.“93 Auch empirische 

Studien bestätigen eskapistische Motivationen bei der Wahl und Ausübung von 

Freizeitbeschäftigungen.94 Stets betont wird dabei jedoch der Unterschied zwischen einem 

positiven Eskapismus, welcher der Selbstentfaltung jenseits gesellschaftlicher 

Einschränkungen dient und einem solchen, der eine substantielle Auseinandersetzung mit 

psychischen oder sozialen Problemen verhindert und das Subjekt in Isolation und 

Vereinsamung treibt.95 Dass das Sammeln in diesem Zusammenhang und in diesem 

Spannungsfeld steht, ist evident. Die Sammlung wird für das Individuum zum Rückzugsraum, 

in dem er Stress und existentielle Sorgen ausblenden kann und nur mit sich und seinen Objekten 

existiert. Sowohl Wilhelm Raabe als auch Henry James haben diese psychologische Dynamik 

erkannt und an ihren Figuren dargestellt. Noah Buchius in Das Odfeld und Gilbert Osmond in 

The Portrait of a Lady zeigen beide die für den Sammler charakteristischen eskapistischen 

Tendenzen. Im Folgenden wird untersucht, vor welchem Hintergrund die beiden Autoren die 

Fluchtversuche ihrer Figuren inszenieren und wie sie dieses Phänomen bewerten. Da die 

eskapistische Bewegung in beiden Fällen durchaus wörtlich verstanden werden kann, muss der 

 
92 Vgl. Konzack: Escapism. S. 248.  
93 Stanley Cohen u. Laurie Taylor: Escape Attempts. The Theory and Practice of Resistance to Everyday Life. 
London: Routledge 1992. S. 115.  
94 Vgl. Michael Manfredo u. a.: Measuring Leisure Motivation: A Meta-Analysis of the Recreation Experience 
Preference Scales. In: Journal of Leisure Research, 1996, Vol. 28 (3), S. 188-213. Hier: S. 202. 
95 Vgl. Stenseng: Activity Engagement as Escape from Self: The Role of Self-Suppression and Self-Expansion. S. 
22. 
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Raumsemantik der zwei Romane besondere Bedeutung zukommen.  

 

 

3.1. Wilhelm Raabe: Das Odfeld 

3.1.1. Narrative Konzeption und Schopenhauer-Rezeption 

Der Magister Noah Buchius, langjähriger Lehrer an einer Klosterschule und Sammler von 

Büchern, Fossilen, Kuriositäten sowie historischen Artefakten, ist die zentrale Figur in Wilhelm 

Raabes 1888 erschienenen Roman Das Odfeld. Er ist – so viel kann hier vorweggenommen 

werden – als ein gleichermaßen tragischer wie vorbildhafter Charakter gestaltet und seine Rolle, 

seine Handlungen und sein Ethos sind in der Forschung vielfach diskutiert und teils äußerst 

gegensätzlich bewertet worden.96 Um seine Bedeutung für den Roman, aber auch im Kontext 

von Wilhelm Raabes impliziter Anthropologie angemessen würdigen zu können, muss die 

komplexe Konzeption von Das Odfeld eingehend untersucht werden. Denn sowohl auf 

inhaltlicher als auch auf struktureller Ebene hat sich der Autor stark an die Philosophie 

Schopenhauers und dessen metaphysischen Pessimismus angelehnt und nur vor diesem 

Hintergrund wird ersichtlich, welche Signifikanz das Sammeln als eskapistische Praxis für 

Raabe besitzt. 

Die eigentliche Handlung des Romans erstreckt sich zeitlich über exakt 24 Stunden. Sie beginnt 

am Nachmittag des vierten Novembers 1761 mit dem Zusammentreffen des Magisters Buchius 

und eines Klosteramtsmanns am Odfeld und endet einen Tag später mit der Rückkehr von 

Buchius und seiner Gruppe von Kriegsflüchtigen ins Kloster. Doch Raabe begnügt sich nicht 

mit diesem engen zeitlichen Rahmen. Über Reflexionen und Kommentare des Erzählers 

eröffnet er ein außerordentlich breites historisches Panorama. So heißt es etwa bei der 

Beschreibung des Odfeldes am Anfang des Romans: 

 
Schon Cajus Cornelius Tacitus soll die Gegend um den Ith gekannt haben, wenn auch nicht aus 
persönlicher Anschauung. Er soll von dem Odfelde – Campus Odini – und von dem Vogler – 
mons Fugleri – reden. […] Römer haben sich ziemlich sicher hier auf Wodans Felde mit 
Cheruskern gezerrt und gezogen, Franken mit Sachsen und die Sachsen sich sehr 

 
96 Während etwa Heinrich Detering und Hans Oppermann den Magister als Heiligen beziehungsweise als Helden 
feiern (vgl. Heinrich Detering: Apokalyptische Bedeutungsstrukturen in Raabes „Das Odfeld“. In: Jahrbuch der 
Raabe-Gesellschaft, 1984, Vol. 25, S. 87-98. Hier: S. 98. Und: Hans Oppermann: Der passive Held. In: Jahrbuch 
der Raabe-Gesellschaft, 1967, Vol. 8, S. 31-50. Hier: S. 50), deutet Uwe Vormweg Noah Buchius in seiner Studie 
zu den historischen Romanen Raabes als defizitäre Persönlichkeit, welche für die „Kritik Raabes am bürgerlichen 
Selbstverständnis“ (Uwe Vormweg: Wilhelm Raabe. Die historischen Romane und Erzählungen. Paderborn: Igel 
1993. S. 192) einstehe.  
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untereinander.97 
 

Darauf folgen Verweise auf die Gründung des Klosters Amelungsborn im zwölften Jahrhundert, 

auf einen Brief Schillers an Goethe aus dem 19. Jahrhundert und auf einen Abt, der das Kloster 

im 16. Jahrhundert leitete. Nur selten kommt der Erzähler im Laufe der ersten Kapitel überhaupt 

auf die eigentlichen Protagonisten zu sprechen, wichtiger erscheint es ihm, sie in einen 

ausgedehnten (über-)zeitlichen Rahmen einzubetten. Die Handlung rückt in den Hintergrund, 

während der Erzähler mithilfe einer Vielzahl von Zitaten, Verweisen und Anspielungen in seiner 

ganzen Sprachmacht das Odfeld in eine Geschichte von Kriegen und Leiden einbettet. 

Besonders eindrucksvoll wird dies geleistet in der Beschreibung der Rabenschlacht, welche zu 

Beginn des Romans von Buchius und dem Klosteramtsmann beobachtet wird. Der Einzug der 

beiden Rabenheere erscheint als apokalyptischer Vorbote des späteren Gefechts zwischen 

französischen und preußischen Truppen: 

 
Vom Südwesten her über den Solling stieg es schwarz herauf in den düstern Abendhimmel. 
Nicht ein finsteres Sturmgewölk, sondern ein Krähenschwarm, kreischend, flügelschlagend, ein 
unzählbares Heer des Gevögels, ein Zug, der nimmer ein Ende zu nehmen schien. Und vom 
Norden, über den Vogler und den Ith, zog es in gleicher Weise heran in den Lüften, wie in 
Geschwader geordnet, ein Zug hinter dem andern, denen vom Süden entgegen. (BA 17: 26) 
 

Das Odfeld ist sowohl Austragungsort eines realen Konflikts im Siebenjährigen Krieg als auch 

der mythisch überhöhten Rabenschlacht. Deren Ursache und Ausgang bleiben unklar, die 

Raben scheinen einem urtümlichen kriegerischen Trieb nachzugehen, der später in den Soldaten 

auf dem Feld gespiegelt wird. Hier finden wir bereits eine erste Anlehnung Raabes an Arthur 

Schopenhauer und seiner Philosophie des Willens zum Leben.  

Buchius nimmt vom Odfeld einen verwundeten Raben mit, den er in seiner Klosterzelle pflegen 

will. Das Kloster wird jedoch in der Nacht von französischen Truppen überfallen und der 

Magister muss mit einigen Gefährten, darunter sein ehemaliger Schüler Thedel von 

Münchhausen, fliehen. Während auf dem Odfeld der Krieg tobt, bringt Buchius die Gruppe in 

einer Höhle in einem nahegelegenen Waldstück in Sicherheit. In der Ruhe und Dunkelheit der 

Höhle sind sie geschützt und geborgen vor dem Grauen der Welt. Günter Cremer hält dazu fest:  

 
[Der] Erzählverlauf [ist] mittels einer fundamentalen Opposition von ‚Drinnen-‘ und 
‚Draußensein‘ konstruiert. Dabei ist der Zustand der Sicherheit ausschließlich an das 
‚Drinnensein‘, also an den Aufenthalt im Kloster oder in der Höhle, geknüpft. Die Gefahr liegt 

 
97 Wilhelm Raabe: Das Odfeld. In: Ders.: Sämtliche Werke. Braunschweiger Ausgabe Band 17: Das Odfeld, Der 
Lar. Hrsg. v. Karl Hoppe. Göttingen: Vandenhoeck und Ruprecht 1981, S. 5-220. Hier: S. 8. Die Werke Wilhelm 
Raabes werden im laufenden Text zitiert mit in Klammern eingefügten Seitenzahlen unter Verweis auf den 
jeweiligen Band der Braunschweiger Ausgabe mit der Sigle BA. 
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im Außerhalb, mit dem Odfeld im Zentrum.98 
 

Ein dualistischer Aufbau lässt sich auch auf der zeitlichen Ebene des Romans finden: Einerseits 

schildert der Erzähler die spezifischen Ereignisse rund um den Angriff auf das Kloster und die 

Schlacht auf dem Odfeld sehr konkret und detailliert. Andererseits verweist er über den Lauf 

des Romans auf Geschehnisse der paläontologischen Prähistorie, auf biblische Berichte von der 

Sintflut und der Apokalypse, auf Kriege der römischen Antike und der germanischen 

Vergangenheit, auf Ereignisse des 30-jährigen Kriegs, der französischen Revolution und vieles 

mehr.99 Raabe zeichnet ein Bild von Krieg und Leidenserlebnissen, welches sich über die 

gesamte Historie erstreckt – die Handlung wird dadurch ihrer zeitlichen Beschränktheit 

enthoben. Das Odfeld führt uns eine Welt vor Augen, die vom düsteren Kampf ums Überleben 

geprägt ist, in der sich zwar der Kontext der verschiedenen konkreten Konflikte ändert, diese 

sich aber stetig aktualisieren und neues Leid schaffen. In Raabes an Schopenhauer geschulten 

Weltanschauung gehört „der Kampf aller gegen alle und der daraus folgende Leidenszustand 

der Menschen zur metaphysischen Verfaßtheit des Seins“100, übertragen auf den Roman 

bedeutet dies, dass das Odfeld sowohl als Stätte einer konkreten historischen Schlacht zwischen 

Franzosen und Preußen als auch als Austragungsort der apokalyptisch-unwirklichen 

Rabenschlacht fungiert, welche auf den basalen Kriegszustand des Daseins verweist. Und so 

symbolisiert der Rückzug in die Höhle nicht nur die Flucht vor den französischen Soldaten, 

 
98 Günther Cremer: Das Odfeld als Wille und Vorstellung. zur Schopenhauer-Affinität in Raabes ‚Das Odfeld‘. In: 
Jahrbuch der Raabe-Gesellschaft, 1998, Vol. 39, S. 50-65. Hier: S. 54f. 
99 Vormweg bemerkt, dass Das Odfeld einen „selbst für Raabes Praxis enorm hohen Grad an Intertextualität“ 
(Vormweg: Wilhelm Raabe. S. 154) aufweist. Diesem Umstand ist es geschuldet, dass eine beträchtliche Anzahl 
verschiedener Studien und Artikel existiert, welche sich jeweils spezifischen Hypotexten Raabes widmen und eine 
in Teilen durchaus hitzige Diskussion über die Hierarchie der unterschiedlichen Hypotexte geführt wird. Neben 
der bereits erwähnten Schrift Deterings zu Verweisen auf die Apokalypse und Übernahmen aus dem biblischen 
Text sowie den diversen Arbeiten, welche sich Raabes Schopenhauer-Rezeption widmen, müssen hier besonders 
zwei Untersuchungen zu antiken Intertexten hervorgehoben werden: Helmut Mojem konnte die Nähe des Romans 
zum Mythos von Philemon und Baucis aufzeigen (Helmut Mojem: Baucis ohne Philemon. Wilhelm Raabes Roman 
„Das Odfeld“ als Idyllenumschrift. Stuttgart: Helfant, 1989) und Heiko Ullrich anhand von Äußerungen Raabes 
selbst nachweisen, dass Das Odfeld stark an Homers Ilias angelehnt ist, mit Hastenbeck als Pendant zur Odyssee 
(Heiko Ullrich: Die „herzoglich braunschweigische Ilias“. Wilhelm Raabes Erzählung Das Odfeld als Hypertext 
des homerischen Epos. In: Søren R. Fauth u. a. (Hrsg.): „Die besten Bissen vom Kuchen“. Wilhelm Raabes 
Erzählwerk: Kontexte, Subtexte, Anschlüsse. Göttingen: Wallstein 2009, S. 167-196). Des Weiteren findet man 
Arbeiten zur Rezeption stoischer Philosophie (Iris Gehrke: Trost der Philosophie? Stoische Intertexte in Wilhelm 
Raabes „Das Odfeld“. In: Jahrbuch der Raabe-Gesellschaft, 1995, Vol. 36, S. 88-128) sowie zu Raabe und E. A. 
Poe (Rosemarie Haas: Raabe, der Rabe, „The Raven“. Beobachtungen zur Intertextualität in Raabes Erzählung 
„Das Odfeld“. In: Jahrbuch der Raabe-Gesellschaft, 1992, Vol. 33, S. 139-164). Diese Häufung an Zitaten, 
Verweisen und Anspielungen weist zum einen den Autor selbst als passionierten Sammler aus und zeigt auf, wie 
Sammeln stilbildend wirken kann und belegt zum anderen, dass es Raabe auch im Hinblick auf 
literaturgeschichtliche Zusammenhänge offenkundig daran gelegen war, Das Odfeld und seine Handlung in ein 
breites Panorama zu betten. 
100 Børge Kristiansen: Wilhelm Raabe und Arthur Schopenhauer. Überlegungen zu den Romanen „Das Odfeld“ 
und „Hastenbeck“. In: Jahrbuch der Raabe-Gesellschaft, 1999, Vol. 40, S. 15-32. Hier: S. 19. 
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sondern in einem weiteren Sinne auch die Flucht vor der allgemeinen Bedrohung durch die 

Welt. Für Das Odfeld ist dieser Dualismus konstitutiv: Einerseits erzählt der Roman von den 

realen Geschehnissen, die sich in den 24 Stunden um das Odfeld herum abspielen, andererseits 

wird über die Struktur und die zahlreichen Analogieverfahren auf ein überzeitliches Phänomen 

aufmerksam gemacht: den „Krieg aller gegen alle“ (BA 17: 105, 202). 

 

Wilhelm Raabes Schopenhauer-Rezeption ist hinreichend belegt und gut erforscht, heute gilt es 

weithin als Konsens, dass „der Philosophie Schopenhauers in den späten Erzähltexten Raabes 

eine dominante hypotextuelle Funktion zukommt.“101 Erstmals befasst sich der Autor 1863 mit 

den Werken Schopenhauers, seine Auseinandersetzung intensiviert sich zunehmend ab 1868. 

Anhand von Notizen, Unterstreichungen und sonstigen Lesespuren in den Ausgaben in Raabes 

Privatbibliothek lässt sich eine überaus gründliche und tiefgehende Lektüre nachvollziehen.102 

Im Falle von Das Odfeld sind es primär Theoreme aus Die Welt als Wille und Vorstellung, 

welche der Autor übernimmt und auf inhaltlicher wie struktureller Ebene literarisiert.  

In seinem Hauptwerk entwirft Arthur Schopenhauer eine dualistische Erkenntnistheorie, die er 

maßgeblich durch eine Kritik an Kants Thesen aus der Kritik der reinen Vernunft erarbeitet. Er 

folgt diesem darin, dass der Mensch ein ‚Bürger zweier Welten‘ sei – Kants Erscheinungssphäre 

entspricht Schopenhauers Welt als Vorstellung, dort ist der Mensch bloß ‚Objekt unter 

Objekten‘ und in seiner Anschauung an Zeit, Raum und Kausalität gebunden. Der 

entscheidende Unterschied zwischen den beiden Denkern besteht aber in ihren Ansichten 

bezüglich der zweiten Sphäre: Während Kant das Ding an sich für letztlich nicht der 

menschlichen Erkenntnis zugänglich erklärt, weicht Schopenhauer hier von Kants 

Einschätzung ab:  

 
Dem Subjekt des Erkennens, welches durch seine Identität mit dem Leibe als Individuum 
auftritt, ist dieser Leib auf zwei ganz verschiedene Weisen gegeben: einmal als Vorstellung in 
verständiger Anschauung, als Objekt unter Objekten, und den Gesetzen dieser unterworfen; 
sodann aber auch zugleich auf eine ganz andere Weise, nämlich als jenes Jedem unmittelbar 
Bekannte, welches das Wort Wille bezeichnet.103 
 

 
101 Søren R. Fauth: Metaphysischer Realismus und Willensverneinung in Wilhelm Raabes Erzählungen Zum 
Wilden Mann, Unruhige Gäste, Die Akten des Vogelsangs und Wunnigel. In: Ders. u. Andreas Blödorn (Hrsg.): 
Metaphysik und Moderne. Von Wilhelm Raabe bis Thomas Mann. Festschrift für Børge Kristiansen. Wuppertal: 
Arco 2006, S. 89-143. Hier: S: 91. 
102 Vgl. Søren R. Fauth: Schopenhauer. In: Dirk Göttsche u. a. (Hrsg.): Raabe-Handbuch: Leben – Werk – Wirkung. 
Stuttgart: J.B. Metzler 2016, S. 306-310. Hier: S. 306.  
103 Arthur Schopenhauer: Die Welt als Wille und Vorstellung: Erster Teil. Sämmtliche Werke in fünf Bänden. 
Großherzog Wilhelm Ernst Ausgabe Band 1. Leipzig: Insel 1920. S. 153. 
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Die Tiefenschicht der Welt ist dem Menschen zugänglich, da er eben nicht bloß der Welt als 

Vorstellung verbunden ist, sondern auch der Welt als Wille. Søren Fauth hält diesbezüglich fest, 

„daß Schopenhauer Kant vorwirft, übersehen zu haben, daß wir auch selbst Ding an sich sind, 

und unser Selbstbewußtsein Anhaltspunkte für eine Annäherung an jenes Ansich-Sein der 

Dinge liefern könnte.“104 

Bezogen auf Raabes Roman kann konstatiert werden, dass der Autor diese 

erkenntnistheoretischen Annahmen übernimmt und die Struktur seines Textes nach ihnen 

ausrichtet. Die Handlung, welche sich innerhalb der erzählten 24 Stunden abspielt, die Schlacht 

um das Odfeld, das Schicksal von Noah Buchius, all dies zeigt die Vorstellungsebene der Welt, 

die zeitlich linear abläuft. Gleichzeitig wird aber durch die diversen Analogieverfahren und 

Verweise auf Geschehnisse aus anderen Epochen der Menschheitsgeschichte die basale Schicht 

des Daseins offengelegt. Hier erscheint die Welt als nunc stans, als ewig und zyklisch und somit 

unveränderbar.105 Dies ist nach Schopenhauer die Welt als Wille, die der Mensch nur deshalb 

nicht unmittelbar erkennt, weil er durch seinen Körper eingeschränkt ist. Das chaotisch 

anmutende Raabesche Erzählverfahren beruht so „auf der Intention des Erzählers, die 

transzendentalen Bewußtseinsformen Zeit, Raum und Kausalität außer Kraft zu setzen.“106 

Wie sieht nun aber die Welt im ewigen nunc stans konkret aus? Schopenhauer stellt fest, dass 

der Wille sich nicht nur im Menschen, sondern in allen Lebewesen schlechthin manifestiert und 

diese antreibt. Der Wille ist düsterer Trieb, welcher sich jeglicher Kontrolle entzieht und bloß 

seine eigene Durchsetzung fordert: 

 
Jede Stufe der Objektivation des Willens macht der andern die Materie, den Raum, die Zeit 
streitig. […] Die deutlichste Sichtbarkeit erreicht dieser allgemeine Kampf in der Thierwelt, 
welche die Pflanzenwelt zu ihrer Nahrung hat, und in welcher selbst wieder jedes Thier die 
Beute und Nahrung eines andern wird, d.h. die Materie, in welcher seine Idee sich darstellte, zur 
Darstellung einer andern abtreten muß, indem jedes Thier sein Daseyn nur durch die beständige 
Aufhebung eines fremden erhalten kann; so daß der Wille zum Leben durchgängig an sich selber 
zehrt und in verschiedenen Gestalten seine eigene Nahrung ist, bis zuletzt das 
Menschengeschlecht, weil es alle andern überwältigt, die Natur für ein Fabrikat zu seinem 
Gebrauch ansieht, das selbe Geschlecht jedoch auch […] in sich selbst jenen Kampf, jene 
Selbstentzweiung des Willens zur furchtbarsten Deutlichkeit offenbart, und homo homini lupus 
wird.107 
 

So steht die Welt in einem ewigen Kriegszustand, welcher sich permanent aktualisiert durch 

 
104 Søren R. Fauth: Der metaphysische Realist. Zur Schopenhauer Rezeption in Wilhelm Raabes Spätwerk. 
Göttingen: Wallstein 2007. S. 162. 
105 Vgl. Schopenhauer: Die Welt als Wille und Vorstellung: Erster Teil. S. 244f. 
106 Fauth: Metaphysischer Realismus und Willensverneinung in Wilhelm Raabes Erzählungen Zum Wilden Mann, 
Unruhige Gäste, Die Akten des Vogelsangs und Wunnigel. S. 92. 
107 Schopenhauer: Die Welt als Wille und Vorstellung: Erster Teil. S. 211f. 
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den in allen Lebewesen waltenden Willen zum Leben. Im Odfeld wirkt diese Triebkraft sowohl 

in den Raben in ihrer Schlacht über dem Odfeld als auch in den Soldaten im Siebenjährigen 

Krieg. Schopenhauer konstatiert eine metaphysische Identität alles Belebtem – alle Lebewesen 

sind ihm schlicht Objektivationen des einen Willen zum Leben und Raabe will eben diesen 

überzeitlichen, perpetuierenden Kriegszustand in seinem Roman anschaulich machen. Deshalb 

wird Noah Buchius vom Erzähler zu einem Römer erklärt (BA 17: 103) und deshalb können 

die Vögel in der Schlacht mal als Raben und mal als Krähen bezeichnet werden (BA 17: 32); 

die spezifischen Ereignisse, die im Roman geschildert werden, stellen stets nur eine momentane 

Realisierung des durch den Willen zum Leben getriebenen permanenten Kampfs ums Dasein 

dar. Insofern ist es nicht überraschend, dass Raabe selbst am zweiten Oktober 1888 in einem 

Brief an den Schriftsteller und Journalisten Otto Elster schreibt: „Fast noch mehr aber hat es 

mir zur Genugthuung gereicht, daß Sie herausgefühlt haben, daß der eigentliche ‚Held‘ des 

Buches das Odfeld selber und nicht der Mag. Buchius, der Junker von Münchhausen oder der 

Herzog von Braunschweig usw. ist.“108 Das Odfeld ist, wie Heinrich Detering es formuliert, der 

„Ort der Weltgeschichte schlechthin“109, es ist nicht nur Austragungsort einer spezifischen 

historischen Schlacht, sondern steht vielmehr symbolisch für die Welt im Ganzen. 

Gleichzeitig zeigt ein Blick auf die Figuren im Roman, dass es Raabe nicht daran gelegen ist, 

das pessimistische Weltbild Schopenhauers schlichtweg zu reproduzieren. Seine Figuren 

unterscheiden sich deutlich in ihren Reaktionen auf die Bedrohungen des Krieges und in ihrem 

Schicksal zeigt sich eine klare Präferenz des Autors für eine gewisse Haltung, die wir in der 

Figur des Magisters Buchius personifiziert finden. Dabei spielt auch dessen Sammeltätigkeit 

eine durchaus bedeutsame Rolle. 

 

3.1.2. Das Ethos des Sammlers 

Es wurde bereits auf den Befund verwiesen, dass Das Odfeld raumsemantisch eine Polarität 

von Innen und Außen mobilisiert, wobei Innenräume als sicher und schutzbringend dargestellt 

werden und die Außenräume (insbesondere das Odfeld selbst) als bedrohlich und unheilvoll 

erscheinen. Die äußere Bedrohung ist dem beschriebenen Weltbild implizit, in welchem der 

Wille zum Leben die Natur durchwaltet und zu Krieg und Gewalt gegeneinander antreibt. Dass 

 
108 Wilhelm Raabe: Sämtliche Werke (Braunschweiger Ausgabe) Ergänzungs-Band 2: Briefe. Göttingen: 
Vandenhoeck und Ruprecht 1975. S. 260. 
109 Heinrich Detering: Theodizee und Erzählverfahren. Narrative Experimente mit religiösen Modellen im Werk 
Wilhelm Raabes. Göttingen: Vandenhoeck und Ruprecht 1990. S. 178. 
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Rückzug und Isolation eine Form des Umgangs mit diesem Zustand darstellen, ist naheliegend, 

bemerkenswerterweise sind die schutzbringenden Innenräume im Roman aber nun gerade 

diejenigen Orte, die in engem Bezug stehen zu Buchius’ Sammelleidenschaft. Hier wäre einmal 

die Klosterzelle des Magisters zu nennen, welche seine eklektische, leicht skurril wirkende 

Sammlung beherbergt. Diese Sammlung bildet den ganzen Stolz von Buchius’ Existenz und 

obgleich sich der Erzähler zuweilen in ironischem Tonfall über die Passion des Magisters lustig 

macht, gesteht er ein, dass „manch ein anderer gelehrter Mann und Kollege von heute […] gern 

für ein paar Griffe zwischen seine Eigentümer nicht nur seine eigene sämtliche Leibwäsche 

hingeben“ (BA 17: 41) würde. Für seine kuriose Sammlung ist Buchius, der im Kloster eher 

Außenseiter ist, bekannt und fallweise war eben diese Sammlung Anlass für Häme und Scherze 

auf Kosten des alten Magisters gewesen. Doch für Buchius ist seine Zelle der Rückzugsraum, 

in den er sich flüchten kann, wenn ihm die aufsässigen Schüler und die Pflichten und Sorgen 

des Alltags zu viel werden. Dort widmet er sich seinen Studien und kann in Ruhe seine Schätze 

katalogisieren und ordnen. 

Raabe wählt eine bemerkenswerte literarische Darbietungsform für Buchius’ Sammlung. Es ist 

ein grundsätzliches Problem, Sammlungen literarisch zu reproduzieren, ohne sich dabei in einer 

simplen Auflistung der gesammelten Objekte zu ergehen. Raabe stellt die Sammlung des 

Magisters vor, indem er eine Situation konzipiert, in der wir gewissermaßen durch Buchius’ 

eigene Augen auf die Sammlung blicken: 

 
Es kleben und hängen an allem Zettul. Von des gelehrten und kuriösen Mannes Hand 
geschrieben. Wir schreiben nur einige derselben nach, wie unser Auge an der Wand zwischen 
dem Fenster und dem Ofen bei der trüben Beleuchtung durch die schlechte Öllampe hinschweift, 
und wir bedauern, daß wir nicht alle nachschreiben können. Auf Borten, jene Wand entlang, sind 
die Merkwürdigkeiten geordnet und haben Generationen von Schulbuben, sowie dem gesamten 
Lehrerkonvent, sowie auch dem gestrengen Herrn Klosteramtmann reichlichsten Grund zur 
Verwunderung, zum Kopfschütteln und zum Gespött gegeben, und zwar nicht der Erklärungen 
wegen, sondern wegen des närrischen Menschen, der sich mit dergleichen risibeln Allotriis 
abgab. „Nro. 5. Ein römischer Rittersporn, so wahrscheinlich in den kayserlichen Armaden Divi 
Augusti oder Tiberii verloren. Im Sumpf am Molter-Bach gefunden. Arg verrostet.“ „Nro. 7. 
Eines cheruskischen Edelings Arm- und Schmuckring. In einem Topfe gefunden ohnweit 
Warbsen.“ „Nro. 7a. Derselbige Topf, der bessern Erhaltung wegen mit Draht umbunden.“ „Nro. 
7b. Etliche Aschen und Kohlen aus dem nämlichen Topfe. Zum Andenken an unsere Vorfahren 
in einem Papier conserviret in der Tobacksdose des hochseligen Herrn Abtes Doctoris Johann 
Peter Häseler, weiland hiesiger Hohen Schule weitberühmten Vorstehers. Ein feiner 
weltbekannter Historicus!“ „Nro. 16. Ein Fausthammer auf der Mäusebreite, Stadtoldendorfer 
Feldmark, aufgegraben. Wie mir däucht, eines teutschen Offiziers Kaisers Caroli Magni 
Gewaffen. Doch lasse ich dieses bessern Gelehrten anheimgestellt sein.“ „Nro. 20. Ein 
versteinerter Knochen hominis diluvii testis. Eine große Rarität! Hat mir aber im Kloster 
mannigfachen Verdruß zugezogen, derer hierüber anders laufenden Meinungen wegen. In den 
Steinbrüchen im Sundern gefunden.“ „Nro. 23. Ein barbarisch Hörn vom Urochsen, Bos 
primigenius, auch Wisent genannt. Ehedem von den Barden beim Gottesdienst und in der 
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Bataille zum Tuten gebracht. Dieses hiervorhandene Exemplar soll sich im Kuhhirtenhause zu 
Lenne hinter dem Till vorgefunden haben. NB. mir von denen Herren Primanern zu meinem 
Geburtstage zugetragen und dediciret.“ „Nro. 30. Ein bemalter hölzerner Arm von einem 
Weibsbild, einer Statua der Jungfrau Maria. Hat zu päbstlicher Zeit hier bei uns in unserer Kirche 
viele Wunder getan und großen Zudrang des Volkes von weither zu Wege gebracht. Auch eine 
große Curiosität und wohl zu bewahren, doch mit Vorsicht vorzuweisen des lieben Aberglaubens 
wegen, der heute noch wie damals an jedwedes alte Weibermärlein glauben muß.“ (BA 17: 42f.) 
 

Diese Passage ist in mehrfacher Hinsicht aufschlussreich. Erst einmal zeigt sie auf, dass das 

Sammelinteresse Buchius’ zwar auf sehr disparate Objekte fällt, diesen Objekten aber ein 

Umstand gemeinsam ist: ihr Bezug auf die Lokalgeschichte des Klosters und der näheren 

Umgebung. Teilweise sind es Dinge, die in direkter Beziehung zu Buchius’ Vorgängern an der 

Klosterschule stehen, teilweise verweisen sie auf weiter zurückliegende menschheits- oder 

naturgeschichtliche Ereignisse, die sich im Umfeld des Klosters zugetragen haben. Das 

Sammelinteresse des Magisters ist eindeutig ein historisches und durch das hohe Alter einiger 

seiner Schätze wird hier erneut ein sehr breites geschichtliches Panorama eröffnet. Wenn dabei 

Objekte wie der Faustkeil, der Rittersporn, das „barbarisch Hörn vom Urochsen“ oder die 

Knochen vom „hominis diluvii testis“ wiederum auf Katastrophen, Kriege und Schlachten der 

Weltgeschichte verweisen, bereitet dies außerdem vor, dass Buchius durch seine Sammlung 

selbst eine Sensibilität ausgebildet hat für den basalen Daseinszustand der Welt als Krieg aller 

gegen alle. Gleichzeitig kann man, ausgehend von dieser Darstellung, in dem Magister 

durchaus einen Vertreter des von Nietzsche charakterisierten antiquarischen Historikers 

erkennen, der in seiner „blinden Sammelwuth“110 eine so seltsam anmutende Ansammlung von 

Objekten zweifelhaften Wertes angelegt hat und wohl tatsächlich „mit Lust selbst den Staub 

bibliographischer Quisquilien frisst.“111 Julia Bertschik kommt unter anderem deshalb zu dem 

Befund, dass Buchius für Raabe beispielhaft stehe für die „altertümlich-verschrobenen, 

dilettantischen Privatgelehrten des 18. Jahrhunderts“112. Dies ist in gewisser Hinsicht richtig, 

fragwürdig erscheint jedoch Bertschiks Schlussfolgerung, dass Raabe in der Figur des 

Magisters eine Kritik dieses Typus versucht habe. Ein Blick auf Buchius’ Verhalten und seine 

Rolle beim Angriff französischer Truppen auf das Kloster macht deutlich, dass gerade das 

Gegenteil der Fall ist und dass für den Autor die Sammelpraxis primär durch ihre weitergehende 

Bedeutung für den persönlichen Lebensentwurf des Magisters von Interesse ist. Zwar ist die 

oben zitierte Darstellung der Sammlung mit Sicherheit zu einem gewissen Grade ironisch 

 
110 Nietzsche: Unzeitgemäße Betrachtungen II. S. 268. 
111 Ebd. 
112 Julia Bertschik: Gesammeltes Wissen. Wissenschafts-Dilettanten und ihre Sammlungen bei Stifter, Raabe und 
Vischer. In: Jahrbuch der Raabe-Gesellschaft, 2006, Vol. 47, S. 78-96. Hier: S. 88. 
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gebrochen, letztlich wird sich aber zeigen, dass Buchius durch den Umgang mit seinen 

Objekten – so kurios und lachhaft sie auf den ersten Blick auch erscheinen mögen – ein 

profundes Wissen erworben hat, welches ihm in den Wirren des Krieges das Überleben 

ermöglicht.  

Nachdem Soldaten in das Kloster eindringen, entscheidet sich der Magister zur Flucht. In den 

folgenden Stunden entwickelt er sich unverhofft zum Anführer einer kleinen Gruppe 

Kriegsflüchtiger, die er über das Odfeld und in die sichere Abgeschiedenheit der versteckten 

Höhle in einem benachbarten Waldstück leitet. Diese Höhle ist Buchius schon lange bekannt 

und sie stellt nach seiner Zelle den zweiten bedeutenden schutzbringenden Innenraum im 

Roman dar. Während der vergangenen 30 Jahre als Lehrer, in denen er häufig in Konflikt 

geraten ist mit Schülern, anderen Lehrkräften und den Bediensteten im Kloster, flüchtete 

Buchius wiederholt dorthin, um in Ruhe und Einsamkeit nachdenken zu können und sich vor 

den Unbillen des Alltags zu verstecken. Zudem diente die Höhle ihm aber als Betätigungsfeld 

für sein archäologisches Sammelinteresse, dort nämlich fand Buchius Knochen, Mineralien und 

Petrefakte für seine Sammlung. Der Erzähler stellt auf die eigene rhetorische Frage nach 

möglichen interessanten Funden in der Höhle fest: „[D]es Nachgrabens lohnt es sich nicht. Die 

Schätze, die aus der Schluft zu holen waren, die hatte der Magister schon nach Amelungsborn 

in der Tasche heimgetragen“ (BA 17: 149) und auch Buchius selbst erinnert sich daran, wie er 

„bronzene Lanzenspitzen, Steinhammer, Knochen von unbekannten Tieren, ja auch 

Menschenknochen“ (BA 17: 129) für seine Sammlung dort geborgen hatte.113 Genau wie seine 

Zelle dient die Höhle dem Magister als Rückzugsort – erst vor den alltäglichen Schmähungen 

und Streitereien des Klosters, später dann vor den akuten Bedrohungen des Krieges – und steht 

damit symbolisch für die weitergehenden eskapistischen Tendenzen Buchius’ und seine innere 

Emigration. Günter Cremer konstatiert: „Die Flucht in die Höhle kann als eine Steigerung der 

Weltflucht unter der Grundbedingung des passiven Erduldenmüssens verstanden werden.“114 

Durch seine Lebenserfahrungen, aber auch konkret durch das Studium seiner Sammelobjekte 

hat Buchius zu einer Haltung gefunden, die ihn Abstand nehmen lässt von den Sorgen und 

Konflikten des Alltags. Diese Haltung bewährt sich über den Handlungsverlauf, zumal Buchius 

zwar eskapistische Tendenzen besitzt, darüber aber gerade nicht Misanthrop oder Egoist 

geworden ist und im Angesicht der Katastrophe Verantwortung übernimmt. Die durch das 

 
113 Man beachte hier erneut, dass sämtliche Objekte mit Kriegszuständen oder Tod und Leid im weiteren Sinne in 
Zusammenhang stehen! 
114 Cremer: Das Odfeld als Wille und Vorstellung. S. 55. 
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Sammeln erworbene intime Kenntnis der lokalen Umgebung stellt sich während der 

Geschehnisse in Das Odfeld als lebensrettend für ihn und seine Gefährten heraus. Doch auch 

abseits dieses pragmatischen Lokalwissens erweist sich der im zurückgezogenen Sammeln 

kultivierte Ethos des Magisters über den Handlungsverlauf als sinnstiftend und belastbar, was 

vor allem deutlich wird, wenn man Buchius’ Verhaltensmuster und Wertvorstellungen mit den 

Eigenschaften der anderen Figuren vergleicht.  

Bereits zu Beginn der Erzählung, in Noah Buchius’ Reaktion auf die Rabenschlacht, wird einer 

der bedeutendsten Wesenszüge des Magisters augenfällig: sein Mitleid. Da heißt es: „Nach 

einer geraumen Weile erst bückte sich der Magister und erwischte den gefallenen schwarzen 

Kämpfer, nach welchem der Amtmann vorhin mit seinem spanischen Rohr schlagen wollte, am 

Fittich und hob ihn behutsam auf. Der Amtmann aber schüttelte sich.“ (BA 17: 32) Buchius 

beweist Mitgefühl mit dem Raben und beschließt, ihn zur weiteren Pflege ins Kloster zu 

bringen, wogegen sich in der aggressiven Reaktion des Klosteramtsmanns der ungebändigte 

Wille zum Leben äußert. In einer Welt, die geprägt ist von Krieg und Leid, sind Mitgefühl und 

Empathie seltene Charakterzüge und so sind es eben diese Eigenschaften, welche Buchius von 

allen anderen Figuren im Roman unterscheidet. Als die kleine Gruppe in der Höhle Zuflucht 

findet, ist er die einzige Figur, die Hemmungen zeigt, den Proviant der toten Soldaten zu 

verzehren und als Einziger überwiegt bei ihm während des Gangs über das Odfeld die Trauer 

um die Toten über die pure Angst ums eigene Überleben. Zu diesem Ethos ist Buchius 

maßgeblich durch seine Sammlung gelangt. Seine Bücher, Knochen, Fossilien und diversen 

archäologischen Fundstücke haben ihm den Blick eröffnet auf die Welt im nunc stans und auf 

den sich über alle Epochen stetig aktualisierenden Krieg aller gegen alle. Darauf reagiert 

Buchius mit einem Rückzug ins Innere und in die Beschäftigung mit den Objekten, die ihn über 

den basalen Daseinszustand und die Weltgeschichte belehren; er weiß um die Schrecken des 

Krieges und reagiert deshalb zwar mit einer gewissen Emotionalität auf die spezifischen 

Ereignisse, zeigt sich aber insgesamt ruhig und besonnen und beweist sich als fähiger Anführer. 

Entgegen der üblichen negativen Konnotation von Eskapismus erweist sich diese Haltung bei 

Raabe also letztlich als richtig und lebensrettend.  

Stellt Noah Buchius die Personifizierung von Passivität und Friedfertigkeit dar, so kann sein 

ehemaliger Schüler Thedel von Münchhausen als eindeutiges Gegenbild dazu angesehen 

werden. Er verkörpert all jene Werte und Charaktereigenschaften, die sein Lehrer ablehnt und 

vor denen er zurückschreckt: Während Buchius dem Kriegsgeschehen fernbleiben will, nach 

Rückzugsorten sucht und tief empfundene Trauer über das Elend der Schlacht auf dem Odfeld 
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äußert, begrüßt sein junger Gefährte den Krieg voller Enthusiasmus und schließt sich bei der 

ersten Möglichkeit tollkühn den Truppen des Herzogs von Braunschweig an. Neben der 

„altertümlich-verschrobenen“115 Figur des Magisters erscheint Thedel wie die Verkörperung 

jugendlichen Aktivismus und Patriotismus. Mit großen Worten verabschiedet er sich von den 

anderen Kriegsflüchtigen, um mit dem Herzog in die Schlacht zu reiten: 

 
„So bin ich hundertmal im Traum über Sein Odfeld geritten, Magister Buchius! Es lebe die 
Große Schule von Amelungsbom, und komme Sie gut nach Hause und grüße Sie den Herrn 
Oncle, Mamsell Selinde. Vivat Ferdinand! Den letzten Blutstropfen für Bevern und den Herzog 
Ferdinand! Hussasa, vorwärts Herr Vetter von Bodenwerder!“ (BA 17: 186) 
 

Buchius’ Schüler ist die einzige Figur aus der Gruppe, die sich gegen die vom Magister 

vorgegebene Maxime der Zurückhaltung entscheidet und er ist nach den etablierten 

Wertsetzungen des Autors ganz folgerichtig dann auch das einzige Mitglied der Gruppe, das im 

Lauf des Tages den Tod findet. Bei ihrem Rückweg über das Odfeld ins Kloster bemerken 

Buchius und seine Gefährten Thedels toten Körper. Die Beschreibung seiner Leiche, die „mit 

einem letzten im Tode erstarrten lustigen Lachen auf dem Knabengesicht unter dem schweren 

engländischen Reiterpferd“ (BA 17: 204) aufgefunden wird, macht überdeutlich, welche 

Skepsis Raabe jugendlichem Wagemut entgegenbringt. Mit diesem Schicksal schafft er ein 

abschreckendes Beispiel für blinden Aktivismus und warnt vor einer affirmativen Haltung zum 

Krieg aller gegen alle. Verstärkt wird dieser Impetus noch durch den Umstand, dass auch die 

Aktivitäten der deutschen Soldaten nicht von Erfolg gekrönt sind: Am Ende der Schlacht mit 

zahllosen Toten steht bloß eine minimale Verschiebung der Frontlinie.  

In Die Welt als Wille und Vorstellung unterscheidet Schopenhauer bei der Beurteilung von 

Handlungen zwei Arten der Bedeutsamkeit:  

 
Man sollte zuvörderst bedenken, daß die innere Bedeutsamkeit einer Handlung von der äußern 
ganz verschieden ist und beide oft getrennt von einander einhergehn. Die äußere Bedeutsamkeit 
ist die Wichtigkeit einer Handlung in Beziehung auf die Folgen derselben für und in der 
wirklichen Welt […]. Die innere Bedeutsamkeit ist die Tiefe der Einsicht in die Idee der 
Menschheit, welche sie eröffnet, indem sie die seltener hervortretenden Seiten jener Idee an das 
Licht zieht, dadurch, daß sie deutlich und entschieden sich aussprechende Individualitäten, 
mittelst zweckmäßig gestellter Umstände, ihre Eigenthümlichkeiten entfalten läßt.116 
 

Im Odfeld werden jene Handlungen, die auf äußere Bedeutsamkeit zielen, eindeutig bestraft; 

beendet werden kann der Krieg ums Dasein offensichtlich nicht, das Wesen der Welt lässt sich 

nicht ändern. Insofern muss das bloße Überleben von Buchius und seinen Gefährten schon als 

 
115 Bertschik: Gesammeltes Wissen. S. 88. 
116 Schopenhauer: Die Welt als Wille und Vorstellung: Erster Teil. S. 312. 
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Erfolg verstanden werden. In diesem Kontext lese ich auch das Sammeln mit Schopenhauer als 

eine Tätigkeit, welche auf innere Bedeutsamkeit abzielt. Buchius legt seine Sammlung nicht 

aus Ruhmsucht oder Prestigedenken an, sondern weil er ein genuines Interesse an der 

Geschichte des Klosters und der lokalen Umgebung hat. Dabei verhilft sie ihm zu einer tieferen 

Einsicht in das Wesen der Welt und der Menschheit und er richtet sein Handeln 

dementsprechend aus. Sein Eskapismus ist deshalb auch nicht negativ gekennzeichnet, 

entspringt er doch nicht einer Abneigung oder Verachtung seiner Mitmenschen, sondern 

schlicht einer Vorliebe für die mittels seiner Sammlung gepflegten Studien und seiner Neigung 

zum Alleinsein. 

Diese Interpretation der Figur des Magisters und seiner vorbildhaften Bedeutsamkeit für den 

Autor wird gestützt durch den Umstand, dass Buchius vom Erzähler über den gesamten Roman 

hinweg mehrfach mit einer spezifischen Persönlichkeit in Beziehung gesetzt wird. Im 

vorherigen Kapitel wurde schon aufgezeigt, dass dies eines der wesentlichen Verfahren Raabes 

ist, konkrete Eigenheiten der Erzählung in einen überzeitlichen Rahmen zu setzen, um damit 

den Schopenhauerschen Weltaufbau nachzuvollziehen und die metaphysische Identität alles 

Leben abzubilden. Im Fall von Buchius ist es besonders die Gestalt des biblischen Noah, mit 

welcher er identifiziert wird.117 Über den gemeinsamen Vornamen hinaus118 teilen der Magister 

und sein alttestamentarischer Vorläufer bestimmte Eigenschaften. So erscheint Buchius als 

letzter wahrhaft Gläubiger in einer Gemeinschaft von Opportunisten und Apostaten, nur er lebt 

noch christliche Werte wie Mitleid und Nächstenliebe und nur er sucht, seine Trauer durch 

Glauben und Gebet zu lindern. Zudem rücken nicht nur die Knochen des hominis diluvii testis 

in Buchius’ Sammlung die Schlacht um das Odfeld in die Nähe der biblischen Sintflut, auch 

der Erzähler stellt explizit diesen Nexus her. Insbesondere der Aufenthalt in der Höhle wird 

mehrfach mit der Flucht vor der Sintflut in Verbindung gesetzt (BA 17: 129, 147, 151, 161) und 

bei ihrer Rückkehr ins Kloster bezeichnet der Klosteramtmann die Ereignisse der letzten 

Stunden als „Sündflut“ (BA 17: 210). Auch der biblische Noah stellt ja im weiteren Sinne einen 

 
117 Vgl. Detering: Apokalyptische Bedeutungsstrukturen in Raabes „Das Odfeld“. S. 91f. 
118 Im Übrigen ist auch Buchius’ Nachname semantisch aufgeladen: Das lateinische Suffix -io bzw. -ius bedeutet 
„zugehörig“, Buchius ist also dem Buch, im weiteren Sinne der Sphäre der Literatur und Wissenschaft zugehörig. 
Die Etymologie von „Buch“ und „Buchstabe“ führt außerdem zur ursprünglichen Praxis des Einritzens von Runen 
in Buchenholz (vgl. Friedrich Kluge. Etymologisches Wörterbuch der deutschen Sprache. Berlin, Boston: de 
Gruyter 2019. S. 77f.). Noch bis ins Mittelalter wurden Runen im germanischen Kulturkreis in kultischen und 
magischen Zusammenhängen zur Wahrsagerei verwendet (vgl. Christa Tuczay: Kulturgeschichte der 
mittelalterlichen Wahrsagerei. Berlin, Boston: de Gruyter 2012. S. 194ff.). Angesichts von Raabes hohen 
Bildungsgrad, der im breiten intertextuellen Verweissystem des Odfelds Ausdruck findet, erscheints es 
naheliegend, dass dem Autor die etymologischen und historischen Hintergründe bekannt waren und der Name 
„Buchius“ damit auch auf das seherische Vermögen des Magisters verweist. 
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Sammler (von Vertretern sämtlicher Tiergattungen) dar119 und so ist es nur folgerichtig, dass die 

beiden schutzbringenden Archen120 in Das Odfeld, die Höhle und Buchius’ Klosterzelle, mit der 

Sammelleidenschaft des Magisters in Zusammenhang stehen. Wenn Buchius am Ende der 

Erzählung den Raben aus seiner Kammer auf das Odfeld hinausfliegen lässt, genau wie es Noah 

in Genesis 8 tut, um von der Arche aus nach Land zu suchen, wird Buchius’ Stellung als 

moderner Noah evident.  

Julia Bertschik urteilt aufgrund der Verwüstung, die der Vogel in der Zwischenzeit in Buchius’ 

Zelle anrichtet, dass sich der Autor damit „gegen den idealisierten Erinnerungsraum des 

Museums“121 wendet und Buchius’ Sammelpraxis letztlich kritisch beurteilt. Diese Deutung 

halte ich jedoch für zu einfach. Hans Oppermann hat bereit 1967 bemerkt: „Wäre [Buchius] am 

Morgen zu Hause geblieben, nichts wäre ihm geschehen.“122 Denn die französischen Soldaten 

dringen nie in Buchius’ Kammer ein: Als er ins Kloster zurückkehrt, findet er die Tür 

verschlossen vor. Hätte er bei Beginn des Schlachtgetümmels schlicht dort Zuflucht gesucht, 

wäre ihm wohl einiges Leid erspart geblieben – Raabes Wertschätzung eskapistischer Praktiken 

scheint in diesem tragisch-ironischen Ende nochmals auf, von einer gänzlichen Absage an die 

Sammeltätigkeit kann dagegen keine Rede sein. Schließlich greift es auch zu kurz, die 

Sammlung des Magisters schlicht als idealisierten Erinnerungsraum zu begreifen. Wie oben 

ausgeführt, zeichnet sich ja Buchius’ Sammlung vielmehr dadurch aus, dass sie die 

Vergangenheit gerade nicht idealisiert, sondern in ihrer Zusammenstellung explizit auf Kriege 

und Katastrophen im Umfeld des Klosters zurückgeht und damit die Weltgeschichte als eine 

Historie von Leid und Tod veranschaulicht.123 

Damit entspricht sie auch nicht dem von Nietzsche beschriebenen interessenslosen 

Erinnerungsraum, in dem undifferenziert jegliche Zeugnisse der Geschichte akkumuliert 

werden. Raabe will in Buchius’ Sammlung nicht primär einen Kommentar auf eine spezifische 

Form der Wissenskultur des 19. Jahrhunderts formulieren, stattdessen geht es ihm darum, 

aufzuzeigen, wie das Sammeln als eine Form der Daseinsbewältigung praktiziert werden kann. 

 
119 Vgl. Susan Stewart: On Longing. Narratives of the Miniature, the Gigantic, the Souvenir, the Collection. 
Durham, NC u. a.: Duke University Press 1996. S. 152. 
120 Vgl. Kristiansen: Wilhelm Raabe und Arthur Schopenhauer. S. 18. 
121 Bertschik: Gesammeltes Wissen. S. 90. 
122 Oppermann: Der passive Held. S. 34.  
123 Wollte man in Buchius’ Handlungen bezogen auf das Schicksal seiner Sammlung einen Fehler suchen, so läge 
dieser wohl tatsächlich eher darin, dass der Magister überhaupt den Versuch unternimmt, mit dem Vogel ein 
Lebewesen in seine Sammlung einzugliedern, durch welches sich – wie ja in der Rabenschlacht bereits zu Beginn 
des Romans eindrucksvoll ausgeführt – doch unweigerlich der aggressive Wille zum Leben äußern muss. Dieser 
Wille zum Leben führt in der Raserei des Vogels zur partiellen Zerstörung von Buchius’ Schätzen. 
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Das eskapistische Moment dieser Praxis ist dabei positiv konnotiert, kann dadurch doch 

zumindest ein wenig Abstand gewonnen werden vom Krieg aller gegen alle und eine innere 

Haltung entwickelt werden zu dieser Welt voll Leid und Tod. Buchius ist sich durch das 

Studium seiner Sammlung der dunklen Tiefenschicht der Welt bewusst, weiß um die nicht 

aufzuhaltende Dynamik von Krieg und Leiden und verfällt daher nicht in Aktivismus oder 

Kriegsbegeisterung. Gleichzeitig steht er trotz dieser Einsicht jeglichem Zynismus oder 

Egoismus fern. Buchius duldet, weil er um die unveränderlichen Eigenschaften des Daseins 

weiß – und hierin liegt seine Tragik –, er ist aber weiterhin in der Lage, Mitleid für seine 

Mitmenschen aufzubringen sowie Verantwortung anzunehmen und wirkt dadurch vorbildhaft. 

Eine Anlehnung an Schopenhauers Mitleidsethik und ethischen Asketismus ist hier evident und 

obgleich Raabe die pessimistische Weltsicht des Philosophen teilt, appelliert er aber an seine 

Leser, deshalb weder in blinde Kriegsbegeisterung zu verfallen noch sich in Nihilismus zu 

flüchten. Der Rückzug ins Studium, in die Domäne des Privaten, erscheint in Das Odfeld als 

bevorzugte Umgangsform mit dem Krieg ums Dasein und das Sammeln muss in diesem 

Kontext als ausgezeichnete Form der Daseinsbewältigung und damit gerade nicht als Zeichen 

der Schwäche oder Ausdruck einer defizitären Persönlichkeitsstruktur gelten. 

 

 

3.2. Henry James: The Portrait of a Lady 

3.2.1. Amerikanische Sammler, europäische Kultur 

Anders als in Das Odfeld, findet sich in Henry James’ 1881 publiziertem Roman The Portrait 

of a Lady nicht bloß eine Sammlerfigur: Ralph Touchett, Cousin der Protagonistin Isabel 

Archer, besitzt eine Gemäldegalerie und eine Sammlung wertvoller Bücher; Serena Merle, 

Gilbert Osmonds ehemalige Geliebte und Isabels zentrale Gegenspielerin, sammelt auf ihren 

Reisen kostbare Kunstgegenstände, um ihr Prestige aufzuwerten und sich als Amerikanerin in 

der europäischen Oberschicht zu behaupten; ähnlich verhält sich Edward Rosier, der über 

Ländergrenzen hinweg für seine Sammlung von Porzellan und Bibelots bekannt ist und sich 

bemüht, mithilfe dieser Sammlung die Hand von Isabels Stieftochter Pansy Osmond zu 

erkaufen.  

The Portrait of a Lady erzählt von einem Europa, dessen höchste Gesellschaftsschicht 

durchsetzt ist von Sammlern von Kunst und kulturellen Artefakten. Unter den Sammlerfiguren 

dieses Romans sticht Gilbert Osmond dennoch heraus. Nach der titelgebenden Protagonistin 
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widmet James keiner anderen Figur vergleichbare Aufmerksamkeit124 und weder bei Ralph 

Touchett noch bei Madame Merle oder Edward Rosier ergründet der Autor die psychologischen 

Hintergründe und Motivationen des Sammelbedürfnisses eingehender. Während das Sammeln 

bei diesen schlicht als ein Charaktermerkmal neben vielen steht, bildet es für Osmonds Wesen 

den bestimmenden Zug. Im Sammeln von Gemälden, Münzen, Statuen und sonstigen 

Kunstgegenständen, durch die er den Glanz europäischer Hochkultur auf seine Persönlichkeit 

übertragen will, offenbart sich ein durch frühere Enttäuschungen ausgelöster egomanischer 

Geltungsdrang, welcher sich mit stark ausgeprägten eskapistischen Tendenzen verbindet. James 

baut diese Spannung gezielt auf und legt damit die Abgründe eines kompensatorischen 

Sammelns offen. 

In vielerlei Hinsicht entspricht Gilbert Osmond dem Stereotyp des „evil husband“125, der in der 

realistischen Literatur der zweiten Hälfte des 19. Jahrhunderts so häufig anzutreffen ist. Er 

heiratet Isabel ausschließlich aufgrund ihres Vermögens und zwecks gesellschaftlichen 

Aufstiegs; nach der Hochzeit unterdrückt er sie, zwingt ihr seinen Willen auf und verhindert die 

Selbstentfaltung seiner Gattin. Eine zeitgenössische Besprechung zu The Portrait of a Lady 

beschreibt ihn als „frigid self-worshipper, a creature whose blood is ichor, whose creed is an 

adoration of les usages, whose honor is a brittle veneer of decorum beneath which beats a heart 

as formally regular as the strokes of a well-regulated clock.“126 So zutreffend diese Bewertung 

sein mag, so abgründig und verkommen Gilbert Osmond im Laufe der Romanhandlung auch 

erscheint – wie der Protagonistin des Texts selbst, muss auch jedem Leser Osmond zu Beginn 

als eher harmlose, leicht komische Figur vorkommen. Isabel Archer erfährt erstmals von ihm 

im Gespräch mit Madame Merle, die später die treibende Kraft hinter der Vermählung der 

beiden bilden wird. Merle charakterisiert ihn als gesellschaftlichen Außenseiter und 

dilettantischen Künstler: 

 
He’s Gilbert Osmond – he lives in Italy; that’s all one can say about him or make of him. He’s 
exceedingly clever, a man made to be distinguished; but, as I tell you, you exhaust the 
description when you say he’s Mr. Osmond who lives tout bêtement in Italy. No career, no name, 
no position, no fortune, no past, no future, no anything. Oh yes, he paints, if you please – paints 

 
124 Durch die starke feministische Prägung der James-Forschung hat sich das Forschungsinteresse lange Zeit auf 
die Figur der Isabel Archer konzentriert. Zeitgenossen Henry James’ lobten jedoch vor allem die Gestaltung Gilbert 
Osmonds und fanden in diesem eine exemplarische Verkörperung eines spezifischen Männertypus des späten 19. 
Jahrhunderts (vgl. Melissa Gregory: From Melodrama to Monologue: Henry James and Domestic Terror. In: The 
Henry James Review, 2004, Vol. 25 (2), S. 146-167. Hier: S. 156). 
125 Alwyn Berland: Culture and Conduct in the Novels of Henry James. Cambridge: Cambridge University Press 
1981. S. 90. 
126 Edgar Fawcett: The Portrait of a Lady. In: Roger Gard (Hrsg.): Henry James: The Critical Heritage. London u. 
New York: Routledge 1997, S. 144-147. Hier: S. 145. 
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in water-colours; like me, only better than I. His painting’s pretty bad; on the whole I’m rather 
glad of that. Fortunately he’s very indolent, so indolent that it amounts to a sort of position. 
(NYE 3: 281) 
 

Tatsächlich spielen Osmonds künstlerische Versuche im Roman eine untergeordnete Rolle. Er 

versteht sich nicht als Künstler und geht dem Malen eher als Zeitvertreib denn aus echter 

Passion nach. Als zentraler Wesenszug stellt sich dagegen heraus, was Madame Merle in der 

Formulierung „a man made to be distinguished“ bereits andeutet: Osmonds ausgesuchter 

Geschmack. Er teilt mit Isabel Archer und Madame Merle das Schicksal eines ausgewanderten 

Amerikaners in Europa, was bei James immer und vor allem auch bedeutet, dass gegenüber 

Europäern ein gewisses Defizit hinsichtlich Tradition, Geschichte und Kultur besteht. In der 

‚old world‘ bleiben sie stets fremd und die vollständige Integration in die altehrwürdige und 

aristokratische Oberschicht bleibt eine Herausforderung. Gilbert Osmond wie Serena Merle 

versuchen diesen Nachteil auszugleichen, indem sie europäische Kulturgüter sammeln und 

einen luxuriösen und elitären Geschmack kultivieren – durch die Strahlkraft nach außen 

kommen dabei dem Haus und der Einrichtung des Wohnraums in diesem Kontext eine eminente 

Bedeutung zu. „Your rooms, at least, are perfect. I am struck with that afresh, whenever I come 

back; I know none better anywhere. You understand this sort of things as no one else does“ 

(NYE 3: 348), bemerkt Madame Merle während eines Besuchs bei Osmond und tatsächlich 

liegt dessen wesentliches Talent in der Ausgestaltung seiner Räumlichkeiten. Obwohl er über 

nur begrenzte finanzielle Mittel verfügt, ist es Osmond gelungen, in seiner Villa außerhalb von 

Florenz ein so komfortables wie dekadentes Refugium errichten, welches von seinem erlesenen 

Geschmack und seiner Persönlichkeit zeugt. In dem Anwesen lebt er zurückgezogen zwischen 

und für seine Schätze und meidet den Kontakt mit der Außenwelt. Für seine Sammlung sucht 

er ausschließlich nach den wertvollsten und prestigeträchtigsten Objekten – eine besondere 

Vorliebe hegt er für alte Meister wie Correggio und Caravaggio – und zelebriert das 

Lebensgefühl und den klassischen Stil Italiens. Diese Kultur und dieses Land, das für ihn 

schlicht „the country which contained the greatest sum of beauty“ (NYE 3: 371) darstellt, bildet 

stets den Kontext, in dem Osmonds Lebensentwurf gelesen werden muss.  

Baudrillard hält in Das System der Dinge fest: „In der Ausgestaltung des Wohnraumes spiegeln 

sich die Familien- und Gesellschaftsstrukturen einer Epoche wider“127 und Osmonds 

Bemühungen, durch seine Sammlung von Gemälden und Statuen der größten italienischen 

Künstler an den konservativen Geschmack der europäischen Aristokratie anzuknüpfen, lassen 

 
127 Baudrillard: Das System der Dinge. S. 23. 
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sich in diesem Sinne als ein Versuch verstehen, die Spuren seiner US-amerikanischen 

Kultivierung abzulegen und sich die Stil- und Geschmacksnormen seiner neuen Heimat zu 

eigen zu machen. Der Wunsch, seine Herkunft hinter sich zu lassen und in den hierarchischen 

Strukturen der italienischen Gesellschaft aufzusteigen, steht als ein motivierender Faktor hinter 

seiner Sammelleidenschaft und hinter seiner Lebensphilosophie „one ought to make one’s life 

a work of art“ (NYE 4: 15). Osmond repräsentiert damit „an extreme case of the absurdity of 

an American’s position abroad. He becomes a political and artistic reactionary, reacting against 

[the liberal ideals] for which his mother’s generation had stood.“128 Gleichzeitig muss ihm 

bewusst sein, dass dieses Unterfangen nie vollständig gelingen kann und so hat zum Zeitpunkt 

der Romanhandlung – Gilbert Osmond ist ungefähr vierzig Jahre alt als er Isabel begegnet – 

bereits eine gewisse Resignation und Enttäuschung bei ihm eingesetzt. Gegenüber Isabel 

gesteht er dies offen ein: 

 
There were two or three people in the world I envied – the Emperor of Russia, for instance, and 
the Sultan of Turkey! There were even moments when I envied the Pope of Rome – for the 
consideration he enjoys. I should have been delighted to be considered to that extent; but since 
that couldn’t be, I didn’t care for anything less, and I made up my mind not to go in for honours. 
(NYE 3: 382) 
 

Osmond begreift sein Leben offenkundig nach dem Motto ‚aut Caesar aut nihil‘129 und da er 

nicht König oder Papst sein kann, flüchtet er sich in seine italienische Villa und inszeniert diesen 

Rückzug noch als Geste der Überlegenheit. Tatsächlich steht aber eine nie verwundene 

narzisstische Kränkung ursächlich hinter seinem Eskapismus, welcher somit völlig anders 

motiviert ist als bei Noah Buchius im Odfeld. Hatte Osmond das Sammeln begonnen, um die 

eigene soziale Integration zu befördern, so dient es ihm späterhin primär zur Exklusion Anderer 

und fungiert als Zeichen seines übersteigerten Ästhetizismus. 

Das gesamte Dasein Gilbert Osmonds zeichnet sich durch eine ausgeprägte Passivität aus. Er 

geht keinem Beruf nach, hat neben seiner Schwester und seiner Tochter, die er zur Erziehung 

in eine Klosterschule gegeben hat, keine Familie und empfängt auch sonst wenig Besuch. 

Madame Merle bezeichnet ihn zwar als „cicerone“ (NYE 3: 348) seines eigenen 

Privatmuseums, doch vorgeführt werden soll seine Sammlung nur ausgewählten Personen: „I 

don’t object to showing my things – when people are not idiots.“ (NYE 3: 348) Die erhoffte 

Integration in die italienische Gesellschaft ist letztlich ausgeblieben, Osmond lebt in einer 

 
128 Kathleen Lawrence: Osmond’s Complaint: Gilbert Osmond’s Mother and the Cultural Context of James’s The 
Portrait of a Lady. In: The Henry James Review, 2005, Vol. 26 (1), S. 52-67. Hier: S. 57. 
129 Auch seine Schwester weist explizit auf Osmonds Egoismus und Größenwahn hin: „As for Osmond, he has 
always appeared to believe that he is descended from the gods.“ (NYE 3: 391) 
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Enklave amerikanischer und britischer Emigranten und Touristen und zieht sich aus 

Verbitterung über diesen Zustand zunehmend in die Isolation seiner Villa zurück. Dieser 

Rückzug darf jedoch nach außen nicht als Eingeständnis einer Niederlage erscheinen und daher 

inszeniert Osmond seine Existenz als elitäre Ausgrenzung der unkultivierten Massen. Diese 

Fassade ist so gekonnt aufgebaut, dass nur wenige seine eigentlichen Beweggründe zu erraten 

vermögen und auch Isabel Archer gelingt es lange nicht, hinter diese Maskerade zu blicken. 

James legt jedoch von Beginn an Spuren und Hinweise, die auf Osmonds wahres Wesen 

verweisen und wie schon im Fall von Das Odfeld, muss auch hier die Raumsemantik des 

vorliegenden Texts genauer in Betracht gezogen werden. Wie für die viktorianische Literatur 

durchaus nicht unüblich,130 stellt Henry James in seinen Werken häufig Analogieverhältnisse 

zwischen Häusern und ihren Bewohnern her.131 Die erste, auffallend ausführliche Beschreibung 

von Gilbert Osmonds Villa ist in dieser Hinsicht überaus aufschlussreich und demonstriert, wie 

der Autor Räume semantisch auflädt: 

 
The villa was a long, rather blank-looking structure, with the far-projecting roof which Tuscany 
loves and which, on the hills that encircle Florence, when considered from a distance, makes so 
harmonious a rectangle with the straight, dark, definite cypresses that usually rise in groups of 
three or four beside it. The house had a front upon a little grassy, empty, rural piazza which 
occupied a part of the hill-top; and this front, pierced with a few windows in irregular relations 
and furnished with a stone bench lengthily adjusted to the base of the structure and useful as a 
lounging-place to one or two persons wearing more or less of that air of under-valued merit 
which in Italy, for some reason or other, always gracefully invests any one who confidently 
assumes a perfectly passive attitude – this antique, solid, weather-worn, yet imposing front, had 
a somewhat incommunicative character. It was the mask, not the face of the house. It had heavy 
lids, but no eyes; the house in reality looked another way – looked off behind, into splendid 
openness and the range of the afternoon light. […] It is not, however, with the outside of the 
place that we are concerned; on this bright morning of ripened spring its tenants had reason to 
prefer the shady side of the wall. The windows of the ground-floor, as you saw them from the 
piazza, were, in their noble proportions, extremely architectural; but their function seemed to be 
less to offer communication with the world than to defy the world to look in. (NYE 3: 325f.) 
[Meine Kursivierung] 
 

 
130 Vgl. Liliana Colodeeva: The Jamesian Material Self: Show Me Your House and I Will Tell You Who You Are! 
In: Cultural Intertexts, 2017, Vol. 7, S. 93-103. Hier: S. 97. 
131 Verwiesen werden muss hier zudem auf die berühmte Passage aus dem Vorwort zu The Portrait of a Lady, in 
dem Henry James die Hausmetapher mobilisiert, um seine poetologischen Überlegungen darzustellen. Er 
argumentiert für das Potential des Romans als polyphone Kunstform, die unterschiedlichen Perspektiven und 
Herangehensweisen Raum bietet: „The house of fiction has in short not one window, but a million – a number of 
possible windows not to be reckoned, rather; every one of which has been pierced, or is still pierceable, in its vast 
front, by the need of the individual vision and by the pressure of the individual will. These apertures, of dissimilar 
shape and size, hang so, all together, over the human scene that we might have expected of them a greater sameness 
of report than we find. They are but windows at the best, mere holes in a dead wall, disconnected, perched aloft; 
they are not hinged doors opening straight upon life. But they have this mark of their own that at each of them 
stands a figure with a pair of eyes, or at least with a field-glass, which forms, again and again, for observation, a 
unique instrument, insuring to the person making use of it an impression distinct from every other.“ (NYE 3: Xf.) 
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Es ist augenfällig, dass James hier spezifische Charaktereigenschaften und psychologische 

Merkmale Osmonds auf sein Haus überträgt: Die Außenwirkung der Villa ist eben jene, die 

auch Gilbert Osmond anstrebt – das Haus wirkt pittoresk, aber auch unnahbar und strahlt eine 

gewisse Kälte aus. Bei Isabel Archers erstem Besuch markiert der Erzähler noch einmal explizit 

die bedrohliche Wirkung, die von diesem Ort ausgeht: „There was something grave and strong 

in the place; it looked somehow as if, once you were in, you would need an act of energy to get 

out.“ (NYE 3: 364)  

Betrachtet man The Portrait of a Lady im Ganzen, fällt auf, dass, wie in Das Odfeld, auch hier 

eine grundsätzliche raumsemantische Aufteilung vorliegt, im Vergleich zu Raabes Roman ist 

aber die Codierung genau umgekehrt. Die offenen Außenräume sind es, in denen sich Isabel 

ausleben kann und die schönsten Momente im Lauf der Romanhandlung verbringt, während 

Innenräume mit Enge und Erstarrung assoziiert werden, wie auch Robert Stallman bemerkt: 

„Our heroine belongs to gardens, places of greenness and innocence with prospects of unknown 

horizons, release, and freedom, with an amplitude for aspirations to soar.“132 Deshalb bildet das 

weitläufige Gardencourt-Anwesen von Isabels Onkel einen zentralen Fixpunkt des Romans. 

Dort macht sie ihre ersten Erfahrungen mit der europäischen Aristokratie und genießt in den 

Parks und Gärten der Touchetts ein sorgloses Dasein; Gardencourt stellt so den „Idealtyp des 

englischen Landhauses als Schnittstelle von Natur und Kultur“133 dar.  

Osmonds Florentiner Villa bildet dazu das Gegenstück: Sie ist von der Außenwelt hermetisch 

abgeschlossen und über die ausgeprägte Ästhetisierung der Innenräume wird jegliche 

Anbindung an die Natur der umliegenden toskanischen Landschaft unterbunden. Osmond 

umgibt sich mit den Kulturobjekten seiner Sammlung und hält sich vorwiegend in den 

Wohnräumen seiner Villa auf, den Garten meidet er. Dieser Rückzug ist Flucht vor der 

Gesellschaft und der Enttäuschung der ausgebliebenen Anerkennung, aber auf einer zweiten 

Ebene auch Flucht vor der Natur und einer vita activa in der Außenwelt. Bei Raabe werden 

Außenräume aufgrund der Übernahme der Schopenhauerschen Daseinsanalyse als tatsächlich 

gefährlich dargestellt und der Rückzug in die Innenräume erscheint als angemessener Umgang 

mit diesem Weltzustand, in The Portrait of a Lady nimmt Osmond die Außenwelt zwar als 

bedrohlich wahr, der Roman selbst markiert jedoch eindeutig, dass diese Einschätzung verfehlt 

ist – Osmonds Eskapismus beruht somit auf einer infantilen Überreaktion auf Rückschlage im 

 
132 Robert Stallman: The Houses that James Built and Other Literary Studies. East Lansing: Michigan State 
University Press 1961. S. 19. 
133 Renate Brosch: Krisen des Sehens. Henry James und die Veränderung der Wahrnehmung im 19. Jahrhundert. 
Tübingen: Stauffenburg 2000. S. 109. 
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Gesellschaftsleben. Isabel verkennt die eigentlichen Hintergründe von Osmonds Lebensstil, sie 

verfällt der Maskerade und sieht in Gilbert Osmond den mondänen und kultivierten Gentleman, 

als der er sich geriert. Sein Haus und seine Sammlung geben intellektuelle und kulturelle 

Offenheit vor, in Wahrheit lockt er Isabel aber in das Gefängnis einer sozialen Isolation und 

intellektuellen Vereinsamung. Osmond gelingt es, „Isabel hinters Licht zu führen, indem er ihr 

wie auf einem trompe l’œil Weite und Tiefe suggeriert, wo nur klaustrophobische Enge 

herrscht.“134  

Nach der Hochzeit und dem Umzug in den Palazzo Roccanero135 in Rom ändert sich an der 

zurückgezogenen Existenz der Osmonds wenig. Dieser Palazzo – ausgestattet mit Werken alter 

Meister und so berühmt, dass er Ziel touristischer Ausflüge ist – legt einmal mehr Osmonds 

Verlangen offen, sich die italienische Geschichte und Kultur eigen zu machen. Er versucht, in 

diesem Domizil seine Idealvorstellung eines italienischen Palazzos – mit „frescoes by 

Caravaggio in the piano nobile and a row of mutilated statues and dusty urns in the wide, nobly-

arched loggia“ (NYE 4: 100) – und eines aristokratischen Gestus zu verwirklichen und nach 

außen zu tragen. Doch obgleich er nun in Rom lebt und durch das über die Heirat erworbene 

Vermögen tatsächlich an die anvisierten Gesellschaftskreise anschließen könnte, lebt er mit 

Isabel weiterhin zurückgezogen und empfängt nur vereinzelt Besuch. Die Kränkungen der 

Vergangenheit kann er nicht hinter sich lassen und so dienen ihm die Zusammenkünfte in 

seinem Anwesen weiterhin primär dazu, seinen Wohlstand und seinen erlesenen Geschmack 

über seine Sammlung darzustellen und seiner dekadenten Selbstinszenierung zu frönen. Für 

Isabel wird dieser Zustand unerträglich und es markiert erneut die Signifikanz des Wohnraums 

in der Semantik des Romans, dass sie in ihrer Verzweiflung über ihren Ehemann und seinen 

Lebensstil zu einer architektonischen Metapher greift: 

 
He had told her he loved the conventional; but there was a sense in which this seemed a noble 
declaration. In that sense, the love of harmony and order and decency and of all the stately 
offices of life, she went with him freely, and his warning had contained nothing ominous. But 
when, as the months had elapsed, she followed him further and he led her into the mansion of 
his own habitation, then, then she had seen where she really was. She could live it over again, 
the incredulous terror with which she had taken the measure of her dwelling. Between those 
four walls she had lived ever since; they were to surround her for the rest of her life. It was the 
house of darkness, the house of dumbness, the house of suffocation. Osmond’s beautiful mind 
gave it neither light nor air; Osmond’s beautiful mind, indeed, seemed to peep down from a 

 
134 Susanne Bach: Theatralität und Authentizität zwischen Viktorianismus und Moderne. Romane von Henry 
James, Thomas Hardy, Oscar Wilde und Wilkie Collins. Tübingen: Gunter Narr 2006. S. 140. 
135 James hat einen real existierenden Palast als Vorlage für dieses Gebäude gewählt, den Palazzo Antici-Mattei. 
Dort fand sich im 19. Jahrhundert eine berühmte Sammlung antiker Statuen der Familie Mattei. Die 
Namensänderung verweist auf die düstere und abgründige Aura, die der Palazzo durch Osmonds Inbesitznahme 
annimmt (vgl. Brosch: Krisen des Sehens. S. 111). 
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small high window and mock at her. (NYE 4: 196) 
 

Wo im Odfeld der Eskapismus von Noah Buchius letztlich das Überleben des Protagonisten 

und seiner Kameraden sichert und einer empathischen Haltung nicht im Wege steht, zeigt sich 

in The Portrait of the Lady, wie destruktiv sich die in der Sammelleidenschaft ausgelebten 

Rückzugstendenzen auf eine Beziehung auswirken können. 

 

3.2.2. Ästhetisierte Unterdrückung  

Robert Stallman bemerkt in The Houses that James Built: „We tend on a first reading to ignore 

the Jamesian criticism of our heroine“136. Die Frage, warum sich Isabel für Gilbert Osmond 

entscheidet, bewegt Leser von The Portrait of a Lady seit der Publikation des Romans. Dabei 

wird der Text häufig einer recht einseitigen Lesart unterzogen, wonach Osmond seine Ehefrau 

kaltblütig getäuscht habe und Isabel als unschuldiges Opfer unwissentlich in die Beziehung mit 

ihrem despotischen Gatten geraten sei. Dies stimmt aber nur bedingt. Ralph Touchett und seine 

Mutter versuchen bereits sehr früh, Isabel über Osmonds wahres Wesen in Kenntnis zu setzen 

und ihn zu demaskieren. Nach Isabels erster Begegnung mit Osmond charakterisiert Ralph 

diesen folgendermaßen:  

 
I don’t know his antecedents, his family, his origin. For all I do know, he may be a prince in 
disguise; he rather looks like one, by the way – like a prince who has abdicated in a fit of 
fastidiousness and has been in a state of disgust ever since. He used to live in Rome; but of late 
years he has taken up his abode here; I remember hearing him say that Rome has grown vulgar. 
He has a great dread of vulgarity; that’s his special line; he hasn’t any other that I know of. (NYE 
3: 358) 
 

In dieser knappen Beschreibung trifft Ralph schon einige der wesentlichen Züge Osmonds, 

später wird er sie warnen: „I should have said that the man for you would have been a more 

active, larger, freer sort of nature.“ (NYE 4: 70) Doch Isabel ignoriert die Sorgen ihrer 

Verwandten und überhöht die Hochzeit mit Osmond in ihren Gedanken noch zu einem Sieg 

wahrer Liebe über gesellschaftliche und familiäre Widerstände. Obwohl sie im Roman 

prinzipiell mit Freiheit und jugendlicher Selbstentfaltung assoziiert wird, besitzt Isabel auch 

Charaktereigenschaften, die sie für eine Beziehung zu Gilbert Osmond prädestiniert erscheinen 

lassen. So gesteht sie ihrer Freundin Henrietta Stackpole als eine ihrer „dangerous tendencies“ 

(NYE 3: 310) die „love of luxury – of extravagance“ (NYE 3: 310) und nachdem sie durch die 

Erbschaft ihres Onkels an Vermögen geraten ist, heißt es: „Her fortune therefore became to her 

 
136 Stallman: The Houses that James Built and Other Literary Studies. S. 22. 
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mind a part of her better self; it gave her importance, gave her even, to her own imagination, a 

certain ideal beauty.“ (NYE 3: 321f.) Isabel ist einem gewissen Materialismus offenkundig 

nicht abgeneigt und damit durchaus empfänglich für Osmonds Pose. Bei ihrem ersten Besuch 

bewundert sie dann auch tatsächlich seine Einrichtung, seine Gemälde und die Sammlung an 

Bibelots und verkündet ihr Entzücken über Osmonds distinguierten Geschmack.  

Osmond selbst verstellt sich bei dieser Begegnung mit Isabel überraschend wenig. Er gibt 

freimütig zu, wie isoliert er lebt und gesteht: „I’ve been deceived too often; I’ve ceased to form 

attachments, to permit myself to feel attractions.“ (NYE 3: 371) Auch die Fixierung auf seine 

Sammelobjekte offenbart er ihr, wenn er als bedeutende Ereignisse seines Lebens angibt: 

„getting an old silver crucifix at a bargain […], or discovering, as I once did, a sketch by 

Correggio on a panel daubed over by some inspired idiot!“ (NYE 3: 382) Isabel imponiert die 

Nonchalance und der zur Schau gestellte elitäre Habitus und Osmond wird ihr zum Idealtyp des 

distinguierten Gentlemans. In diese Einschätzung spielen mit Sicherheit fehlende 

Lebenserfahrung, jugendlicher Idealismus und eine Neigung zum Romantisieren hinein – Isabel 

Archer erscheint in ihrer Weltanschauung verwandt mit Flauberts Emma Bovary137 –, zudem 

muss jedoch auch in diesem Fall die US-amerikanische Herkunft der Figur berücksichtigt 

werden. Isabel lebt zu diesem Zeitpunkt erst seit kurzem in Europa und kann Osmonds 

Maskerade daher noch nicht vom hochkultivierten aristokratischen Lebensstil Europas 

unterscheiden. So stimmt sie am Ende ihres Besuchs emphatisch in Osmonds Schwärmereien 

vom solitären, unabhängigen Dasein für Kunst und Kultur ein: „That’s a very pleasant life […] 

to renounce everything but Correggio!“ (NYE 3: 383)  

Mit der Hochzeit sagt sich Isabel endgültig von ihrer Familie los und entscheidet sich für den 

zurückgezogenen, ästhetisch überhöhten Lebensentwurf Gilbert Osmonds. In ihrer Reaktion 

auf die Widerstände ihrer Familie wird ersichtlich, wie rasch sie die Selbstbezogenheit ihres 

Ehemanns übernimmt, die Heirat zelebriert sie als Akt der Selbstbehauptung: 

 
The discreet opposition offered to her marriage by her aunt and her cousin made on the whole 
no great impression upon her; the moral of it was simply that they disliked Gilbert Osmond. 
This dislike was not alarming to Isabel; she scarcely even regretted it; for it served mainly to 
throw into higher relief the fact, in every way so honourable, that she married to please herself. 
One did other things to please other people; one did this for a more personal satisfaction […]. 
(NYE 4: 77) 
 

Für die weitergehende Analyse bleibt relevant, dass Isabels Bewunderung letztlich auf der 

Einschätzung fußt, dass Osmond durch seinen distinguierten Geschmack über der 

 
137 Vgl. Stallman: The Houses that James Built and Other Literary Studies. S. 22. 
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Allgemeinheit und sogar über ihren engeren Freundes- und Verwandtenkreis erhaben ist. 

Ästhetischer Geschmack ist bei Henry James ein überaus komplexes und weitgreifendes 

Konzept. Aufgrund seiner Lebensführung und seiner elaborierten, teils schwer zugänglichen 

Literatur, wird James bis heute weiterhin häufig als ästhetizistischer Autor gelesen und daher 

auch bei Interpretationen von The Portrait of a Lady vielfach eine Nähe zwischen dem Autor 

und Gilbert Osmonds supponiert.138 Der Konflikt zwischen Ethik und Ästhetik gehört zweifellos 

zu den Themen, welche für James’ Werk von wesentlicher Bedeutung sind und in seinen Texten 

wieder und wieder neu verhandelt und ausgelotet werden. Im vorliegenden Fall ist Gilbert 

Osmond die Figur, an der das Spannungsverhältnis von ästhetischen und ethischen Werten und 

Kategorien exemplarisch dargestellt wird und im Begriff des Geschmacks kulminiert. Alwyn 

Berland bemerkt dazu: „[F]or James ‚taste‘ is a function of civilization or culture; their 

relationships are central to The Portrait of a Lady. ‚Taste‘ comes to mean the response of the 

unified sensibility to all of experience, to the largest moral issues as well as to aesthetic 

objects.“139  

Gilbert Osmond zeigt einen Geschmack, der durch Sammelwahn und egomanen Geltungsdrang 

pervertiert wurde; für ihn zählt nur der schöne Schein der Dinge, die ethische Dimension seiner 

Handlungen entgeht ihm aufgrund der Überhöhung ästhetischer Werte völlig. Seine einseitige 

Fixierung auf materielle Besitztümer verstellt ihm einen empathischen Blick auf sein soziales 

Umfeld und verunmöglicht echte interpersonelle Begegnungen. Henry James legt in dieser 

Figur an, was er 1904 in The Golden Bowl weiter ausführen und in all seinen Konsequenzen 

darstellen wird: den objektivierenden Blick des Sammlers. Osmond ist in einem solchen Maße 

besessen von Kunst und Kulturobjekten, dass die Wahrnehmung seiner Mitmenschen davon 

maßgeblich beeinflusst wird. Wo bei Noah Buchius der Umgang mit Sammelobjekten zu einer 

tieferen Einsicht in den basalen Daseinszustand führt, welche Empathie und Nächstenliebe 

fördert, führt die Fixierung auf seine Schätze bei Gilbert Osmond zu Egomanie und Eigenliebe, 

die sich in einem gestörten Umgang mit Anderen ausdrücken. Nicht nur belastet diese Haltung 

seine Ehe mit Isabel, auch isoliert Osmond seine Tochter Pansy in einer Klosterschule und 

erzieht sie zu einer entrückten und ästhetisierten Kindsfrau, die völlig ohne Vorstellung von der 

Realität zwischenmenschlicher Beziehungen zu leben scheint. Es wird augenfällig, welche 

Hintergründe diese Methode hat, wenn er Lord Warburtons Avancen gegenüber seiner Tochter 

 
138 Vgl. z. B. Robert Pippin: Henry James and Modern Moral Life. Cambridge: Cambridge University Press 2000. 
S. 138. Oder Michael Gilmore: The Commodity World of The Portrait of a Lady. In: New England Quarterly, 1986, 
Vol. 59 (1), S. 51-74. Hier: S. 54. 
139 Berland: Culture and Conduct in the Novels of Henry James. S. 114. 
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mit einer Wohnungsbesichtigung vergleicht: 

 
He comes and looks at one’s daughter as if she were a suite of apartments; he tries the door-
handles and looks out of the windows, raps on the walls and almost thinks he’ll take the place. 
Will you be so good as to draw up a lease? Then, on the whole, he decides that the rooms are 
too small; he doesn’t think he could live on a third floor; he must look out for a piano nobile. 
And he goes away after having got a month’s lodging in the poor little apartment for nothing. 
(NYE 4: 287) 
 

Pansys Erziehung und Pflege sind für Osmond als Unterfangen also vergleichbar mit der 

Einrichtung und Ausstattung seines Hauses. In beiden Fällen steht das ästhetische Interesse über 

allen ethischen Bedenken und so ist auch seine Tochter für Osmond nur ein weiteres der 

schönen Objekte, die seinen ganzen Stolz bilden. Warburtons Rückzug von der angedachten 

Ehe mit Pansy wirkt daher für Osmond als persönliche Beleidigung – nicht jedoch, weil seine 

Tochter für Warburton romantische Gefühle gehegt hätte oder weil ihm Warburton aufgrund 

charakterlicher Eigenschaften als passender Ehemann erschienen wäre. Osmond fasst die 

Absage als Geschmacksurteil auf und liest darin eine Missachtung für das ästhetische Projekt, 

als welches er die Erziehung seiner Tochter begreift.  

Auch Isabel wird Osmonds objektivierenden Blick unterworfen. Als die Hochzeit näher rückt, 

freut er sich ungemein über dieses „present of incalculable value“ (NYE 4: 79) für sich und 

seine Sammlung: „[T]his lady’s intelligence was to be a silver plate, not an earthen one – a plate 

that he might heap up with ripe fruits, to which it would give a decorative value, so that talk 

might become for him a sort of served dessert.“ (NYE 4: 79) Diese Gedanken verraten Osmonds 

Pläne mit Isabel, er will sie seinem Willen unterwerfen, als dekoratives Objekt in seine 

Sammlung integrieren und ausschließlich zur Befriedigung seines Egos instrumentalisieren. 

Die narzisstische Dimension seines Sammeltriebs wird hier erneut deutlich – Osmonds ideale 

Ehefrau wäre „a human being as inanimate object, a flesh-and-blood possession without the 

faculty of independent thought.“140 So zeigt sich an der Figur Osmonds exemplarisch, was 

Baudrillard meint, wenn er notiert, dass eine Sammlung stets nur Selbstgespräch bleiben 

kann.141 

Isabel verkennt nicht nur die Abgründe von Osmonds isolierter Existenz und seiner 

übersteigerten Sammelleidenschaft, sondern verschließt auch die Augen vor den wahren 

Hintergründen seiner Wertschätzung für sie. Sie fühlt sich geradezu erhoben durch das Werben 

einer so kultivierten Persönlichkeit und sieht in seinem zurückgezogenen Dasein für die Kunst 

 
140 Gilmore: The Commodity World of The Portrait of a Lady. S. 59. 
141 Vgl. Baudrillard: Das System der Dinge. S. 135f. 
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eine edle Absage an die profanen Ansprüche und Lebensgewohnheiten der Allgemeinheit. Ihre 

Hochzeit ist auch Ausdruck einer Hoffnung, selbst in diese höhere Sphäre eindringen und an 

Osmonds gelebtem Ästhetizismus teilhaben zu können. Genau in dieser romantischen 

Verklärung Osmonds, seines Wesens und seiner Philosophie besteht Isabels zentraler Fehler: 

„Isabel wrongly comes to regard the ‚indifference‘ of aestheticism and taste as tantamount to 

true virtue“.142 Erst in den Jahren ihres gemeinsamen Zusammenlebens wird sie verstehen, wie 

weitreichend Osmonds Indifferenz und Eskapismus sind und welche Folgen sein 

Lebensentwurf für sie mit sich bringt. 

Robert White hat festgestellt, dass Isabel sich gerade für ihren Gatten entscheidet, „because his 

appeal is seemingly non-assertive, non-aggressive, almost, it would seem, non-masculine“143 

und auch nachdem sich Osmond in der Ehe zunehmend zum despotischen Patriarchen 

entwickelt, bleibt diese Charakterisierung zutreffend. Aufgrund eines dreijährigen Zeitsprungs 

im Roman, wird sehr wenig über die ersten Ehejahre Gilberts und Isabels mitgeteilt, selbst die 

Geburt und der frühe Tod des einzigen gemeinsamen Kindes wird bloß beiläufig in einem 

Dialog von Madame Merle erwähnt. Es lässt sich daher nicht eruieren, wie rasch der 

Niedergang der Beziehung vonstattenging. Zu dem Zeitpunkt, an welchem die Handlung 

wieder einsetzt, ist Isabel jedenfalls bereits desillusioniert, unglücklich und ihres Gattens 

überdrüssig. Zwar schließt das Ehe-Dasein in Rom nahtlos an die florentinischen Verhältnisse 

an, die Isabel bei ihrem ersten Besuch so verzaubert hatten, doch muss sie zunehmend die Öde 

und Oberflächlichkeit der Gewohnheiten ihres Ehemanns erkennen. Auch im Palazzo 

Roccanero leben die Osmonds umgeben von wertvollen kulturellen Artefakten und zelebrieren 

einen gehobenen Lebensstil und weiterhin werden weite Teile der Öffentlichkeit dabei nicht 

einbezogen; hinzu kommt nun jedoch, dass Osmond tatsächlich unternimmt, was er in seinen 

Gedanken von seiner Frau als „silver Plate“ entworfen hatte: Er schließt Isabel nicht nur von 

gesellschaftlichen Zusammenkünften aus, sondern isoliert sie auch innerhalb ihres 

Zusammenlebens, indem er selbst den Kontakt mit ihr meidet und seine Gleichgültigkeit 

gegenüber ihren Wünschen und Bedürfnissen offen zur Schau stellt. Dabei wird Osmond jedoch 

verbal nie ausfällig oder gar körperlich übergriffig, er wahrt stets die Haltung und gibt Isabel 

seine Verachtung und Missgunst durch subtile Signale zu verstehen. Hier wird erneut der 

Konflikt von Ethik und Ästhetik aufgerufen. Einerseits verhindern Osmonds Ästhetizismus und 

 
142 James Duban: The Nature of True Virtue. Theology, Psychology, and Politics in the Writings of Henry James, 
Sr., Henry James, Jr., and William James. Madison, NJ: Fairleigh Dickinson University Press 2001. S. 172. 
143 Robert White: Love, Marriage and Divorce: The Matter of Sexuality in The Portrait of a Lady. In: The Henry 
James Review, 1986, Vol. 7 (2), S. 59-71. Hier: S. 66. 
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sein hoher Anspruch an sich selbst, dass er jemals die Contenance verlieren oder Isabel gar 

physisch verletzen könnte, andererseits verschieben sich die Methoden der Unterdrückung und 

Machtausübung letztlich bloß in die Domäne des Psychischen. Melissa Gregory kommt in ihrer 

Untersuchung patriarchaler Ehemänner in den Werken Henry James’ zu dem Schluss: 

 
For James’s bourgeois patriarchs, the ability to dominate stems from their psychological power 
rather than their wielding of physical force. The more refined their intellectual abilities, the more 
powerful they are. Domestic violence shades into domestic terror, moving from physical 
violence to more subtle forms of psychological and emotional intimidation.144 
 

Gilbert Osmond fällt offensichtlich in dieses Schema. Als Idealtyp des distinguierten 

Gentlemans könnte er sich selbst nie erlauben, etwas so Vulgäres wie physische 

Gewaltausübung zu vollbringen: „Of course it had not been physical suffering; for physical 

suffering there might have been a remedy.“ (NYE 4: 196) Seine Abneigung körperlicher Gewalt 

entstammt allerdings wiederum bloß ästhetischen und nicht ethischen Maximen. Daher zeigt er 

auch keinerlei Hemmungen, Isabel mittels anderer, subtilerer Methoden zu unterdrücken, 

welche zwar moralisch ähnlich verwerflich sind, Osmond jedoch weniger abstoßend und vulgär 

erscheinen müssen. Der primär auf Strategien der Distanzierung und Isolierung beruhende 

Terror lässt sich wie der eskapistische Lebensstil Osmonds auf seinen übersteigerten 

Ästhetizismus und die Fixierung auf materielle Objekte zurückführen. Osmond kann nicht 

begreifen, welche Auswirkungen die Verhinderung intellektuellen Austausches und größerer 

sozialer Zusammenkünfte auf seine Gattin haben, da ihm Empathie und Einfühlungsvermögen 

völlig abgehen. Die egozentrischen und megalomanischen Züge, welche ihn selbst in den 

gesellschaftlichen Rückzug trieben, stehen auch in diesem Kontext ursächlich hinter Osmonds 

Handeln. Weil sich seine Gattin – anders als seine Besitztümer – seinem Willen und seinen 

Vereinnahmungsbestrebungen widersetzt, meidet er sie und zieht sich in die Beschäftigung mit 

seinen Gemälden und Sammelobjekten zurück. Jegliche Intimität wird vermieden, die Ehe hält 

Osmond nur noch formell und nach außen am Leben; der Schein muss vor der Gesellschaft, die 

ihn nie so verehrte, wie er es sich erhofft hatte, schließlich gewahrt bleiben. Aber das 

gemeinsame Haus wird für Isabel zum Gefängnis, steril und prätentiös wirken auf sie nun die 

Sammlung ihres Gattens sowie die vollendete Einrichtung des Palazzos.  

In den letzten Kapiteln des Romans versucht James gezielt, Isabels Empfindungen und ihre 

neue Sicht auf Osmond dem Leser möglichst plastisch nahezubringen und nutzt dafür vermehrt 

eine interne Fokalisierung. In einer seitenlangen Sequenz, welche aufgrund ihrer luziden 

 
144 Gregory: From Melodrama to Monologue: Henry James and Domestic Terror. S. 149f. 
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Darstellung von Bewusstseinsprozessen als proto-modernistisch gelten kann, lässt der Autor 

uns an den Reflexionen Isabels teilhaben und macht darüber ihre Verzweiflung, aber auch ihre 

neue geistige Reife erfahrbar:  

 
The real offence, as she ultimately perceived, was her having a mind of her own at all. Her mind 
was to be his […]. It would be a pretty piece of property for a proprietor already far-reaching. 
He didn’t wish her to be stupid. On the contrary, it was because she was clever that she had 
pleased him. But he expected her intelligence to operate altogether in his favour, and so far from 
desiring her mind to be a blank, he had flattered himself that it would be richly receptive. He 
had expected his wife to feel with him and for him, to enter into his opinions, his ambitions, his 
preferences […]. (NYE 4: 200) [Meine Kursivierung] 
 

Das objektivierende Moment einer Perspektive, welche Mitmenschen und soziale Beziehungen 

ausschließlich als Mittel zur Glorifizierung des eigenen Egos betrachtet, wird in dieser Passage 

offengelegt und als eindeutig kritikwürdig markiert. Gilbert Osmonds zelebrierter Eskapismus 

erscheint schließlich als eine zutiefst artifizielle und von Grund auf lebensfeindliche Haltung. 

In der gescheiterten Ehe Isabels und Osmonds zeigt sich, wie ein derart ästhetizistischer Habitus 

den Umgang mit anderen grundsätzlich pervertiert und offene und von Respekt getragene 

zwischenmenschliche Beziehungen unmöglich macht – Osmonds Rückzug führt in die absolute 

Einsamkeit. 

Isabels tragisches Schicksal ist damit als Geschichte einer Desillusionierung zu lesen; als junge 

Frau verfällt sie naiv der über Jahre perfektionierten Selbstdarstellung Gilbert Osmonds und 

muss später die Abgründe seines Lebensentwurfs am eigenen Leib erfahren. Die Gestalt ihres 

Gattens ist dabei von James konzipiert als paradigmatisches Beispiel des gescheiterten US-

amerikanischen Emigranten in Europa. Das Ausbleiben des erhofften gesellschaftlichen Erfolgs 

und der Integration in die europäische Aristokratie haben bei ihm zu Enttäuschung und 

Verbitterung geführt, welche auch durch das Sammeln als eskapistische 

Kompensationshandlung letztlich nie gelindert werden konnten. Als Pose ist seine 

zurückgezogene Existenz doch immer nach Außen gerichtet und dürstet nach Anerkennung. 

Sein Eskapismus ist damit völlig anders geartet als Noah Buchius’ Rückzug in die Privatstudien. 

Während Raabe diese Lebenspraxis als vorbildhafte Haltung im Angesicht einer Welt voll Krieg 

und Leiden darstellt, bei der Empathie und Mitleid für andere erhalten bleiben können, zielt 

James darauf ab, die Abgründe eines übersteigerten, moralvergessenen Ästhetizismus 

offenzulegen, welcher sich in Gilbert Osmonds zurückgezogener Sammlerexistenz 

manifestiert.  
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4. Sammeln und Identitätsbildung 

 

Alle drei der zu Beginn dieser Arbeit vorgestellten Denker betonen die starke Wirkung der 

Sammelpraxis und der gesammelten Objekte auf die Identitätsbildung. Nietzsche und 

Baudrillard bewerten den Einfluss äußerst negativ – für sie verkommt die Identität des 

Sammlers durch die einseitige Fokussierung auf die Dinge und er verliert wesentliche Züge 

seiner Selbst an die Sammlung. Nach Walter Benjamin hingegen vollzieht sich durch die 

Sammeltätigkeit geradezu eine Erweiterung der Identität: Bei ihm sind Sammelobjekte 

auratisch aufgeladene Erinnerungsträger, die Lebensweg und Persönlichkeit ihres Besitzers 

spiegeln und sein Dasein bereichern. Die beiden im Folgenden vorgestellten Texte, The Spoils 

of Poynton und Stopfkuchen, thematisieren und problematisieren den identitätsstiftenden 

Aspekt der Sammeltätigkeit und des Besitzes von Sammlungsobjekten. James und Raabe setzen 

dabei durchaus unterschiedliche Schwerpunkte: Während James in der Figur von Adela Gereth 

anschaulich macht, bis zu welchem Extrem die Identifikation mit der eigenen Sammlung 

erfolgen kann, nimmt Raabe in Stopfkuchen das Sammeln als aktive Kultur- und Wissenspraxis 

in den Blick, die den gesamten Lebensentwurf strukturieren und prägen kann. 

In der neueren psychologischen Forschung werden bezüglich des identitätsbildenden Potentials 

persönlicher Objekte und Sammlungen zwei Momente unterschieden. In erster Linie lassen sich 

Besitztümer als Zeichen oder Symbole lesen. Durch den Besitz, das Ausstellen und Zeigen der 

Dinge wird – bewusst oder unbewusst – ein gewisses Selbst-Bild transportiert, welches einen 

substanziellen Beitrag zur Konstruktion einer distinkten (sozialen) Identität leistet. Wie schon 

im obigen Kapitel zu The Portrait of a Lady thematisiert, trägt hierbei die Ausgestaltung des 

Wohnraums eine besondere Bedeutung. Auch heute noch artikuliert sich in Mobiliar, 

Dekoration und Einrichtung, aber etwa auch in der Präsentation einer Bücher- oder 

Porzellansammlung ein gewisses Selbstverständnis.145 Naturgemäß sind zudem Objektklassen 

wie Kleidung oder Schmuck, durch die beispielsweise Wohlstand, Klassen- bzw. 

Gruppenzugehörigkeit oder sexuelle Identität ausgedrückt werden können, in diesem Kontext 

von eminenter Wichtigkeit. Dass in stärker hierarchisch aufgebauten Gesellschaften Objekte 

dieser Art noch weitaus häufiger zur sozialen Distinktion genutzt wurden, ist evident: The 

Spoils of Poynton und Stopfkuchen sind beide in der zweiten Hälfte des 19. Jahrhunderts 

entstanden und auch das Handlungsgeschehen ist dort situiert – bei der folgenden Deutung muss 

 
145 Vgl. Stewart: On Longing. S. 157. 
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die symbolische Dimension der Sammlungen daher besondere Aufmerksamkeit erhalten. 

Ausgehend von den Arbeiten George Herbert Meads und später Claude Lévi-Strauss’ resultierte 

die wissenschaftliche Auseinandersetzung mit dem semiotischen Potential von Dingen in der 

These, „that there is an essential similarity between language and inanimate objects.“146 Die 

Schwierigkeiten einer solch weitreichenden Hypothese sind umfassend reflektiert worden; 

eingewendet wird unter anderem, dass Gegenstände im Vergleich zu sprachlichen Zeichen in 

weitaus geringerem Maße semantische Mehrdeutigkeit besitzen und dass auch Besitz oder das 

Tragen eines Objekts praktisch nicht mit einem Sprachakt gleichgesetzt werden können.147 

Dennoch bleibt unbestritten, dass Besitz und die soziale Präsentation persönlicher Objekte 

maßgeblich zur Identitätsbildung und Selbstdefinition beitragen – und gerade Sammlungen 

werden für diesen Prozess immer wieder als exemplarischer Fall behandelt.148 

Doch Sammlungen und Privatbesitz tragen noch auf einer zweiten, basaleren Ebene zur 

Identitätsbildung bei. Es wurde in Kapitel 2 bereits vermittelt, welch massiven Einfluss der 

Umgang mit materiellen Objekten und insbesondere der Aufbau und die Strukturierung von 

Sammlungen auf die kognitive Entwicklung von Kindern ausübt und wie zudem (negative) 

Erfahrungen durch diese Praxis verarbeitet und reflektiert werden können. Emotional besetzte 

persönliche Objekte und gerade Sammelobjekte üben aber auch weit nach dem Kindesalter für 

ihre Besitzer noch kompensatorische oder tröstende Funktionen aus, insbesondere im Fall von 

Krisen- oder Übergangssituationen (Pubertät, Auszug aus dem Elternhaus, Auszug der Kinder 

etc.) konnte dies empirisch bestätigt werden.149 In diesem Zusammenhang kann man nun nicht 

mehr davon sprechen, dass Besitztümer bloß symbolisch für gewisse Identitätsmerkmale 

einstehen, als Teil des ‚extended self‘ wirken sie noch vor jeder Bedeutung als soziales Zeichen 

konstitutiv auf die persönliche Identitätsbildung. In Geliebte Objekte hat Tilmann Habermas 

diesen Umstand reflektiert und untersucht, wie emotional aufgeladene Objekte als Träger von 

Erinnerungen und biografischen Informationen sowie alltägliche Gebrauchsgegenstände 

essenziell benötigt werden für ein positiv empfundenes Dasein. Anschaulich macht er dieses 

Phänomen am Beispiel des Gefängnisses, wobei wird, wie Verlust persönlicher 

Bezugsgegenstände als Bedrohung der eigenen Identität erlebt werden kann150: 

 
146 Vgl. Helga Dittmar: The Social Psychology of Material Possessions. To Have is to Be. Hemel Hempstead, 
Hertfordshire: Harvester Wheatsheaf 1992. S. 81.  
147 Vgl. ebd. S. 82f. 
148 Vgl. Muensterberger: Sammeln. S. 21. 
149 Vgl. Tilmann Habermas: Persönliche Objekte und Bindungen im Prozeß der Ablösung vom Elternhaus. In: Urs 
Fuhrer (Hrsg.): Persönliche Objekte, Identität und Entwicklung. Göttingen: Vandenhoeck und Ruprecht 1999, S. 
109-133. Hier: S. 114ff. 
150 Dieser Befund trifft sich mit empirischen Studien, wonach ungewollter Verlust von Besitztümern etwa durch 
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Das individuell gewählte Aussehen und die persönliche Habe werden durch Anstaltseigenes 
ersetzt, den Einheitshaarschnitt, die Identitätsnummer, das Anstaltsgeschirr und die 
Anstaltswäsche, die regelmäßig wieder eingesammelt und von möglichen, den Gegenstand 
individualisierenden Spuren gereinigt werden. […] Totale Institutionen entziehen ihren Insassen 
die Möglichkeit, über sich selbst zu verfügen, über ihre Gedanken, ihre Intentionen und ihre 
Handlungen sowie über ihre persönliche Habe, dasjenige minimale Umweltsegment, über das 
jede freie Person gewöhnlich exklusiv verfügt. So wird der Person die in der zivilen Gesellschaft 
übliche Achtung versagt, sie wird entwürdigt und ihre Selbstachtung untergraben.151 
 

Persönliche Objekte wirken also auf komplexe Weise an der Identitätsbildung und -festigung 

mit. Dass die hier zusammengefassten Prozesse bei der Figur des Sammlers, der in hohen Maße 

auf materiellen Besitz fixiert ist, noch verstärkt auftreten, liegt auf der Hand. Die folgende 

Analyse wird mit Henry James’ The Spoils of Poynton beginnen und sich dann Raabes 

Stopfkuchen zuwenden. James thematisiert in seinem Roman explizit den Verlust einer 

Sammlung, daher kann hier unmittelbar an die zuletzt skizzierten Überlegungen angeknüpft 

werden. 

 

4.1. Henry James: The Spoils of Poynton 

4.1.1. Die Sammlung als Spiegelbild der Persönlichkeit  

One thing was in „it“, in the sordid situation, on the first blush, and one thing only – though this, 
in its limited way, no doubt, a curious enough value: the sharp light it might project on that most 
modern of our current passions, the fierce appetite for the upholsterer’s and joiner’s and brazier’s 
work, the chairs and tables, the cabinets and presses, the material odds and ends, of the more 
labouring ages. A lively mark of our manners indeed the diffusion of this curiosity and this 
avidity, and full of suggestion, clearly, as to their possible influence on other passions and other 
relations. On the face of it the „things“ themselves would form the very centre of such a crisis; 
these grouped objects, all conscious of their eminence and their price, would enjoy, in any 
picture of a conflict, the heroic importance. (NYE 10: IX) 
 

So beschreibt Henry James im Vorwort zur New York Edition von The Spoils of Poynton die 

Genese der Idee seines Romanprojekts. Einige Seiten später hält er noch einmal fest, dass „[t]he 

real centre, as I say, the citadel of the interest, with the fight waged round it, would have been 

the felt beauty and value of the prize of battle, the Things, always the splendid Things“ (NYE 

10: XII). 

Von den in dieser Arbeit untersuchten Werken ist The Spoils of Poynton zweifellos dasjenige, 

in welchem das Phänomen des Sammelns am stärksten an der Oberfläche liegt und auch, wie 

 

Diebstahl oder Naturkatastrophen von Betroffenen als Verlust am eigenen Selbst erfahren wird (vgl. Dittmar: The 
Social Psychology of Material Possessions. S. 46). 
151 Tilmann Habermas: Geliebte Objekte. Symbole und Instrumente der Identitätsbildung. Frankfurt am Main: 
Suhrkamp 1999. S. 123. 
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aus dem obigen Zitat hervorgeht, vom Autor selbst am deutlichsten als ein Thema des Romans 

markiert wurde. The Spoils of Poynton erzählt von den familieninternen Streitigkeiten um das 

Erbe einer kostbaren Sammlung von Möbeln, Kunstgegenständen und kulturellen Artefakten, 

welche das Ehepaar Gereth während ihres gemeinsamen Lebens zusammengetragen hatte. 

Nach dem Tod von Mr. Gereth soll das gemeinsame Anwesen mitsamt der Sammlung, wie 

damals nach englischem Recht vorgesehen, nicht an seine Ehefrau Adela, sondern an den 

einfältigen und kulturell uninteressierten Sohn Owen übergehen. Mrs. Gereth stemmt sich mit 

aller Kraft gegen den Versuch, sie ihres Lebenswerks und -inhalts zu berauben,152 zumal sie 

Owens Verlobte, die aus einer neureichen Familie stammende Mona Brigstock, verabscheut. 

Der Titel – in deutschen Fassungen wird „Spoils“ üblicherweise als „Kostbarkeiten“ und nicht, 

wie es richtig heißen müsste, als „Beute“ übersetzt – verweist deutlich darauf, welch zentrale 

Rolle die prunkvolle Sammlung im Romangeschehen einnimmt und wie erbittert der Kampf 

um den Besitz geführt wird.  

The Spoils of Poynton wird in der Forschung gemeinhin nicht zu den gelungensten Werken 

Henry James’ gezählt.153 Wie durch die kurze Handlungsskizze möglicherweise schon deutlich 

wurde, weist der Roman eine gewisse Nähe auf zur Trivialliteratur bzw. zu jenem Genre, das in 

der englischsprachigen Literaturwissenschaft wahlweise als „woman’s fiction“ oder als 

„sentimental literature“ bezeichnet wird.154 Auch verwertet James hier einige Charaktertypen, 

Handlungsschemata und thematische Schwerpunkte, die zum Zeitpunkt der Veröffentlichung 

des Romans im Jahre 1897 bereits als typisch ‚Jamesian‘ etabliert waren. Der Text gilt daher 

inhaltlich als wenig innovativ und so lassen sich auch rasch Parallelen zu The Portrait of a Lady 

erkennen. Isbesondere die Nähe der Protagonistin Fleda Vetch zu Isabel Archer aus The Portrait 

 
152 Es ist bemerkenswert, dass James in Mrs. Gereth so ausführlich die Psychologie einer weiblichen Sammlerin 
ausleuchtet, alle anderen der in dieser Arbeit untersuchten Texte stellen männliche Sammler in den Mittelpunkt. 
Bis heute gilt das Sammeln gemeinhin als eine Tätigkeit, welche primär von Männern ausgeübt wird (vgl. Russell 
W. Belk u. Melanie Wallendorf: Of Mice and Men: Gender Identity in Collecting. In: Susan Pearce (Hrsg.): 
Interpreting Objects and Collections. London u. New York: Routledge 1994, S. 240-253. Hier: S. 241). Schon zu 
James’ Zeiten jedoch machten vereinzelt auch weibliche Kunstsammlerinnen auf sich aufmerksam (vgl. Victoria 
Mills: ‚A Long, Sunny Harvest of Taste and Curiosity‘: Collecting, Aesthetics and the Female Body in Henry 
James’s The Spoils of Poynton. In: Women’s History Review, 2009, Vol. 18 (4), S. 669-686. Hier: S. 670). Auch 
das reale Ereignis aus dem direkten Umfeld des Autors, welches dieser im Vorwort als Inspiration für die Handlung 
angibt, ging von einer Sammlerin aus. Dass sich Mrs. Gereth im Roman gegen ein Gesetz wendet, welches explizit 
männliche Erben bevorzugt, muss bei der weiteren Analyse gegenwärtig bleiben. 
153 Vgl. Nancy Bentley: The Ethnography of Manners. Hawthorne, James, Wharton. Cambridge: Cambridge 
University Press 1995. S. 114. Oder Fotios Sarris: Fetishism in The Spoils of Poynton. In: Nineteenth-Century 
Literature, 1996, Vol. 51 (1), S. 53- 83. Hier: S. 53. 
154 Teilweise wird diese Anlehnung an die Trivialliteratur auch als eine vom Autor intendierte Kritik bzw. Parodie 
auf literarische Konventionen des späten 19. Jahrhunderts gedeutet (vgl. Bonita Rhoads: Henry James and the 
Plunder of Sentiment: Building the House of Modernism from The Spoils of Poynton. In: The Henry James 
Review, 2012, Vol. 33 (2), S. 147-164. Hier: S. 148f.). 
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of a Lady ist frappierend: Beide entstammen ärmlichen Verhältnissen und werden zu Beginn 

der Handlung in die Entourage einer wohlhabenden Gönnerin (Isabels Tante, Mrs. Gereth) 

aufgenommen, wodurch sie in ihnen zuvor unzugängliche gesellschaftliche Sphären eingeführt 

werden.155 Zudem ähneln sich die jungen Frauen in ihrer Persönlichkeit und Weltanschauung: 

Isabel und Fleda sind romantisch-idealistisch veranlagt und zeigen eine gewisse Naivität und 

Unschuld im Umgang mit der oberen Gesellschaftsschicht. Auch mobilisiert James im Lauf des 

Romans erneut den Konflikt zwischen Ethik und Ästhetik und widmet sich der Frage nach dem 

Zusammenhang von kulturellem Geschmack und sozialer Integration. Trotz des generischen 

Handlungsschemas nimmt The Spoils of Poynton im Gesamtwerk des Autors eine durchaus 

bedeutende Rolle ein, markiert der Text doch den Übergang zu James’ Spätphase, welche in 

den drei großen Romanen The Wings of the Dove (1902), The Ambassadors (1903) und The 

Golden Bowl (1904) gipfelt. Nicht nur verstärken sich ab diesem Zeitpunkt die sprachlichen 

und stilistischen Eigenheiten des Autors, auch übernimmt James nach seinen gescheiterten 

Versuchen in der Gattung des Dramas Methoden der szenischen Darstellung in seine Prosa und 

widmet sich intensiv der Figurenpsychologie und den Herausforderungen literarischer 

Gestaltung von Bewusstseinsprozessen und -inhalten.156 James artikuliert im Vorwort dieses 

Ziel explizit: „I committed myself to making the affirmation and the penetration of [Fleda’s 

intelligence] my action and my ‚story‘“ (NYE 10: XIII). 

Fleda Vetch wird in das Romangeschehen eingeführt durch die Augen von Mrs. Gereth. Die 

Handlung beginnt auf Waterbath, dem Anwesen der Brigstocks, wo ein gesellschaftliches 

Frühstück abgehalten wird, an dem Mrs. Gereth jedoch nur höchst unwillig teilnimmt. Der von 

ihr verachtete Kreis um die Familie der Verlobten seines Sohnes erscheint ihr kulturlos und 

traditionsvergessen, dann jedoch fällt ihr Blick auf eine junge Frau:  

 
This girl, one of the two Vetches, had no beauty, but Mrs. Gereth, scanning the dullness for a 
sign of life, had been straightway able to classify such a figure as the least, for the moment, of 
her afflictions. Fleda Vetch was dressed with an idea, though perhaps with not much else; and 
that made a bond when there was none other, especially as in this case the idea was real, not 
imitation. (NYE 10: 4f.) 
 

 
155 Auch hier findet sich wieder ein sprechender Name: Der Nachname „Vetch“ bezeichnet die Pflanzengattung 
der Wicken (Vicia), welche sich unter anderem dadurch auszeichnet, dass sie durch Wickelranken an anderen 
Pflanzen emporwächst (vgl. Thomas Otten: The Spoils of Poynton and the Properties of Touch. In: American 
Literature, 1999, Vol. 71 (2), S. 263-290. Hier: S. 274). Fledas gesellschaftlicher Aufstieg durch die Protektion von 
Mrs. Gereth ist damit bereits im Namen angedeutet. 
156 Vgl. Richard Hocks: Henry James and Pragmatistic Thought. A Study in the Relationship between the 
Philosophy of William James and the Literary Art of Henry James. Chapel Hill: University of North Carolina Press 
1974. S. 134. Und Brosch: Krisen des Sehens. S. 307. 
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Die sympathischen Gefühle, die Mrs. Gereth ab dieser ersten Begegnung für Fleda hegt, sind 

in erster Linie zurückzuführen auf den guten Geschmack Fledas. Nicht nur ist sie „dressed with 

an idea“ – hier zeigt sich bereits beispielhaft, wie persönliche Objekte als symbolische 

Identitätsmerkmal gelesen werden können –, rasch entdeckt Mrs. Gereth auch, dass sie vereint 

sind in ihrer Geringschätzung der Ausstattung und des Lebensstils der Brigstocks.157 Noch 

stärker als in The Portrait of a Lady wird in The Spoils of Poynton die Charakterisierung von 

Figuren über Aussehen, Geschmack und Besitz vermittelt. Wenn in der folgend zitierten 

Passage so ausführlich die misslungene Gestaltung des Waterbath-Anwesens reflektiert wird, 

wird damit gleichzeitig ein überaus negatives Urteil über die Brigstock-Familie getroffen: 

 
It was an ugliness fundamental and systematic, the result of the abnormal nature of the 
Brigstocks, from whose composition the principle of taste had been extravagantly omitted. In 
the arrangement of their home some other principle, remarkably active, but uncanny and 
obscure, had operated instead, with consequences depressing to behold, consequences that took 
the form of a universal futility. The house was bad in all conscience, but it might have passed if 
they had only let it alone. This saving mercy was beyond them; they had smothered it with 
trumpery ornament and scrapbook art, with strange excrescences and bunchy draperies, with 
gimcracks that might have been keepsakes for maid-servants and nondescript conveniences that 
might have been prizes for the blind. They had gone wildly astray over carpets and curtains; 
they had an infallible instinct for disaster, and were so cruelly doom-ridden that it rendered them 
almost tragic. (NYE 10: 6f.) 
 

Waterbath symbolisiert in dem Roman den Gipfel schlechten Geschmacks: Die Brigstocks 

folgen blind dem Zeitgeist und den Trends des ausgehenden 19. Jahrhunderts und der neuen 

Ästhetik der Warenwelt. Zeitgenössische Diskurse um Dekormodelle und Einrichtungsstile 

haben Henry James nachweislich beeinflusst,158 und er gilt heute weithin als einer der 

profiliertesten Kritiker der Vorlieben der um die Jahrhundertwende entstehenden ‚commodity 

culture‘ und ihres Bruchs mit etablierten Geschmacksnormen des viktorianischen Zeitalters.159 

Die Brigstocks mit ihrer Sammlung von Memorabilien, Kitsch und Kunsthandwerk aus 

 
157 Queer readings haben in dieser Verbindung der beiden Frauen über geteilte Geschmacksurteile und -normen 
eine Nähe zu gewissen Konventionen schwuler Narrative festgestellt. Besonders häufig wird eine Verbindung zur 
Literatur Oscar Wildes, mit dem Henry James persönlich bekannt war, nahegelegt. So ist Mrs. Gereth nach Sean 
O’Toole „clearly and firmly drawn into a gay male tradition of hyper-vigilant taste and impeccably cultivated 
sensibility in the register of Wilde.“ (Sean O’Toole: Queer Properties: Passion and Possession in The Spoils of 
Poynton. In: The Henry James Review, 2012, Vol. 33 (1), S. 30-52. Hier: S. 36.) Die Entstehung von The Spoils of 
Poynton fällt zudem in die Zeit des unter starkem Interesse der Öffentlichkeit verlaufenden Prozesses gegen Wilde. 
Auch der Auflösung des luxuriösen Hausstands des Autors wurde dabei medial große Aufmerksamkeit gewidmet 
(vgl. Michèle Mendelssohn: Henry James, Oscar Wilde and Aesthetic Culture. Edinburgh: Edinburgh University 
Press 2007. S. 198ff.). 
158 Vgl. Bill Brown: A Sense of Things. The Object Matter of American Literature. Chicago: The University of 
Chicago Press 2003. S. 145. 
159 Vgl. Miranda El-Rayess: Henry James and the Culture of Consumption. Cambridge: Cambridge University 
Press 2014. S. 7f. 
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Massenproduktion – explizit genannt werden unter anderem „little brackets and pink vases“ 

(NYE 10: 19) ein „stuffed cockatoo fastened to a tropical bough“ (NYE 10: 34) und „souvenirs 

of places even more ugly than [Waterbath] itself“ (NYE 10: 7) – stehen exemplarisch für diese 

Entwicklung. Ihre soziale Identität findet Ausdruck in diesen ästhetisch wertlosen Objekten, 

durch die sie sich, intendiert oder nicht, von gewissen konstitutiven Merkmalen und 

Wertvorstellungen der aristokratischen Oberschicht distanzieren. Sie bilden Antipoden zu Mrs. 

Gereth und ihrem hochkultivierten Geschmack – aber nicht etwa, weil sie schlichtweg jedem 

Materialismus und Besitzdenken abgeneigt wären, sondern weil sie gerade hässliche Dinge 

lieben.160  

An den Brigstocks zeigt James, dass ein Sinn für das Schöne nicht notwendig mit 

gesellschaftlichem Erfolg und Wohlstand einhergeht; während die aus einfachen Verhältnissen 

stammende Fleda Vetch ihre begrenzten Mittel richtig einzusetzen weiß und mit ihrem 

Auftreten selbst die anspruchsvolle Mrs. Gereth für sich gewinnen kann, präsentieren sie sich 

durch ihr Haus und die Einrichtung als kulturlos und bar jeglicher ästhetischen Sensibilität. 

Mona Brigstock bestätigt das Bild, welches über die Darstellung des Familienanwesens 

gezeichnet wurde, dann auch über ihr Verhalten und ihren Habitus. Sie erscheint oberflächlich 

und charakterlos; der Erzähler konstatiert: „She belonged to the type in which speech is an 

unaided emission of sound and the secret of being is impenetrably and incorruptibly kept. Her 

expression would probably have been beautiful if she had had one“ (NYE 10: 9). Die 

Erzählinstanz solidarisiert sich hier mit Mrs. Gereth: Mona Brigstock wird als unsympathisch, 

kleingeistig und kulturlos dargestellt – der Leser soll Mrs. Gereths Verzweiflung über die 

Aussicht solch einer Nachfolgerin auf Poynton teilen. 

Nicht bloß die zentralen Figuren aus den beiden Konfliktparteien werden in The Spoils of 

Poynton über Besitz und Geschmack charakterisiert, und bevor Mrs. Gereth mit ihrem 

komplexen und intimen Verhältnis zu Poynton und der dortigen Sammlung in den Blick 

genommen werden kann, lohnt es sich, auf zwei Figuren aus der Handlungsperipherie zu 

Sprechen zu kommen. Es wird sich dabei zeigen, dass James bei den Darstellungen dieser 

Figuren selbst eine Tendenz aufweist, welche Fleda als Eigenart von Mrs. Gereth hervorhebt: 

„the disposition to thrust in everywhere the question of ‚things‘, to read all behaviour in the 

light of some fancied relation to them.“ (NYE 10: 24) In Betracht zu ziehen sind in diesem 

Kontext zum einen Fledas Vater und zum anderen die verstorbene Tante von Mrs. Gereth, 

 
160 Uta Schürmann: Komfortable Wüsten. Das Interieur in der Literatur des europäischen Realismus des 19. 
Jahrhunderts. Köln u. a.: Böhlau 2015. S. 139f. 
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welche ausschließlich über ihren Nachlass charakterisiert wird.  

Mr. Vetch spielt für die Romanhandlung eine untergeordnete Rolle. Er taucht bloß ein einziges 

Mal auf, als Fleda für einen Besuch zu Hause Poynton und die Gesellschaft von Mrs. Gereth 

für einige Zeit verlässt. Als Figur ist er hier von Interesse, weil auch er als Sammler auftritt, 

allerdings von gänzlich anderen Objekten als die Brigstocks oder Mrs. Gereth: 

 
[Fleda] had in their common sitting-room the company of the objects he was fond of saying that 
he had collected – objects, shabby and battered, of a sort that appealed little to his daughter: old 
brandy-flasks and match-boxes, old calendars and handbooks, intermixed with an assortment of 
pen-wipers and ash-trays, a harvest he had gathered in from penny bazaars. (NYE 10: 145)  
 

Mr. Vetch ist Sammler von wertlosen Alltagsgegenständen. Da James’ Romane und 

Erzählungen überwiegend in wohlhabenderen Gesellschaftskreisen spielen, bildet er im Werk 

des Autors eine Ausnahme unter den Sammlerfiguren. Dass er vom Sammeltrieb deshalb nicht 

weniger besessen ist als Gilbert Osmond oder Mrs. Gereth, zeigt sich in dem einzigen 

Ratschlag, den er seiner Tochter mitgibt: „[Fleda] had often heard him wish to goodness there 

was something striking she cared for. Why didn’t she try collecting something? – it didn’t matter 

what. She would find it gave an interest to life, and there was no end of little curiosities one 

could easily pick up.“ (NYE 10: 145) Die kurze Beschreibung seiner Sammelobjekte ist zudem 

aufschlussreich, da sie James’ einziges Mittel zur Charakterisierung von Fledas Vater darstellt. 

Wir erfahren nichts Näheres über sein Aussehen oder seine Profession, die Darstellung seiner 

kleinen Sammlung ist aber so pittoresk und evokativ, dass doch eine grundlegende Vorstellung 

von der Figur – und vor allem auch von Fledas ärmlicher Herkunft, die ansonsten nur en passant 

thematisiert wird – vermittelt wird. Die Passage zeigt anschaulich, wie stark persönliche 

Besitztümer soziale Identitätsmerkmale transportieren: Mit nur wenigen Strichen gelingt es 

hier, ein äußerst einprägsames Bild von Mr. Vetch und seinem gesellschaftlichen Milieu zu 

zeichnen. James’ Entscheidung, sich hier auf die Charakterisierung mittels der 

Sammlungsdarstellung zu beschränken, zeugt von einem Bewusstsein um die semantische 

Kraft der „splendid Things“. 

Die im Einführungsteil beschriebene symbol- bzw. zeichenhafte Qualität von Sammlungen und 

privaten Dingen wird im Roman noch expliziter reflektiert in Fledas Konfrontation mit Ricks, 

dem kleinen Landhaus einer verstorbenen Tante von Mrs. Gereth und dem dort befindlichen 

Nachlass derselben. Gemeinsam mit Fleda begibt sich Mrs. Gereth nach Ricks, um die 

Einrichtung und die dortigen Räumlichkeiten zu inspizieren und zu entscheiden, ob ein Leben 

jenseits von Poynton für sie dort vorstellbar sein könnte. Zu diesem Zeitpunkt in der 

Romanhandlung hat sich die Erzählperspektive bereits zunehmend auf Fleda verengt, sie 
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„provides the filtering intelligence through which events are seen“161 und hier zeigt sich durch 

ihren Blick, wie Sammlung und Besitz gelesen und zu einem Narrativ zusammengeführt 

werden können: 

 
It was all, none the less, not so bad as Fleda had feared; it was faded and melancholy, whereas 
there had been a danger that it would be contradictious and positive, cheerful and loud. The 
house was crowded with objects of which the aggregation somehow made a thinness and the 
futility a grace; things that told her they had been gathered as slowly and as lovingly as the 
golden flowers of the other house. She too, for a home, could have lived with them: they made 
her fond of the old maiden-aunt; they made her even wonder if it didn’t work more for happiness 
not to have tasted, as she herself had done, of knowledge. Without resources, without a stick, as 
she said, of her own, Fleda was moved, after all, to some secret surprise at the pretensions of a 
shipwrecked woman who could hold such an asylum cheap. The more she looked about the 
surer she felt of the character of the maiden-aunt, the sense of whose dim presence urged her to 
pacification: the maiden-aunt had been a dear; she should have adored the maiden-aunt. The 
poor lady had had some passed shyly, yet with some bruises through life; had been sensitive and 
ignorant and exquisite: that too was a sort of origin, a sort of atmosphere for relics and rarities, 
though different from the sorts most prized at Poynton. (NYE 10: 54f.) [Meine Kursivierung] 
 

Noch mehr als im Fall von Fledas Vater ergibt sich hier aus den Besitztümern der Tante eine 

echte Lebensgeschichte; ihre Gegenstände sind auratisch aufgeladen und beginnen, vermittelt 

durch Fledas Perspektive und Gemüt, von ihrer verstorbenen Besitzerin zu erzählen. Fleda wie 

dem Leser steht die ‚maiden-aunt‘ und die ganze Melancholie ihres Daseins vor Augen – ohne 

dass jedoch tatsächlich substanzielle Informationen über ihr Leben und ihre Person mitgeteilt 

worden wären. Erneut wird hier zudem deutlich, dass der ökonomische oder ästhetische Wert 

der Objekte nur bedingt Relevanz hat hinsichtlich der Funktionen, die sie für ihre Besitzer 

ausüben können: Die ärmliche Einrichtung auf Ricks wie die wertlosen Schätze von Fledas 

Vater tragen Bedeutung durch ihre intime Beziehung zu den beiden Persönlichkeiten. Obwohl 

auch diese Sammlungen nicht den aristokratischen Geschmacksnormen entsprechen, scheinen 

die Tante und Fledas Vater doch positiver bewertet zu werden als Waterbath und seine 

Bewohner, Michèle Mendelssohn bemerkt dazu:  

 
Ricks and Mr. Vetch’s lodgings do not conform to the canons of good taste, though there is 
nevertheless something human and touching about them. The degree to which the maiden aunt 
and Mr. Vetch have invested themselves in their shabby possessions makes them more 
sympathetic than the objects in the Brigstock burlesque.162 
 

Fledas Reaktion auf Ricks und den Nachlass von Mrs. Gereths Tante evoziert außerdem die zu 

Beginn dieser Arbeit vorgestellten Thesen Benjamins zur Verewigung des Sammlers in seinen 

 
161 Edwin Bowden: The Themes of Henry James. A System of Observation through the Visual Arts. New Haven: 
Yale University Press 1956. S. 72. 
162 Mendelssohn: Henry James, Oscar Wilde and Aesthetic Culture. S. 217. 
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Objekten und der Bedeutsamkeit des Erbes. Wesentliche Züge der Identität der maiden-aunt 

bleiben über ihren Nachlass auch nach ihrem Tod wahrnehmbar, jedoch benötigt es eben auch 

Fleda mit ihrer spezifischen Sensibilität und ihrem besonderen Wahrnehmungsvermögen, um 

diese Verbindung zu würdigen – durch diese Begabung erscheint sie zudem als prädestiniert für 

die Nachfolge Mrs. Gereths auf Poynton.  

Während Waterbath seine Besitzer als „unsophisticated bourgeois consumers“163 ausweist und 

in den Sammlungen von Fledas Vater und der maiden-aunt die kleinbürgerlichen Existenzen 

ihrer Besitzer zum Ausdruck kommen, spiegelt Poynton die Persönlichkeit und den 

Ästhetizismus von Mrs. Gereth. Die Villa und ihre Einrichtung gelten als „complete work of 

art“ (NYE 10: 13), das in England seinesgleichen sucht. Es ist wichtig, in diesem Kontext 

bereits vorweg festzuhalten, dass James Mrs. Gereth zwar durchaus als kritikwürdige Figur 

konzipiert – sie teilt gewisse Charaktereigenschaften mit Gilbert Osmond und repräsentiert 

einen ähnlichen Typus –, gleichzeitig aber der Wert und die Perfektion von Mrs. Gereths 

Sammlung sowie ihr Sinn für das Schöne nie in Frage gestellt werden. Sie ist „undoubtedly one 

of the greatest interior decorators depicted in literature“164 und fraglos stellen die Brigstocks mit 

ihrem neumodischen Geschmack in James’ Augen einen mindestens ebenso kritikwürdigen 

Lebensstil dar. „We are meant to share in the horror expressed by Mrs. Gereth and Fleda at 

Mona Brigstock’s plans to install a billiard room and winter garden at Poynton“165, stellt Lee 

Mitchell treffend fest. 

Poynton beherbergt Porzellan, Bibelots, Möbel und verschiedenste Kunstgegenstände. In all 

seiner Opulenz wird das Anwesen erstmals mit Fledas Eintreffen bei Mrs. Gereth vorgeführt:  

 
Wandering through clear chambers where the general effect made preferences almost as 
impossible as if they had been shocks, pausing at open doors where vistas were long and bland, 
[Fleda] would, even hadn’t she already known, have discovered for herself that Poynton was the 
record of a life. It was written in great syllables of color and form, the tongues of other countries 
and the hands of rare artists. It was all France and Italy, with their ages composed to rest. For 
England you looked out of old windows – it was England that was the wide embrace. While 
outside, on the low terraces, she contradicted gardeners and refined on nature, Mrs. Gereth left 
her guest to finger fondly the brasses that Louis Quinze might have thumbed, to sit with Venetian 
velvets just held in a loving palm, to hang over cases of enamels and pass and repass before 
cabinets. There were not many pictures – the panels and the stuffs were themselves the picture; 
and in all the great wainscoted house there was not an inch of pasted paper. (NYE 10: 22) 
 

 
163 Mills: ‚A Long, Sunny Harvest of Taste and Curiosity‘: Collecting, Aesthetics and the Female Body in Henry 
James’s The Spoils of Poynton. S. 672. 
164 Rhoads: Henry James and the Plunder of Sentiment: Building the House of Modernism from The Spoils of 
Poynton. S. 150. 
165 Lee Clark Mitchell: „To Suffer Like Chopped Limbs“: The Dispossessions of The Spoils of Poynton. In: The 
Henry James Review, 2005, Vol. 26 (1), S. 20-38. Hier: S. 25. 
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Auffallend ist, dass bereits in dieser ersten Darstellung des Hauses deutlich wird, dass Poynton 

als Gesamtkunstwerk und als „record of a life“ zu lesen ist. Weniger aufgrund des Glanzes und 

der Schönheit der einzelnen Dinge als durch die von Mrs. Gereth getroffene gekonnte Auswahl 

und Zusammenstellung der Besitztümer gelangt das Anwesen zur ästhetischen Vollendung. Der 

Akt des Sammelns wird hier von James aufgewertet und erscheint einem künstlerischen 

Vorgang vergleichbar: Mrs. Gereth trägt zwar Objekte zusammen, die bereits den „hands of rare 

artists“ entstammen, ihre ganze Wirkung entfalten die Dinge aber erst durch ihre 

kompositorische Anordnung. Die Sammlung ist Ausdruck ihrer individuellen Begabung und 

Spiegel ihrer Persönlichkeit: „What Mrs. Gereth had achieved was indeed a supreme result; and 

in such an art of the treasure-hunter, in selection and comparison refined to that point, there was 

an element of creation, of personality.“166 (NYE 10: 21f.) In der Zusammenstellung ihrer 

Sammlung und der Ausgestaltung des Wohnraums folgt Mrs. Gereth ausschließlich ihrem 

eigenen Geschmack und so besitzt das Haus eine auratische Qualität, die Waterbath niemals 

erreichen kann, und transzendiert den trivialen Materialismus, der im Anwesen der Brigstocks 

verwirklicht wurde.167 Diese Differenz lässt sich auch aus James’ literarischem Umgang mit den 

beiden Häusern und der jeweiligen Einrichtung ablesen. Waterbath und die dortige Sammlung 

werden, wie auch die Sammlung von Fledas Vater, sehr genau beschrieben, und die 

gesammelten Objekte explizit benannt, dagegen werden im Falle Poyntons bloß bei Fledas 

erstem Besuch einige Details über das spezifische Aussehen des Hauses und seines Interieurs 

verraten. Als konkrete Objekte aus Mrs. Gereths Sammlung tauchen über den gesamten Roman 

hinweg nur ein Malteserkreuz und ein italienischer Schrank auf. Obwohl der Erzähler, mehrere 

der Figuren und nicht zuletzt Mrs. Gereth selbst wiederholt betonen und explizit thematisieren, 

welch unvergleichliche Pracht und Opulenz auf Poynton erreicht werden konnten, bleibt der 

Leser über das Aussehen und die spezifische Zusammenstellung der Einrichtung weitgehend 

 
166 Im Vorwort zu The Spoils of Poynton definiert James seine Kunst in auffallender Ähnlichkeit mit dieser Passage 
als einen Akt der „discrimination and selection“ (NYE 10: V) und beschreibt die Suche nach Inspirationsquellen 
für seine Romane als einen Prozess des Sammelns von kleinsten Erzählungen, Informationen und Anekdoten: „The 
germ, wherever gathered, has ever been for me the germ of a ‚story‘, and most of the stories straining to shape 
under my hand have sprung from a single small seed, a seed as minute and wind-blown as that casual hint for The 
Spoils of Poynton dropped unwitting by my neighbour, a mere floating particle in the stream of talk.“ (NYE 10: 
V) Noch deutlicher wird diese Nähe im Vorwort zu The Portrait of a Lady. Es wurde schon darauf hingewiesen, 
dass James seine poetologischen Überlegungen dort anhand des Bilds vom „house of fiction“ darstellt, zudem 
führt er aus: „[The germs of the story] accumulate, and we are always picking them over, selecting among them.“ 
(NYE 3: VIII) Schließlich bezeichnet er seine Figuren als „precious object[s]“ (NYE 3: XII), welche sich in seiner 
„complete possession“ (NYE 3: XI) befänden. James’ Selbstbeschreibungen seines künstlerischen Prozesses 
weisen so offenkundig eine Nähe zum Sammel- und Einrichtungsvorgang auf, wie ihn Mrs. Gereth vollzieht, dass 
dies die Deutung ihrer Figur als Künstlerin stützt. 
167 Vgl. Sarris: Fetishism in The Spoils of Poynton. S. 55. 
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im Unklaren168: „Although things thus compose the axle around which the plot turns and 

through which this bond [between Fleda and Mrs. Gereth] is achieved, the things at Poynton 

hardly appear in the novel’s visual register.“169 Offenkundig konzipiert James Poynton und Mrs. 

Gereth ästhetisch vollendete Sammlung also nicht, weil er ein besonderes Interesse daran hätte, 

zu ergründen, welche Dinge an solch einem Ort zu finden wären. Vielmehr sind es die Prozesse 

des Sammelns und der Sammlungskomposition, die ihn interessieren und daran anschließend 

die Frage, in welchem Verhältnis Dinge und Persönlichkeit bei einer solchen Konstellation 

zueinanderstehen. 

Für Fleda symbolisiert der erste Besuch auf Poynton so auch mehr als nur eine Begegnung mit 

schönen Dingen. Wie Mrs. Gereth bereits auf Waterbath erkannt hatte, besitzt sie eine stark 

ausgeprägte ästhetische Sensibilität und ein feines Gespür für die Kunst und daher begreift sie 

rasch, dass Poynton mehr ist als nur eine Ansammlung kostbarer Objekte – Fleda durchschaut 

die intime Verbindung von Schöpferin und Werk und die Konfrontation mit der Vollendung des 

Anwesens und der Einrichtung erscheint wie ein quasi-religiöses Ereignis. Beim Kontakt mit 

diesem vollendeten Kunstwerk wird sie geradezu überwältigt von ihren Eindrücken:  

 
[She] dropped on a seat with a soft gasp and a roll of dilated eyes. […] She perfectly understood 
how Mrs. Gereth felt – she had understood but meagrely before; and the two women embraced 
with tears over the tightening of their bond – tears which on the younger one’s part were the 
natural and usual sign of her submission to perfect beauty. (NYE 10: 21) 
 

Dieser Moment wird zum Ausgangspunkt einer emotionalen Bindung Fledas an Poynton – und 

damit naturgemäß auch an Mrs. Gereth –, welche sie im Lauf der Romanhandlung niemals 

völlig wird aufgeben können.  

 

4.1.2. Identitätsverlust und der Krieg ums Erbe 

Bisher wurde gezeigt, wie in The Spoils of Poynton bestimmte Identitätsmerkmale der 

verschiedenen Figuren über ihren Besitz und ihre Sammlungen vermittelt werden: Im Vergleich 

zu The Portrait of a Lady bemüht sich James hier um eine differenziertere Position; eine enge 

emotionale Bindung an materielle Objekte wird nicht mehr pauschal abgelehnt und es ist primär 

 
168 Einzige Ausnahme bildet interessanterweise das Zimmer von Owen Gereth, „the one monstrosity of Poynton: 
all tobacco-pots and bootjacks, his mother had said – such an array of arms of aggression and castigation that he 
himself had confessed to eighteen rifles and forty whips.“ (NYE 10: 59) Auch hier wird eine Charakterisierung 
einer Figur über seinen Besitz geleistet: Owen erscheint als karikatureske Verkörperung einer übersteigerten 
Maskulinität. 
169 Bill Brown: A Thing about Things: The Art of Decoration in the Work of Henry James. In: The Henry James 
Review, 2002, Vol. 23 (3), S. 222-232. Hier: S. 224. 
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die unreflektierte Anlehnung an zeitgenössische ästhetische Moden, welche in der Darstellung 

von Waterbath eine kritische Bewertung findet. Die Sammlungen von Mr. Vetch, der 

jungfräulichen Tante und Mrs. Gereth sind dagegen Resultat eines produktiven Prozesses der 

Aneignung und Konfiguration von Dingen und spiegeln dadurch den individuellen Lebensweg 

und die Persönlichkeiten der jeweiligen Besitzer. Dieses Phänomen erscheint im Roman wenig 

problematisch, zumal James als Autor aktiv selbst das semiotische Potential der Objekte nutzt, 

um bestimmte Charakterzüge seiner Figuren anschaulich zu machen. Renate Brosch hat dies 

als eine der wesentlichen narratologischen Eigenheiten des Dichters ausgemacht und bemerkt, 

dass James über Dinge und Besitztümer „um die Figuren herum ein visuelles Feld [schafft], das 

über Assoziationen sekundäre Bedeutungen wachruft, die in unbestimmter Weise auf die Figur 

zurückwirken.“170 

Doch James thematisiert in dem Roman nicht nur die zeichenhafte Qualität der Dinge. In Mrs. 

Gereth führt er das intime Verhältnis des Einzelnen zu seinem Besitz einem Extrem zu, welches 

für die anderen Figuren nicht festgestellt werden kann. Kommentare des Erzählers, die 

Überlegungen und Wahrnehmungen von Fleda, aber auch Aussagen von Mrs. Gereth selbst 

machen deutlich, dass ihre Bindung an Poynton und ihre Sammlung so eng ist, dass die 

gesammelten Objekte längst integraler Bestandteil ihrer Identität geworden sind. Umso mehr 

Zeit Fleda mit Mrs. Gereth verbringt und umso länger sie den Fanatismus und die Verzweiflung 

ihrer Gönnerin im Kampf um Poynton beobachten kann, desto mehr realisiert sie, „how little 

vulgar avidity had to do with [Mrs. Gereth’s] rigour. It was not the crude love of possession; it 

was the need to be faithful to a trust“ (NYE 10: 46). Die bedingungslose Hingabe an die Dinge 

selbst erhöht Mrs. Gereth in den Augen von Fleda über die Allgemeinheit, die trivialem 

Besitzdenken verfallen ist; diese Leidenschaft „made Mrs. Gereth august and almost sublime. 

It was absolutely unselfish – she cared nothing for mere possession. She thought solely and 

incorruptibly of what was best for the objects themselves“ (NYE 10: 214). 

„[D]ie Haltung des Sammlers seinen Besitztümern gegenüber stammt aus dem Gefühl der 

Verpflichtung des Besitzenden gegen seinen Besitz“171, konstatiert Walter Benjamin und auch 

Mrs. Gereth ist augenscheinlich getrieben von diesem Sentiment. Sie selbst plädiert in einem 

längeren Monolog gegenüber ihrem Sohn für den Verbleib von Poynton und der Sammlung in 

ihrem Besitz und legt dabei offen, welch intime Beziehung sie zu ihren Objekten pflegt: 

 
„The best things here, as you know, are the things your father and I collected, things all that we 

 
170 Brosch: Krisen des Sehens. S. 357. 
171 Benjamin: Ich packe meine Bibliothek aus. S. 395. 
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worked for and waited for and suffered for. Yes“, cried Mrs. Gereth with a fine freedom of fancy, 
„there are things in the house that we almost starved for! They were our religion, they were our 
life, they were us! And now they’re only me […].“ „There isn’t one of them I don’t know and 
love – yes, as one remembers and cherishes the happiest moments of one’s life. Blindfold, in the 
dark, with the brush of a finger, I could tell one from another. They’re living things to me; they 
know me, they return the touch of my hand. But I could let them all go, since I have to so 
strangely, to another affection, another conscience. There’s a care they want, there’s a sympathy 
that draws out their beauty. Rather than make them over to a woman ignorant and vulgar I think 
I’d deface them with my own hands. (NYE 10: 30f.) 
 

In dieser Passage wird evident, dass für Mrs. Gereth die Dinge mehr sind als nur symbolischer 

Ausdruck gewisser Momente ihrer Identität. „[The Things] were us. And now they’re only me“ 

– James mobilisiert hier implizit einen erweiterten Subjektivitätsbegriff, bei dem das Selbst 

über den bloßen materiellen Körper hinausgeht, Mrs. Gereths Beziehung zu ihrer Sammlung 

„confronts subject/object dualism as she becomes one with her object.“172 Damit reflektiert 

James literarisch, was zur Zeit der Entstehung der Spoils auch philosophische und 

psychologische Theoretiker umtrieb. Ausgelöst durch gesellschaftliche und ökonomische 

Neuordnungen, aber auch durch ideengeschichtliche Umbrüche, welche „anthropozentrische 

Ich-Begriffe“173 unter Druck setzten, entstanden in den Ich-Diskursen des ausgehenden 19. 

Jahrhunderts eine neue Dynamik und zahlreiche neuartige Theoriemodelle.174 Zu den 

wichtigsten Akteuren auf diesem Gebiet zählte dabei neben Walter Pater und Georg Simmel 

auch Henry James’ Bruder William James. In seinem psychologischen Hauptwerk The 

Principles of Psychology stellt er ausführlich Überlegungen zu Selbstbewusstsein und 

Subjektkonstitution an und entwirft dabei ein Modell, das eine deutliche Nähe zum impliziten 

Subjektbegriff von The Spoils of Poynton erkennen lässt.  

William James’ Analyse setzt an mit der Unterscheidung zwischen ‚I‘ und ‚Me‘. Ersteres 

bezeichnet das untrennbare Zentrum des Selbst als Denk- und Erfahrungssubjekt.175 Als solches 

aktualisiert es sich im Bewusstseinsstrom, welcher den primordialen Weltbezug des Subjekts 

bildet. Klaus-Jürgen Bruder fasst die Konzeption konzis zusammen:  

 
Der stream of consciousness ist also nicht, wofür man ihn halten könnte: Metapher der 
Auflösung (des Ich) in die „succession of perishing thoughts“, sondern Metapher für die 
Existenz und Realität eines von jeder Einschränkung durch theoretische Systeme, Begriffe, 

 
172 Mills: ‚A Long, Sunny Harvest of Taste and Curiosity‘: Collecting, Aesthetics and the Female Body in Henry 
James’s The Spoils of Poynton. S. 681. 
173 K. Ludwig Pfeiffer: Ich-Diskurse, Ich-Schicksale: Zur Geschichte einer kategorialen Verwischung. In: Manfred 
Pfister (Hrsg.): Die Modernisierung des Ich. Studien zur Subjektkonstitution in der Vor- und Frühmoderne. Passau: 
Richard Rothe 1989, S. 13-21. Hier: S. 13. 
174 Vgl. ebd. 15. 
175 Vgl. W. E. Cooper: William James’s Theory of the Self. In: The Monist; 1992, Vol. 75 (4), S. 504-520. Hier: S. 
505f. 
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unabhängigen (ursprünglichen) Bewußtseins.176  
 

Das ‚Me‘ steht dagegen für das Selbst als Objekt, welches sich wiederum in drei Sphären 

gliedern lässt: das ‚Material Self‘, das ‚Spiritual Self‘ und das ‚Social Self‘. Für den Kontext 

dieser Arbeit ist vor allem James’ Theorie des materiellen Selbst von Relevanz:  

 
[I]t is clear that between what a man calls me and what he simply calls mine the line is difficult 
to draw. We feel and act about certain things that are ours very much as we feel and act about 
ourselves. Our fame, our children, the work of our hands, may be as dear to us as our bodies are, 
and arouse the same feelings and the same acts of reprisal if attacked. And our bodies 
themselves, are they simply ours, or are they us? Certainly men have been ready to disown their 
very bodies and to regard them as mere vestures, or even as prisons of clay from which they 
should some day be glad to escape. We see then that we are dealing with a fluctuating material. 
The same object being sometimes treated as a part of me, at other times as simply mine, and 
then again as if I had nothing to do with it at all. In its widest possible sense, however, a man’s 
Self is the sum total of all that he CAN call his, not only his body and his psychic powers, but 
his clothes and his house, his wife and children, his ancestors and friends, his reputation and 
works, his lands and horses, and yacht and bank-account. All these things give him the same 
emotions.177 
 

Nach William James besteht das Selbst aus einem Bündel an Besitztümern, Beziehungen, 

Erinnerungen, Überzeugungen und Glaubenssätzen. Er stellt eine Hierarchie auf, wobei der 

Körper den „innermost part of the material Self“178 darstellt, gefolgt von Kleidung, Familie und 

dem eigenen Heim. James notiert: „We all have a blind impulse to watch over our body, to deck 

it with clothing of an ornamental sort, to cherish parents, wife and babes, and to find for 

ourselves a home of our own which we may live in and ‚improve‘.“179 Die darauf folgende 

Passage liest sich dann wie eine theoretische Begleitung von The Spoils of Poynton: 

 
An equally instinctive impulse drives us to collect property; and the collections thus made 
become, with different degrees of intimacy, parts of our empirical selves. The parts of our wealth 
most intimately ours are those which are saturated with our labor. There are few men who would 
not feel personally annihilated if a life-long construction of their hands or brains – say an 
entomological collection or an extensive work in manuscript – were suddenly swept away. The 
miser feels similarly towards his gold, and although it is true that a part of our depression at the 
loss of possessions is due to our feeling that we must now go without certain goods that we 
expected the possessions to bring in their train, yet in every case there remains, over and above 
this, a sense of the shrinkage of our personality, a partial conversion of ourselves to nothingness, 
which is a psychological phenomenon by itself.180 
 

 
176 Klaus-Jürgen Bruder: William James: Das Ich – Der gegenwärtige Augenblick im Strom des Bewusstseins. In: 
Manfred Pfister (Hrsg.): Die Modernisierung des Ich. Studien zur Subjektkonstitution in der Vor- und 
Frühmoderne. Passau: Richard Rothe 1989, S. 74-84. Hier: S. 76.  
177 William James: The Principles of Psychology. Vol. 1. Bristol: Thoemmes Press 1998. S. 291. 
178 Ebd. S. 292. 
179 Ebd. S. 292f. 
180 Ebd. S. 293. 
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Die Nähe dieser Überlegungen zu den Geschehnissen in The Spoils of Poynton und dem 

Schicksal und der psychologischen Konstitution von Mrs. Gereth sind offensichtlich. Zugleich 

soll hier nicht argumentiert werden, der Autor habe schlicht die Theorien seines Bruders 

übernommen und in die Form eines Romans überführt. Derart einseitige Einflussbeziehungen 

sind wohl überhaupt sehr selten und könnten darüber hinaus dem literarischen Text in seiner 

Eigenständigkeit nicht gerecht werden. In jedem Fall aber war Henry James mit den Theorien 

Williams vertraut und in ihrer Korrespondenz kommentieren beide Brüder regelmäßig die 

Werke des jeweils anderen.181 Zudem war James in den höchsten Zirkeln des europäischen 

Geisteslebens vernetzt, hat nachweislich die Entwicklungen auf dem Feld der akademischen 

Psychologie und Philosophie verfolgt182 und wird so auch anderweitige Beiträge zu den Ich-

Diskursen der Zeit gekannt haben. Schließlich legt ja bereits das Vorwort zum Roman mit 

seinem Fokus auf der Bedeutung persönlicher Objekte und der erklärten Zielsetzung, in dem 

Werk Bewusstseinsprozesse zu durchleuchten, eine „psychomaterialist interpretation“183 nahe 

und forciert damit eine Anbindung an die beschriebenen theoretischen Entwicklungen des 

ausgehenden 19. Jahrhunderts.  

In der Figurenpsychologie von Mrs. Gereth leistet James einen literarischen Beitrag zum 

zeitgenössischen Diskurs um Subjektkonstitution und Identitätsbildung, der eine Nähe zu den 

Überlegungen seines Bruders aufweist.184 Nicht nur stellt er ihre Besitztümer als integralen 

Bestandteil ihrer Identität dar, auch wird ersichtlich, wie der Verlust persönlicher Objekte als, 

in den Worten von William James, „sense of the shrinkage of our personality“185 erlebt werden 

kann und welche Abgründe die Angst vor solch einem Verlust in einem Individuum 

offenzulegen vermag. Bemerkenswert ist in diesem Zusammenhang, dass auch Henry James 

seinen erweiterten Selbstbegriff in Verbindung setzt mit körperlichen Empfindungen. William 

 
181 Vgl. Hocks: Henry James and Pragmatistic Thought. S. 19ff. Da die neue Ausgabe der „Complete Letters of 
Henry James“ bisher nur die Zeitspanne von 1855 bis 1884 abdeckt und die Ausgaben von Percy Lubbock und 
Leon Edel nicht vollständig bzw. unter zweifelhaften editorischen Vorgaben entstanden sind (vgl. Pierre Walker: 
Leon Edel and the „Policing“ of the Henry James Letters. In: The Henry James Review, 2000, Vol. 21 (3), S. 279-
289), kann zu diesem Zeitpunkt leider nicht abschließend beantwortet werden, wie sich Henry James in seinen 
Briefen zu den Principles positioniert hat. Zu Geschichte und Bedeutung von Henry James’ Korrespondenz-
Nachlass vgl. Greg Zacharias: Timeliness and Henry James’s Letters. In: Ders. (Hrsg.): A Companion to Henry 
James. Malden, MA: Wiley-Blackwell 2008, S. 261-273. 
182 Vgl. Susan Oaks: Henry James and Nineteenth-Century Psychology: Empirical Self-Knowledge in „The 
Bostonians“, „The Princess Casamassima“, and „The Tragic Muse“. Unpublizierte Dissertation New York 
University 1986. S. 56ff. 
183 Mendelssohn: Henry James, Oscar Wilde and Aesthetic Culture. S. 230. 
184 Es verwundert vor diesem Hintergrund auch nicht, dass The Spoils of Poynton zu den wenigen Romanen aus 
Henry James’ später Schaffensphase gehört, die William positiv bewertet hat (vgl. Hocks: Henry James and 
Pragmatistic Thought. S. 135).  
185 James: The Principles of Psychology. S. 293. 
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James veranschaulicht in den oben zitierten Ausschnitten aus The Principles of Psychology, wie 

selbst der Bezug zum eigenen Körper als ein Besitzverhältnis empfunden werden kann und dass 

umgekehrt auch persönliche Objekte als dem Köper zugehörig erlebt werden. Für The Spoils of 

Poynton hat Thomas Otten herausarbeiten können, wie stark James’ Roman durchsetzt und 

geprägt ist von Beschreibungen, die auf taktile Erfahrungen abheben: 

 
One reason the hand figures so prominently in The Spoils is that the objects at its center reflect 
the hand; they anticipate and invite its touch. They are things with handles, like teacups and 
cabinets, or with contours that reflect the shape of the whole body, like sofas and chairs, or 
things that, like vases and figurines, are scaled to be arranged by hand, fondled, toyed with. 
Significantly, there are „not many pictures“ at Poynton; the valuables are mostly decorative arts 
like brasses and china, enamels and cabinets […]. These objects are a material record of the 
details of the body; they anticipate and objectify bodily needs and characteristics.186 
 

Aufgrund dieser engen Verschränkung von Subjekt und Dingwelt wird Henry James in der 

Forschung gelegentlich als proto-phänomenologischer Autor gelesen.187 Auch wenn man diese 

starke These nicht teilt, ist es im Fall von The Spoils of Poynton evident, dass James darauf 

bedacht ist, die Beziehung von materiellen Objekten und körperlicher Verfasstheit des 

Individuums bis in die Tiefe zu durchdringen. So äußern sich etwa ästhetische Urteile bei den 

Figuren im Roman sehr häufig durch körperliche Reaktionen. Im letzten Kapitel wurde bereits 

geschildert, wie Fleda bei ihrem ersten Besuch auf Poynton von den Eindrücken buchstäblich 

überwältigt „palpitating“ und mit „dilated eyes“ (NYE 10: 21) auf einem Stuhl Platz nehmen 

muss, um nicht in Ohnmacht zu fallen. Auch bei Mrs. Gereth erscheint „taste not as a matter of 

mere preference but of physiological reactions instead“188, wie sich insbesondere in ihrem 

Entsetzen und ihrer Abscheu vor der misslungenen Einrichtung auf Waterbath zeigt. Vor allem 

aber ist es der Verlust von Poynton, welcher anschaulich macht, dass für Mrs. Gereth ihre 

Sammlung einen Teil ihres Leibes darstellt: „[T]he amputation, as she called it, had been 

performed. Her leg had come off – she had now begun to stump along with the lovely wooden 

substitute; she would stump for life“ (NYE 10: 69). Der Auszug aus Poynton wird hier in dem 

Bild der Verstümmelung ausgedrückt und markiert damit einen Akt der Gewalt, der niemals 

umzukehren ist. William James’ Formulierung der „partial conversion of ourselves to 

nothingness“189 sowie die in Kapitel 4 vorgestellten Forschungen zu Verlusterfahrungen 

 
186 Otten: The Spoils of Poynton and the Properties of Touch. S. 265f.  
187 Vgl. Mills: ‚A Long, Sunny Harvest of Taste and Curiosity‘: Collecting, Aesthetics and the Female Body in 
Henry James’s The Spoils of Poynton. S. 681. Und John Carlos Rowe: The Theoretical Dimensions of Henry 
James. Madison: The University of Wisconsin Press 1984. S. 190ff. 
188 Otten: The Spoils of Poynton and the Properties of Touch. 271. 
189 James: The Principles of Psychology. S. 293.  
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kommen hier unweigerlich in den Sinn. 

Der Roman stützt Mrs. Gereths Wahrnehmung des Erbkonflikts als existenzbedrohenden 

Kampf, indem von Beginn an eine martialische Wortwahl bemüht wird, die sich über den 

Handlungsverlauf stetig verstärkt und den Streit um Poynton zunehmend als Kriegsgeschehen 

inszeniert. So heißt es eingangs noch eher harmlos, dass Fleda und Mrs. Gereth sich einig 

waren, „when there was a question of defending [Poynton] the fiercest attitude was the right 

one“ (NYE 10: 23). Wenig später wird der Versuch Owens und Monas, das Anwesen zu 

beziehen dann bereit als „siege“ (NYE 10: 48) bezeichnet und Mrs. Gereths Strategien zur 

Beeinflussung ihres Sohnes als Arbeit an einer „counter-mine“ (NYE 10: 60) beschrieben. 

Schließlich erkennt Mrs. Gereth ihre eigenen Maßnahmen als eine militärische „campaign“ 

(NYE 10: 78) und bei der Vorstellung, das Haus an Mona zu übergeben, scheint es ihr, als höre 

sie „the landing, there on her coast, of a foreign army.“ (NYE 10: 116) Die existentiell-

körperliche Bedrohung, als die Mrs. Gereth den Verlust ihrer Sammlung erlebt, findet Ausdruck 

in diesen düsteren Bildern. Fleda spielt in dem Erbschaftskrieg als Vermittlerin zwischen beiden 

Seiten eine überaus bedeutsame Rolle und zum Abschluss dieses Kapitels muss daher noch 

einmal ihr Verhältnis zu Mrs. Gereth und den Schätzen von Poynton in den Blick genommen 

werden. 

Wie in The Portrait of a Lady thematisiert James auch in The Spoils of Poynton den 

objektivierenden und besitzergreifenden Blick des Sammlers. Zwar zeigt sich Mrs. Gereth in 

ihrem Umgang mit Fleda weniger übergriffig und herrisch als Gilbert Osmond in Bezug auf 

Isabel Archer, dennoch sieht sie in ihrer jungen Mitstreiterin in erster Linie ein Mittel zum 

Zweck. Nach der ersten Konfrontation mit Owen über die Zukunft von Poynton wendet sie sich 

ob der Aussicht einer so unkultivierten Nachfolgerin auf Poynton sichtbar verzweifelt an Fleda 

und schlägt ihr vor: „You would replace me, you would watch over [the things], you would keep 

the place right“ (NYE 10: 32). Fleda erscheint ihr aufgrund ihrer ausgeprägten ästhetischen 

Sensibilität als prädestinierte Erbin ihrer Schätze und so entwirft Mrs. Gereth rasch den Plan, 

Owen und Mona voneinander zu lösen und ihren Sohn an Fleda zu binden. Es ist wichtig, sich 

in diesem Kontext vor Augen zu halten, dass Fleda (oder Mona) mit der Hochzeit auch den 

Namen Gereth übernehmen würde und damit tatsächlich die neue Mrs. Gereth – ihr Vorname 

Adela taucht im ganzen Roman bezeichnenderweise nur ein einziges Mal auf – auf Poynton 

würde. Fledas Einwilligung in Mrs. Gereths Plan lässt sich nicht nur durch ihre romantischen 

Gefühle für Owen erklären, sie besitzt zudem ein überaus devotes und unterwürfiges Naturell 

und kann ihrer durchsetzungsstarken Gönnerin schlicht nicht widerstehen. So offenbart sie bei 
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ihrem ersten Besuch auf Poynton schnell „her submission to perfect beauty“ (NYE 10: 21) und 

auch in ihrer erotisch aufgeladenen Reaktion auf die Avancen Owens tritt dieser Wesenszug zu 

Tage:  

 
To know she had become to him an object of desire gave her wings that she felt herself flutter 
in the air: it was like the rush of a flood into her own accumulations. These stored depths had 
been fathomless and still, but now, for half an hour, in the empty house, they spread till they 
overflowed. (NYE 10: 105) 
 

Hatte James bei Gilbert Osmond den objektivierenden Blick auf den Anderen noch eindeutig 

negativ bewertet und als moralisch verwerflich dargestellt, erscheint er hier um eine 

differenziertere Perspektive auf das Phänomen bemüht. Lee Mitchell sieht diese Entwicklung 

als ein bedeutendes Moment des Übergangs zum Spätwerk:  

 
The Spoils of Poynton marks a break in James’s narrative assumptions, for the first time 
elaborating an ethos that commends our treatment of others as things, valuing our mutual 
possession of each other as a necessary, even beneficent, process. The novel’s scenic method 
itself reinforces that ethos, informing our view of characters as dramatically externalized figures, 
as manifestly physical beings, as things in the world in love with other things, whether animate 
and not. We express ourselves to objects through objects thus giving form to our emotions and 
thoughts […].190 
 

Wie ist vor diesem Hintergrund nun der Ausgang des Romans zu deuten? Das Feuer, das am 

Ende des Romans Poynton und all seine Schätze verschlingt, stellt für Leser von The Spoils of 

Poynton seit jeher eine Herausforderung dar. Zwar wird nahegelegt, dass der Brand durch die 

Unachtsamkeit eines Hausangestellten ausgelöst worden sei, praktisch stellt das Feuer aber 

einen Deus ex Machina dar: „[T]he ‚conflagration‘ is functionally a random act of chance, there 

is no plot motivation for it within the frame of the novel. The only motive lies outside of the 

story, in James’s choice of an ending.“191 Folglich hat das katastrophale Ende Poyntons etliche 

unterschiedliche Deutungsansätze erfahren. Bill Brown etwa sieht in dem Feuer die Absage 

James’ an das realistische Erzählen in der Nachfolge Balzacs: „The fire allegorizes the 

consummation of realism as an avant-grade [sic!] project […]. It is the fire that necessitates a 

new relation between the material world and the work of art“192. Dagegen vermeint Sean 

O’Toole in dem Ende eine „queer kind of performativity“193 zu erkennen, durch die sich James 

gegen die heteronormativen und patriarchalen Wertvorstellungen seiner Zeit wende: „The fire 

that consumes Poynton represents the destruction of an estate, a family tradition, and a line of 

 
190 Mitchell: „To Suffer Like Chopped Limbs“: The Dispossessions of The Spoils of Poynton. S. 30. 
191 Bentley: The Ethnography of Manners. S. 156. 
192 Brown: A Sense of Things. S. 15. 
193 O’Toole: Queer Properties: Passion and Possession in The Spoils of Poynton. S. 48. 
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succession.“194  

Ich halte es für wichtig, sich noch einmal die Konstellationen und Besitzverhältnisse am Schluss 

des Romans vor Augen zu führen. Poynton mit seinen Schätzen ist zu diesem Zeitpunkt längst 

an die nun verheirateten Mona und Owen übergegangen, Fleda und Mrs. Gereth haben Ricks 

bezogen und finden im Haus der jungfräulichen Tante zu einem neuen Verhältnis zueinander: 

„It was as if at last, for better or worse, they were, in a clearer cruder air, really to know each 

other.“ (NYE 10: 253) Der Schaden liegt somit unzweifelhaft bei Mona und Owen. Hatte die 

neue Mrs. Gereth die wahre Schönheit der Sammlung zwar nie erkannt, so sind die Dinge auf 

Poynton dennoch aufgrund ihres finanziellen Werts und ihres Prestiges für sie stets von 

Bedeutung gewesen und galten als Voraussetzung für die Heirat mit Owen. Da sie als unkreative 

und oberflächliche Persönlichkeit dargestellt wird, erscheint es zudem als unmöglich, dass sie 

selbst eine auch nur in Ansätzen vergleichbare Sammlung anlegen könnte. Für sie bedeutet der 

Brand also einen echten Verlust. 

Dagegen erweist sich Mrs. Gereth als unerwartet resilient, sie hat die Amputation überlebt und 

es zeigt sich, dass ihre Begabung so stark ist, dass sie auch ohne Poynton als „matchless canvas“ 

(NYE 10: 13) in der Lage ist, künstlerisch tätig zu werden. Unter dem Einfluss von Mrs. Gereth 

nimmt das kleine Landhaus der maiden-aunt rasch eine neue Aura an: 

 
[Fleda’s] arrival took the form of a surprise very nearly as violent as that of the other time. The 
elements were different, but the effect, like the other, arrested her on the threshold: she stood 
there stupefied and delighted at the magic of a passion of which such a picture represented the 
low-water mark. Wound up but sincere, and passing quickly from room to room, Fleda broke 
out before she even sat down. „If you turn me out of the house for it, my dear, there isn’t a 
woman in England for whom it wouldn’t be a privilege to live here.“ (NYE 10: 247) 
 

Die beiden Frauen finden dort eine neue Form des Zusammenlebens, der Geist der verstorbenen 

Tante umgibt sie und bereichert ihr Dasein. Fleda stellt fest: „It’s a kind of fourth dimension. 

It’s a presence, a perfume, a touch. It’s a soul, a story, a life. There’s ever so much more here 

than you and I. We’re in fact just three!“ (NYE 10: 249) Somit kann Mrs. Gereth zwar ihr 

materielles Erbe nicht weitergeben, durch die neue Offenheit in ihrer Beziehung zu Fleda 

scheint aber die Möglichkeit eines immateriellen Erbes auf. Je nach Lesart kann das Verhältnis 

der beiden entweder als lesbische Liebesbeziehung195 oder als Mutter-Tochter-Beziehung196 

gedeutet werden.  

 
194 Ebd. 
195 Vgl. ebd. S. 37f. 
196 Vgl. Rhoads: Henry James and the Plunder of Sentiment: Building the House of Modernism from The Spoils 
of Poynton. S. 155ff. 
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So sehr sich James in The Spoils of Poynton um eine differenzierte Position bemüht, so sehr er 

menschliches Besitzstreben und das identitätsstiftende Potential von Sammlungen und 

persönlichen Objekten hier aus verschiedenen Perspektiven beleuchtet und in seinem 

avancierten Subjektbegriff Dingbeziehungen grundsätzlich überdenkt – durch das Feuer am 

Ende des Romans legt er schließlich doch ein Primat des Künstlertums nahe. Hier ist der 

Umgang mit den Dingen bewusster und tiefsinniger, noch der gewöhnlichste Gegenstand wird 

auratisch aufgeladen. Darin liegt der entscheidende Unterschied zu den geistlos-

besitzhungrigen Konsumenten der ‚commodity culture‘. 

 

 

4.2. Wilhelm Raabe: Stopfkuchen  

4.2.1. Sammeln gegen das Bürgertum 

Im Unterschied zu James’ The Spoils of Poynton gilt Stopfkuchen als eines der gelungensten 

Werke seines Autors. Fritz Martini bezeichnet es als „das persönlichste Buch Raabes“197 und 

sieht in dem Roman eine der „bedeutenden Gipfelungen von Raabes Erzählkunst“198, für Hubert 

Ohl ist er gar einer „der bedeutendsten deutschen Romane des 19. Jahrhunderts.“199 Der 

Untertitel kündigt Stopfkuchen als Eine See- und Mordgeschichte an, dies wird jedoch nur 

bedingt eingelöst.  

Der Roman handelt von der Rückkehr des Ich-Erzählers Eduard aus Südafrika in seine 

provinzielle norddeutsche Heimat, wo er sich, durch ausführliche Erinnerungen an das dörfliche 

Leben seiner Kindheit dazu angeregt, spontan entschließt, ein Wiedersehen mit seinem 

Schulfreund Heinrich Schaumann, genannt Stopfkuchen, zu initiieren. Dieser bewohnt zur 

Überraschung Eduards nun einen oberhalb des Dorfes gelegenen Bauernhof auf der 

sogenannten ‚roten Schanze‘, den Resten einer während des Siebenjährigen Kriegs von Prinz 

Xaver von Sachsen angelegten Befestigungsanlage. Dort lebt Schaumann gemeinsam mit seiner 

Frau Valentine, der Tochter des vormaligen Besitzers Andreas Quakatz, welcher während der 

Schuljahre Heinrichs und Eduards des Mordes am Viehhändler Kienbaum verdächtigt worden 

war und daraufhin als „Mordbauer“ im Dorf geächtet wurde. Die Begegnung mit dem 

Schulfreund wird für Eduard die prägende Episode seines Heimatbesuchs: Nicht nur eröffnet 

 
197 Fritz Martini: Deutsche Literatur im bürgerlichen Realismus 1848-1898. Stuttgart: J.B. Metzler 1974. S. 727. 
198 Ebd. S. 731. 
199 Hubert Ohl: Eduards Heimkehr oder Le Vaillant und das Riesenfaultier. Zu Wilhelm Raabes „Stopfkuchen“. 
In: Jahrbuch der deutschen Schillergesellschaft, 1964, Vol. 8, S. 247-279. Hier: S. 279. 



78 

 

ihm Heinrich, dass er den wahren Mörder Kienbaums längst ermittelt habe und dass er seinen 

Schwiegervater damit posthum entlasten könne, auch geraten durch Stopfkuchens ausufernde 

Erzählung seiner Lebensgeschichte und die Darlegung seiner persönlichen Weltanschauung 

Eduards eigene Überzeugungen ins Wanken – seine Niederschrift der Ereignisse auf der 

Rückfahrt nach Afrika zeigt ihn erschüttert und nachdenklich.  

Im Gespräch nutzt Schaumann gezielt die durch die Ankündigung der Aufklärung des Mordfalls 

aufgebaute Spannung und Erwartungshaltung, um seinen Zuhörer in den Bann zu ziehen und 

den eigenen Redeanteil mehr und mehr auszubauen. Eduards Erfahrungen in Afrika, wo er 

Viehzucht und -handel betreibt und eine Familie gründete, rücken dadurch völlig in den 

Hintergrund und Schaumanns Monolog gerät zur kritischen Auseinandersetzung mit den 

bürgerlichen Werten seines Schulfreundes und den Lebensgewohnheiten der philiströsen 

Dorfbewohner. Mittels Digressionen und Retardierungen schiebt Heinrich die Enthüllung des 

Mörders immer weiter auf und erzählt stattdessen, wie es ihn auf die rote Schanze verschlug, 

wie er Valentine Quakatz heiratete und wie er jenseits von Schule und Universität seinen 

eigenen Bildungsweg ging. Auch eine ausführliche Vorführung seiner Sammlung von 

Petrefakten und Koprolithen zieht Heinrich der Aufklärung des Mordes vor. Über die 

Darstellung seines Lebensstils abseits gesellschaftlicher Normen entwickelt sich die Erzählung 

zu einer Abrechnung mit den Peinigern seiner Jugend und mit bürgerlichen Konventionen und 

Wertvorstellungen insgesamt – „die Kriminalgeschichte gerät zur modellhaften 

Gesellschaftskritik.“200 

Damit unterläuft nicht nur der Erzähler Heinrich Schaumann aktiv die Erwartungen seines 

Zuhörers, auch Wilhelm Raabe spielt als Autor hier mit Genrekonventionen und 

Publikumserwartungen. Die mit dem Untertitel angekündigte Seegeschichte kommt nur 

insofern vor, als dass Eduards Niederschrift der Ereignisse seines Heimatbesuchs auf der 

Schiffsreise zurück nach Afrika stattfindet, die Mordgeschichte wird durch Schaumanns 

Erzählweise sowie mithilfe von Humor und Ironisierung der Spannung beraubt. Raabe selbst 

war mit den Konventionen der im 19. Jahrhundert populären Detektivgeschichte durchaus 

vertraut und besaß in seiner Privatbibliothek eine Ausgabe von Edgar Allen Poes The Murders 

in the Rue Morgue.201 Den Autor verband jedoch stets ein eher zwiespältiges Verhältnis mit dem 

bürgerlichen Lesepublikum wie der Unterhaltungsliteratur seiner Zeit und so muss Stopfkuchen 

 
200 Hans Geppert: Der realistische Weg. Formen pragmatischen Erzählens bei Balzac, Dickens, Hardy, Keller, 
Raabe und anderen Autoren des 19. Jahrhunderts. Tübingen: Niemeyer 1994. S. 622. 
201 Vgl. Bänsch: Die Bibliothek Wilhelm Raabes. S. 135. 
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mit dem unkonventionellen Detektiv Heinrich Schaumann als Protagonisten auch als eine 

„meta-literarische Kritik an der dem öffentlichen Geschmack angeglichenen Literatur“202 

gelesen werden. Wohl auch deshalb schreibt Raabe selbst in einem Brief an seinen Freund 

Edmund Sträter vom 17. November 1890:  

 
Als ich den Strich unter das Ding zog, war ich in der That selbst ein wenig zufrieden mit meiner 
ironischen Symbolik oder Allegorie, dachte aber: Ja wohl, sauber hast Du Dich mal wieder vor 
dem verehrungswürdigen deutschen Publico hinein gesetzt! Das wird Dir liebe Augen 
machen!203  
 

Am 13. Juni 1891 stellt er in einem Brief an denselben dann gar fest, „[d]aß der ‚Stopfkuchen‘ 

eines der unverschämtesten Bücher ist, die jemals geschrieben worden sind.“204 Der radikale 

anti-bürgerliche Impetus eint hier Raabe und seine titelgebende Figur, die zudem auch noch 

einige biographische Übereinstimmungen mit dem Autor teilt – auf diese Näheverhältnis wird 

später noch zurückzukommen sein. 

Dass der „behaglichste aller Lehnstuhlmenschen“ (BA 18: 75) als anti-bürgerlicher Rebell 

konzipiert sein soll, mag auf den ersten Blick überraschen. Zum Außenseiter wird Heinrich 

Schaumann jedoch bereits während seiner Kindheit und die Ausgrenzungserfahrungen dieser 

Zeit prägen letztlich seinen Lebensweg und seinen nonkonformistischen Charakter. Aufgrund 

seines Übergewichts und seiner Fresssucht bekommt er als Schüler den Spitznamen 

Stopfkuchen und wird sowohl von Mitschülern als auch von Lehrern und anderen 

Dorfbewohnern verspottet und gehänselt. Das Ausmaß der Ausgrenzungen und Anfeindungen, 

die Heinrich zu dieser Zeit ertragen musste, wird in einer Episode aus der Schulzeit anschaulich, 

an die Schaumann Eduard erinnert:  

 
[A]m Morgen in der Schule hatte mich [der Lehrer] Blechhammer mal wieder wissenschaftlich 
zum abschreckenden Beispiel verwendet als Bradypus. Ich kann ihn heute noch nicht nur 
zitieren, sondern lebendig auf die Bühne bringen, mit seinem: „Seht ihn euch an, ihr andern, den 
Schaumann, das Faultier. Da sitzt er wieder auf der faulen Bank, der Schaumann, wie der 
Bradypus, das Faultier. Hat fahle Haare wie welkes Laub, vier Backenzähne. Klettert langsam 
in eine andere Klasse – wollt ich sagen: klettert auf einen Baum, auf dem es bleibt, bis es das 
letzte Blatt abgefressen hat. Schuberts Lehrbuch der Naturgeschichte, Seite 
dreihundertachtundfünfzig: kriecht auf einen andern Baum, aber so langsam, daß es ein Jäger, 
der es am Morgen an einem Fleck gesehen hat, auch am Abend noch ganz in der Nähe findet. 
Und dem soll man klassische Bildung und Geschmack an den Wissenschaften und Verständnis 
für die Alten beibringen!“ (BA 18: 82) 
 

 
202 Søren R. Fauth: Die gegenseitige Mörderei und die geniale Anschauung. Raabes Odfeld, Stopfkuchen und die 
Philosophie Schopenhauers. In: Ders. u. a. (Hrsg.): „Die besten Bissen vom Kuchen“. Wilhelm Raabes 
Erzählwerk: Kontexte, Subtexte, Anschlüsse. Göttingen: Wallstein 2009, S. 135-166. Hier: S. 136. 
203 Raabe: Sämtliche Werke (Braunschweiger Ausgabe) Ergänzungs-Band 2: Briefe. S. 287. 
204 Ebd. S. 301. 
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Neben Stopfkuchen ist Bradypus bzw. Faultier der andere abwertende Name, den Mitschüler 

und Nachbarn für Schaumann verwenden. Obgleich Schaumann die Bezeichnung offenkundig 

als beleidigend und verletzend erlebt, wird mehrmals deutlich, dass der Vergleich Heinrichs mit 

einem Faultier nicht besonders abwegig ist: Eduard wie Heinrich selbst betonen immer wieder 

seine Trägheit und Langsamkeit, seine Fresssucht und sein behäbiges Naturell. Schaumanns 

Selbstbehauptung gegen die Angriffe der spießbürgerlichen Dorfbewohner beruht dann auch 

maßgeblich auf seinem Entschluss, sich gegen die Rolle des Faultiers gar nicht erst zu 

verwehren, sondern sich selbst und den eigenen Anlagen affirmativ zu begegnen und die 

faultierhaften Eigenschaften ins Positive zu wenden; Integration oder gar Assimilation ist nie 

sein Ziel. Stopfkuchen ist daher zutreffend als „umgekehrter Entwicklungsroman“205 

beschrieben worden – Schaumann legt die üblicherweise negativ konnotierten Charakterzüge 

nie ab und versucht gar nicht erst, seine Trägheit oder Fresssucht zu überwinden. Stattdessen 

macht er gerade diese Eigenschaften zu den wesentlichen Qualitäten seiner Identität. 

Als Eduard Heinrich nach all den Jahren wiedertrifft, hat dieser sich bereits in seiner Rolle als 

gesellschaftlicher Außenseiter eingerichtet und wähnt sich aufgrund seiner Andersartigkeit den 

Dorfphilistern überlegen: „Ihr Schlaumichel, Schnellfüße, gymnastische Affenrepublik hattet 

keine Ahnung davon, was in einem Bradypus bohren und treiben kann.“ (BA 18: 89) Er 

konstruiert gezielt eine Opposition zwischen sich mit seiner ruhigen und selbstgenügsamen 

Existenz und der bürgerlichen Gesellschaft, als deren exemplarischen Vertreter er Eduard 

ausmacht. Diese Opposition wird besonders vermittelt durch den Raumbezug der 

verschiedenen Figuren. Schaumann hat die rote Schanze als seinen Lebensmittelpunkt gewählt, 

mithin einen Ort, den er schon als Kind fasziniert betrachtet und begehrt hatte, war doch von 

dort aus während des Siebenjährigen Krieges eine Kanonenkugel abgefeuert worden, die noch 

zu Zeit seiner Kindheit im Giebel seines Elternhauses steckte. Die Verbindung mit der eigenen 

Familiengeschichte – Heinrich bezeichnet das Geschoss als „Schicksalskugel“ (BA 18: 69) –, 

aber auch die exponierte Stellung über dem Dorf, der historische Hintergrund der Anlage und 

die Bewohner des Hofes beschäftigen Schaumann bereits zu Schulzeiten; Eduard erinnert sich, 

dass sein Freund ihm schon damals ausmalte, als Herr der roten Schanze „keinen Schulrat, 

Oberlehrer und Kollaborator über den Graben“ (BA 18: 22) zu lassen. Zudem nahm Heinrich 

früh wahr, dass sowohl der Bauer Quakatz als auch seine Tochter aufgrund der besagten 

Verleumdungen ebenfalls aus dem gesellschaftlichen Leben ausgeschlossen waren und fühlte 

 
205 Ulf Eisele: Der Dichter und sein Detektiv. Raabes „Stopfkuchen“ und die Frage des Realismus. Tübingen: 
Niemeyer 1979. S. 9. 
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sich ihnen dadurch verbunden.  

Unter der Hecke am Rande der roten Schanze liegend beobachtete er Vater und Tochter und 

imaginierte sich selbst als Besitzer des Hofes. Dieses Unter-der-Hecke-liegen bzw. -hocken 

muss als eines der zentralen Raumsymbole des Romans gelten.206 Es taucht in Stopfkuchen 

insgesamt mehr als zwanzig Mal auf, wobei es durchaus verschiedenartige semantische 

Aufladungen erfährt. Zum einen steht es sinnbildlich für Heinrichs erdnahe, entschleunigte 

Lebensweise und wird von ihm selbst als Symbol für seinen eigentümlichen Lebensentwurf 

jenseits gesellschaftlicher Normen und Konventionen mobilisiert:  

 
Unter der Hecke hätte ich überhaupt geboren werden sollen und nicht in so einer muffigen 
Stadtkammer nach dem Hofe hinaus. Über die Hecken hätten meine Windeln gehängt werden 
sollen und nicht um den überheizten Ofen herum. Heinrich von der Hecke oder vom Hagen! 
Nicht wahr, das wäre etwas für mich, den Eroberer der Roten Schanze und der dazugehörigen 
Tine Quakatz gewesen, lieber Eduard? (BA 18: 83) 
 

Die Hecke bildet zudem die äußere Begrenzung der roten Schanze und diente als „Wallhecke“ 

(BA 18: 84) schon dem Prinzen Xaver von Sachsen als erste Verteidigungslinie vor äußeren 

Feinden. Sie markiert damit auch eine gewisse Wehrhaftigkeit gegenüber der dörflichen 

Gesellschaft und ihren Anfeindungen. Darüber hinaus sind die Hecke und das Liegen unter 

derselben jedoch für Heinrich auch mit den Verletzungen und Enttäuschungen aus Kindertagen 

verbunden. Denn einsam unter der Hecke lag er bereits als Schüler häufig, weil er nie wirklich 

Anschluss unter den Kindern im Dorf finden konnte: „Ihr hattet mich mal wieder allein unter 

der Hecke sitzen lassen, ihr andern, und wäret eurem Vergnügen an der Welt ohne mich 

nachgelaufen.“ (BA 18: 82) Wie aber schon im Falle der Beschimpfungen als Stopfkuchen oder 

Faultier, hat Schaumann diese Erfahrung nicht verdrängt oder vor sich geleugnet, sondern 

innerlich angenommen und positiv verarbeitet: „Ein Mensch, den seine Zeitgenossen unter der 

Hecke liegen lassen, der sucht sich eben einsam sein eigenes Vergnügen und läßt den andern 

das ihrige.“ (BA 18: 85) Heinrichs Raumbezug und darüber vermittelt seine Weltanschauung 

und sein Lebensentwurf sind somit gekennzeichnet durch Konstanz, Unbeweglichkeit und 

einen Hang zu Rückzug und Kontemplation. 

Völlig konträr dazu steht Eduard, der nicht nur durch seine Emigration nach Afrika einen 

grundsätzlich anderen Raumbezug aufweist. Schon als Kind hatte er den Landbriefträger Fritz 

Störzer auf seinen weitläufigen Austragerunden begleitet und dabei von fernen Ländern und der 

Exploration unbekannter Gefilde geträumt. Die beiden vereinte die Liebe für die Reiseliteratur 

 
206 Vgl. Uwe Heldt: Isolation und Identität. Die Bedeutung der Idyllischen in der Epik Wilhelm Raabes. Bern u. 
a.: Peter Lang 1980. S. 109f. 
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von François Levaillant und Johann Reinhold Forster, und Störzer207 wird zum Idol und 

Ideengeber des jungen Eduard. Mehrfach bemerkt er, dass der kurz vor Eduards Rückkehr 

verstorbene Briefträger über seine Berufsjahre insgesamt fünfmal die Erde umrundet habe (BA 

18: 14, 158, 161, 182, 202) und er vermeint sogar, die genaue Distanz zu kennen, welche Störzer 

dabei zurückgelegt habe: „Siebenundzwanzigtausend und zweiundachtzig Meilen in 

vierundfünfzigtausendeinhundertvierundsechzig Berufs-Gehstunden!“ Dieses ruhelose Streben 

und der unausweichliche Bewegungsdrang des Landbriefträgers sind für Eduard Maßstäbe, 

nach denen er sein eigenes Leben ausrichtet. Auch er unternimmt „allerlei Weltumsegelungen“ 

(BA 18: 62) und „Kreuz- und Querzüge[] rund um den Erdball“ (BA 18: 95) und aus seiner 

Perspektive wirkt Schaumanns Existenz erst einmal provinziell, kleingeistig und beschränkt. 

Während dieser mit seiner selbstgenügsamen Lebensweise wie aus der Zeit gefallen scheint, 

tritt Eduard als beispielhafter Vertreter der von Schaumann verspotteten „gymnastische[n] 

Affenrepublik“ (BA 18: 89) auf und stellt damit „wesentliche Züge des modernen Bürgertums 

dar, wie Aktivität, Unternehmungsgeist, Solidität und Selbstbewußtsein.“208 Die Begegnung der 

beiden Schulkameraden muss so als ein Aufeinandertreffen grundlegend verschiedener 

Identitäts- und Lebensentwürfe gelesen werden;209 Ausdruck findet das Oppositionsverhältnis 

auch und vor allem in den spezifischen Interessensgebieten der beiden Figuren. 

In seinen Erinnerungen an Störzer hält Eduard an einer Stelle fest: „Und doch, was für 

wundervolle Geographen, Erdkundige, Erdbeschreiber wir damals waren, Störzer und ich!“ 

(BA 18: 20) Während Eduard und der Landbriefträger sich gemeinsam der Geographie, der 

„Wissenschaft von den Erscheinungen der Erdoberfläche“210, widmen und ja auch durch ihr 

Laufen und Reisen stets an dieser Oberfläche bleiben und sie zu vermessen und quantifizieren 

versuchen, zieht es Schaumann in die Tiefen der Erde. Er unternimmt geologische und 

paläontologische Ausgrabungen und sammelt seine Funde im Hof auf der roten Schanze. Voller 

Stolz führt er Eduard sein „osteologische[s] Museum“ (BA 18: 76) vor und kann diesen mit 

seiner Sammlung von Mineralien, Petrefakten und Koprolithen auch durchaus beeindrucken. 

Ohne in die Ferne zu ziehen, ist es Schaumann von der roten Schanze aus gelungen, einen Ort 

zu schaffen, der über die ungewöhnlichen Sammelobjekte eine ganz eigene Aura besitzt und 

 
207 Der Bewegungsdrang des Briefträgers ist hier vom Autor schon im Namen angelegt: Störzer bedeutet 
niederdeutsch so viel wie ‚der, der läuft‘ (vgl. Eisele: Der Dichter und sein Detektiv. S. 7). 
208 Heldt: Isolation und Identität. S. 100. 
209 Dass bei dieser Konstellation letztlich der Vertreter des modernen Bürgertums und des expansiven 
Kolonialgeistes desillusioniert und erschüttert von dannen zieht, ist weithin als Zeichen einer anti-kolonialen 
Perspektive Raabes gelesen worden (vgl. Jochen Dubiel: Dialektik der postkolonialen Hybridität. Die 
intrakulturelle Überwindung des kolonialen Blicks in der Literatur. Bielefeld: Aisthesis 2007. S. 221). 
210 Eisele: Der Dichter und sein Detektiv. S. 7. 
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symbolisch für seine eigentümlichen Lebensentwurf steht. Ähnlich wie Poynton, das glanzvolle 

Anwesen aus James’ The Spoils of Poynton, kann der roten Schanze somit ein 

„Lebenswerkcharakter“211 bescheinigt werden, wobei die Wirkung von Lokalität und 

Sammlung hier freilich eine völlig andere ist. Denn Heinrichs Knochen und Fossilien „vereinen 

auf paradoxe Weise Nähe und Distanz: sie sind räumlich nah, wirken aber zugleich exotisch, 

da sie einer längst vergangenen Zeit entstammen“212 – damit kann Schaumann auf ganz eigene 

Weise verwirklichen, was sich Eduard in Afrika erträumt hatte. 

Das „Piece de resistance, die Krone“ (BA 18: 76) der Sammlung bildet ein vollständig 

erhaltenes Mammutgerippe, das den Anstoßpunkt für Heinrichs Sammelinteresse markierte und 

zudem dadurch gekennzeichnet ist, dass es zu den wenigen Dingen auf dem Hof gehört, welche 

noch auf Andreas Quakatz verweisen, hatten sich doch Valentine und Heinrich nach dem Tod 

des Bauern entschieden, große Teile des Besitzstands zu verbrennen, um damit die 

schmerzhaften Erinnerungen an das durch Verleumdung und gesellschaftliche Ächtung so 

tragisch verlaufene Leben des Vaters auszulöschen. Und so spiegelt die Einrichtung des Hofes 

als exzentrisches „Wohnmuseum“213 bei Eduards Eintreffen dann auch primär Heinrich und 

seine Interessen und Wesenszüge. Durch die Sammlung von Knochen, Mineralien und 

Koprolithen (anders gesagt: versteinerter Kot!) mitten im Esszimmer markiert er ostentativ 

seine Position als kauziger Individualist; der Hof auf der roten Schanze ist als Rückzugsort also 

gerade nicht an das biedermeierliche Konzept des ‚Glück im Winkel‘ angelehnt, sondern 

vielmehr Ausdruck der Verweigerung Schaumanns, mit den spießbürgerlichen Werten seines 

Umfelds konform zu gehen. Die Eroberung der roten Schanze und die Ausgestaltung der Wohn- 

und Essräume mit kuriosen Sammelobjekten ist so auf eine ähnliche Weise als Vorgang der 

Identitätsfindung und Selbstsetzung konzipiert, wie in The Spoils of Poynton die 

Zusammenstellung der prachtvollen Sammlung auf dem titelgebenden Anwesen durch Mrs. 

Gereth. Und auch in diesem Fall verhilft die Sammlung seinem Besitzer zu überregionaler 

Bekanntheit, ist Schaumann doch „Mitglied von einem halben Dutzend paläontologischer 

Gesellschaften“ (BA 18: 111) und sind seine Funde doch weit über die Grenzen seiner 

provinziellen Heimat hinaus bekannt und in akademischen Zirkeln durchaus gefragt. Allerdings 

 
211 Jeong-Hee Bae: Erfahrung der Moderne und Formen des realistischen Romans. Eine Untersuchung zu 
soziologischen und romanpoetologischen Aspekten in den späten Romanen von Raabe, Fontane und Keller. 
Würzburg: Königshausen & Neumann 2000. S. 31. 
212 Katharina Grätz: Alte und neue Knochen in Wilhelm Raabes Stopfkuchen. Zum Problem historischer Relativität 
und seiner narrativen Bewältigung. In: Jahrbuch der deutschen Schillergesellschaft, 1998, Vol. 42, S. 242-264. 
Hier: S. 247. 
213 Bertschik: Gesammeltes Wissen: Wissenschafts-Dilettanten und ihre Sammlungen bei Stifter, Raabe und 
Vischer. S. 86. 
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stellt Heinrich seine Schätze nicht offen aus und verweigert den Forschern freien Zugang zu 

seinen Knochen. Dies lässt sich einerseits aus seiner Geringschätzung gesellschaftlichen 

Erfolges erklären, die Weigerung belegt aber zudem, dass Schaumann eine intime Beziehung 

zu seinen Funden pflegt und die Exponate auch daher für sich und in seinem direkten Umfeld 

behalten will. 

Während Heinrich gegenüber Eduard die Bedeutung seiner Sammelleidenschaft zu Beginn als 

„Liebhaberei meiner alten Tage“ (BA 18: 76) herunterzuspielen versucht und die positiven 

gesundheitlichen Effekte des „Herumkriechen in Steinbrüchen und Kies- und Mergelgruben“ 

(BA 18: 100) als eigentliche Motivation vorgibt, zeigt sich bald, dass seine Knochen und 

Fossilien ihm weitaus mehr bedeuten als bloße Kuriositäten. Augenfällig wird dies an einem 

spezifischen Fund; neben dem Mammutgerippe – welches selbst ja schon Heinrichs Opulenz 

spiegelt – ist Schaumann nämlich noch im Besitz eines weiteren wertvollen und gut erhaltenen 

prähistorischen Skeletts: dem eines Riesenfaultiers (Megatherium).214 Dass Heinrich, der über 

die gesamten Erzählung hinweg so häufig mit einem Faultier identifiziert wird, nun selbst 

gerade die Knochen eines prähistorischen Riesenfaultiers ausgräbt und ausstellt, kann nur als 

symbolischer Prozess der Selbstfindung und Selbstdarstellung gelesen werden. Seine 

eindeutige Aussage „dies ist meine Sache, dieses sind meine Knochen!“ (BA 18: 76) 

unterstreicht dies noch. 

So beruhen dann auch für Schaumann die eigene Identität und sein spezifischer Weltbezug 

maßgeblich auf dem Umgang mit seinen Funden. Denn über die Ausgrabungen und die 

Beschäftigung mit den gesammelten Knochen und Fossilien hat der „Dummkopf“ (BA 18:47) 

ein historisches Wissen angesammelt,215 mit dem er seinen Besucher geradezu überwältigt und 

welches er stets auf sich und sein lokales Umfeld anzuwenden weiß: 

 
214 Die besondere symbolische Bedeutung dieser Knochen zeigt sich schon daran, dass ein solcher Fund – anders 
als im Fall des Mammutgerippes – in Norddeutschland schlicht nicht möglich gewesen wäre, weil Riesenfaultiere 
ausschließlich in Südamerika vorkamen. Raabe, der gut vertraut war mit der paläontologischen und geologischen 
Forschungsarbeit seiner Zeit und diese begeisterte rezipierte, wird dies bewusst gewesen sein. Er nutzt hier seine 
dichterische Freiheit zugunsten von Symbolik über Realismus (vgl. Eberhard Rohse: Paläontologisches Behagen 
am Sintflutort. Naturhistorie und Bibel in und um Raabes Stopfkuchen. In: Søren R. Fauth u. a. (Hrsg.): „Die 
besten Bissen vom Kuchen“. Wilhelm Raabes Erzählwerk: Kontexte, Subtexte, Anschlüsse. Göttingen: Wallstein 
2009, S. 63-116. Hier: S. 93ff. u. Peter Schnyder: „Dieses sind meine Knochen“. Geologie und Anthropologie in 
Wilhelm Raabes Stopfkuchen. In: Michael Neumann und Kerstin Stüssel (Hrsg.): Magie der Geschichten. 
Weltverkehr, Literatur und Anthropologie in der zweiten Hälfte des 19. Jahrhunderts. Konstanz: Konstanz 
University Press 2011, S. 305-320. Hier: S. 307f.). 
215 Diese Art des Wissenserwerbs über den Umgang mit materiellen Objekten stellt Schaumann selbst als die ihm 
eigentümliche Bildungsform heraus: „Eduard, das mußt du doch auch noch wissen, daß in meines Vaters 
Hausgiebel eine Kanonenkugel stak und heute noch steckt, die er – der Xaverl – damals im Siebenjährigen Kriege 
zu uns in die Stadt hineingeschossen hat! […] Na, ich habe um alles andere in der Schule Prügel gekriegt, nur um 
den Siebenjährigen Krieg nicht; und daran ist die Geschützkugel des Prinzen Xaver an unserer Hauswand, die 
Kugel, die von der Roten Schanze hergekommen war, schuld gewesen“ (BA 18: 68). 



85 

 

 
[D]u brauchst bloß noch einmal die paar Schritte an die Brüstung unserer Schanze zu tun, 
Eduard, und dir die Umgegend noch einmal in Beziehung hierauf zu betrachten, um sie plötzlich 
auch noch nach einer ganz neuen Richtung hin höchst interessant zu finden. Zwischen der Trias 
und der Kreide nichts als Wasser, und die erste nächste Insel dort der blaue Berg im Süden! […] 
O Eduard, in der Tertiärzeit soll es hier noch so heiß gewesen sein wie heute bei dir zu Hause 
im heißesten Afrika […]. (BA 18: 100) 
 

Der letzte Satz Heinrichs zeigt hier indirekt auf, dass er Eduards Emigration durchaus kritisch 

bewertet, für ihn sind Fernweh und Abenteuerlust seines Schulfreunds schlicht Ausdruck eines 

Unwissens um die historischen Tiefenschichten ihrer Heimat. Vor diesem Hintergrund erklärt 

sich auch das nur scheinbar widersprüchliche Lebensmotto Schaumanns, welches über der 

Eingangstür des Hofes angebracht ist: Da redete Gott mit Noah und sprach: Gehe aus dem 

Kasten.“ (BA 18: 75) Dass Schaumann, die Verkörperung der Trägheit und Sesshaftigkeit, 

gerade dieses Bibelzitat als sein Lebensmotto erkoren hat, mutet einigermaßen absurd an. Für 

Heinrich aber stellen seine Ausgrabungen, das Konfigurieren und Zusammensetzen der 

Knochen und das Studieren seiner Funde eben jenen ‚Gang aus dem Kasten‘ dar – ohne sich 

tatsächlich räumlich zu bewegen, findet er über seine Sammlung Zugang zu den Tiefen der 

Historie. Durch diesen Vorgang setzt er sich von den paradigmatischen Denkmustern seiner 

Zeit ab, womit immer auch eine spezifische Selbsterfahrung und -bildung einhergeht: 

„Stopfkuchen ersetzt das zum bürgerlichen Erfolg leitende horizontale Denken zeitlicher 

Progression und Differenz durch vertikales Sehen und Denken, das nicht nur Versteinerungen 

aus der Sündflutzeit ans Tageslicht fördert, sondern tief ins eigene Selbstbewusstsein dringt.“216 

Anders als Noah Buchius, der seine Objekte in Das Odfeld ja bloß über Zettel systematisierte, 

arbeitet Schaumann zudem gezielt an einer Synthese seiner gesammelten Erkenntnisse,217 

welche wiederum eng verknüpft ist mit den Stationen des eigenen Lebenswegs: Er plant eine 

„Abhandlung über das Mammut und seine Beziehungen zu der Roten Schanze, dem Prinzen 

Xaver von Sachsen und dem Bauer Andreas Quakatz nebst angehängtem Exkurs über das 

Megatherium“ (BA 18: 111). In vielerlei Hinsicht kann Heinrichs Erzählung seiner 

 
216 Fauth: Die gegenseitige Mörderei und die geniale Anschauung. S. 146. 
217 Hierin unterscheidet er sich auch von der von Nietzsche kritisierten Figur des antiquarischen Historikers. 
Stopfkuchens Sammlung beruht nicht auf blinder Akkumulation und er verliert sich auch nicht in einem 
positivistischen Ansammeln von wertlosen und unzusammenhängenden Objekten. Raabe bezieht sich 
möglicherweise sogar explizit auf die Kritik Nietzsches am wissenschaftlichen Sammeln, bemerkt Schaumann 
doch an einer Stelle, dass er den „urväterlichen Hausrat“ (BA 18: 78) von Andreas Quakatz verbrannt habe, um 
damit einen Neubeginn auf der roten Schanze durchführen zu können. In Unzeitgemäße Betrachtungen II hatte 
Nietzsche die These aufgestellt, dass der „Besitz von Urväter-Hausrath“ (Nietzsche: Unzeitgemäße Betrachtungen 
II. S. 269) das Wesen des antiquarischen Historikers korrumpieren würde, da dieser sich von seinen Objekten nicht 
trennen könnte. In Schaumann konzipiert Raabe einen sammelnden Historiker, auf den diese Charakterisierung 
offenkundig nicht zutrifft, selektiert er doch gezielt seine Funde und behält nur ausgewählte Dinge. 
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Lebensgeschichte als eine Vorstufe zu dieser Abhandlung verstanden werden, verbindet er dabei 

doch eigene Erfahrungen immer wieder mit verschiedensten historischen Ereignissen und den 

Fundstücken seiner Sammlung.  

 

4.2.2. Der Sammler als Erzähler und Detektiv 

Stopfkuchen weist eine verschachtelte Erzählstruktur auf: Der eigentliche Erzähler des Romans 

ist Eduard, der die Erlebnisse seiner Heimreise auf der Rückfahrt nach Afrika in einem 

Seetagebuch festhält. Seine Erzählung reflektiert diesen zeitlichen Abstand dabei allerdings nur 

bedingt, bringt Eduard den eigenen Wissensvorsprung doch nie aktiv in seine Schilderungen 

ein und suggeriert stattdessen, er selbst wie der Leser „erfahre die folgenden Ereignisse in statu 

nascendi.“218 Dies betrifft insbesondere die Auflösung des Mordfalls: Obwohl Eduard den von 

Schaumann präsentierten Täter auf der Rückreise nach Afrika bereits kennt, enthüllt er 

Kienbaums Mörder nicht vorab, sondern belässt Heinrich seinen Überraschungsmoment. Mit 

der Begegnung der beiden verschiebt sich die Erzählsituation: Eduard gibt die Ausführungen 

Schaumanns überwiegend in direkter Rede wieder und da Heinrichs Redeanteil den seines 

Gegenübers quantitativ bei Weitem übersteigt, muss konstatiert werden, dass Eduard seine 

Rolle als Erzähler de facto verliert und seine Niederschrift mit fortschreitender Entwicklung 

der Begegnung zum bloßen Redeprotokoll Schaumanns verkommt. Dessen Drang zur 

offensiven Selbstbehauptung gelangt zum Ausdruck in der rhetorischen Überwältigung 

Eduards, welcher das Ungleichgewicht im Gespräch sehr wohl registriert und mehrfach selbst 

kommentiert, wobei er zu Beginn noch eher spöttisch bemerkt: „Mir scheint es jetzt wahrlich, 

ich sei nur deshalb einzig und allein in die alte Heimat auf Besuch gekommen, um dich zu 

hören“ (BA 18: 65) und sich innerlich darüber beschwert, dass Schaumann ihn behandele „wie 

als ob ich aus meinem Leben und aus Afrika nicht das geringste Neue und für ihn vielleicht 

auch Merkwürdige zu erzählen gehabt hätte“ (BA 18: 72). Im Verlauf des Gesprächs gerät 

Eduard – und mit ihm der Leser – jedoch zunehmend in den Bann Heinrichs und seines 

eigenwilligen Erzählstils und schließlich muss der Heimkehrer feststellen: „[I]ch [war] ihm 

ohne jegliches Wort und Widerwort verfallen, mußte ihn reden lassen, ließ ihn reden und wartete 

jedesmal, wenn er mal aufhörte, mit innerlichster Spannung, daß er wieder anfange, sich gehen 

zu lassen und zu reden.“ (BA 18: 157) 

Schaumanns erzählerisches Talent, seine „enorme psychische Aufnahme- und 

 
218 Peter Detroy: Der Humor als Gestaltungsprinzip im „Stopfkuchen“. Bonn: Bouvier 1970. S. 24. 
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Wiedergabefähigkeit“219 werden wiederholt im Bericht angesprochen und thematisiert. Als 

einen Leitsatz seines Daseins formuliert Heinrich selbst: „Friß es aus und friß dich durch!'“ (BA 

18: 114) Das Akkumulationsstreben, welches auch seine Sammelleidenschaft antreibt, wird von 

ihm als positiver Wesenszug begriffen und so steht er voller Stolz zu seinem Spitznamen: 

„Jawohl, Stopfkuchen! Nennt mich nur so; ich mache mir auch daraus nichts. Wenn ich Kuchen 

kriege, so stopfe ich; darauf könnt ihr euch verlassen.“ (BA 18: 27) Folgerichtig ist auch 

Heinrichs performativer Redeakt über eine enge Verbindung mit der Nahrungsaufnahme und -

ausscheidung strukturiert und durch einen akkumulierenden Erzählstil ausgezeichnet. Die 

gemeinsam mit seinem Gast eingenommenen Mahlzeiten bilden die einzigen längeren Pausen, 

in denen Heinrich die Erzählung seiner Lebensgeschichte unterbricht und während seine 

Erinnerungsvorgänge mit der Verdauung verknüpft werden, wird seine Rede als ein Prozess 

körperlicher Ausscheidung dargestellt:220 „Er hatte die Geschichte von Kienbaums Morde nicht 

bloß mit seiner dröhnigen, langweiligen Redegabe von sich gegeben, er hatte sie auch 

ausgeschwitzt, sie durch die Poren aus sich herausgelassen.“ (BA 18: 195) Raabes Anlehnung 

an den grotesken Körperhumor in der Tradition Rabelais’ ist an diesen Stellen evident. 

Durch sein schier unerschöpfliches Inkorporationsstreben angetrieben, stopft Heinrich mithilfe 

seiner Sammlung und seiner Privatstudien Weltgeschichte wie Lokalhistorie in sich hinein, 

macht sich diese durch die Verknüpfung mit seiner Lebensgeschichte zu eigen und scheidet 

Ereignisse, Informationen und (historische) Persönlichkeiten, verarbeitet durch sein 

spezifisches Sensorium und stets mit Bezug auf sich selbst als vermittelnden Knotenpunkt, in 

einer maßlosen Erzählung aus. „Ich bin ein wenig breit – auch in meiner Schöne-Geschichten-

Erzählungsweise“ (BA 18: 183), stellt Schaumann selbst fest und tatsächlich prägen inhaltliche 

Digressionen, Retardierungen und eine sprachliche Anschwellung mithilfe von Füllwörtern, 

Wiederholungen, Variationen, Phrasen und Redewendungen sowie Zitaten und Anspielungen 

seinen Erzählstil.221 Gerade die Vielzahl an Referenzen und intertextuellen Bezügen auf Werke 

von Goethe, Jean Paul, Cervantes und anderen222 macht das Sammeln an dieser Stelle als 

strukturierendes und stilbildendes Erzählprinzip erkennbar. Ähnlich wie in The Spoils of 

Poynton wird damit auch hier die Figur des Sammlers mit der des Künstlers und Dichters in 

 
219 Meyer: Gefährliche Psyche. S. 170. 
220 Vgl. Manuela Günter: Raabes Stopfkuchen. Zum Verhältnis von Körpergedächtnis und Medien in der frühen 
Moderne. In: Bettina Bannasch und Günter Butzer (Hrsg.): Übung und Affekt. Berlin, New York: de Gruyter 2007, 
S. 99-120. Hier: S. 102. 
221 Vgl. Detroy: Der Humor als Gestaltungsprinzip im „Stopfkuchen“. S. 26f. 
222 Vgl. Kathrin Maurer: Das Ausgraben der Vergangenheit. Heinrich Schaumanns und Heinrich Schliemanns 
historischer Sinn. In: In: Søren R. Fauth u. a. (Hrsg.): „Die besten Bissen vom Kuchen“. Wilhelm Raabes 
Erzählwerk: Kontexte, Subtexte, Anschlüsse. Göttingen: Wallstein 2009, S. 283-294. Hier: S. 288. 
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Verbindung gebracht. 

Eduard wie der Leser können dem überwältigenden Redeakt Schaumanns schlicht nicht 

widerstehen und müssen sich in dessen Erzähl- und Gedankenwelt fügen. Dort verbindet dieser 

geradezu genialisch Geschehnisse aus der Epoche seiner Mammut- und Riesenfaultierknochen 

mit der Zeit des Siebenjährigen Kriegs – auf Prinz Xaver von Sachsen wird insgesamt rund 70-

mal verwiesen!223 – sowie den provinziellen Kindheitserinnerungen der beiden Schulfreunde. 

Seine Erzählung ist damit stets auch ein nur oberflächlich verhüllter Akt der Selbstsetzung und 

Selbstbehauptung; die eigene Biografie wird auch bei den häufigen Abschweifungen immer 

mitbedacht, über die historische Perspektive kann Schaumann seine private Geschichte 

verlängern, relativieren und frei über sie verfügen.224 Er leistet so „eine radikale Subjektivierung 

der historischen Ereignisse“225 und vermag seine nach außen unscheinbare Existenz und 

Identität in epochenübergreifende Zusammenhänge zu stellen, welche Eduards „triviale[] 

Abenteurerhistorien“ (BA 18: 109) in ihrer Bedeutsamkeit weit übertreffen. 

Heinrichs Sammeltätigkeit hat ihm offenkundig nicht nur einen „historischen Sinn“ (BA 18: 

70) gelehrt, das Systematisieren und Kontextualisieren der Funde wie das diffizile 

Zusammensetzen der Knochen und Fossilien haben ihm zudem jene Fähigkeiten assoziierenden 

und ordnenden Denkens vermittelt, welche er in seiner Erzählung voller Genugtuung 

auszuspielen weiß. Der Sammel- und Akkumulationstrieb hat sich so tief in sein Wesen und 

seinen Körper eingeschrieben, dass seine Handlungen, sein Weltbezug und sein Erzählgestus 

davon maßgeblich geprägt werden. Und auch sein größter Erfolg, die Aufdeckung des Mordes, 

ist ja als ein Ausgraben der „Knochen der Jüngern Vergangenheit“ (BA 18: 99) eng mit seiner 

Sammelleidenschaft und seinen privaten historischen Studien verknüpft. 

Nachdem Heinrich sich den ganzen Tag lang über die Geschichte ihres Heimatortes, die 

Heldentaten Prinz Xavers und die paläontologische Bedeutung seiner Knochenfunde auslassen 

konnte, eröffnet er Eduard spät am Abend im Wirtshaus im Zentrum des Dorfes schließlich 

doch noch, wer den Mord am Viehhändler Kienbaum tatsächlich verübt hat.226 Zum Entsetzen 

 
223 Vgl. Herbert Blume: Literarisch transformierte Realität. Wolfenbüttel in Wilhelm Raabes Stopfkuchen. In: 
Søren R. Fauth u. a. (Hrsg.): „Die besten Bissen vom Kuchen“. Wilhelm Raabes Erzählwerk: Kontexte, Subtexte, 
Anschlüsse. Göttingen: Wallstein 2009, S. 241-282. Hier: S. 243. 
224 Vgl. Heldt: Isolation und Identität. S. 198.  
225 Grätz: Alte und neue Knochen in Wilhelm Raabes Stopfkuchen. S. 246. 
226 An dieser Stelle muss kurz auf eine Deutungslinie eingegangen werden, welche in der Stopfkuchen-Forschung 
in den 1990er und 2000er Jahren beachtlichen Einfluss ausübte. Dabei wurde die These vertreten, dass Heinrich 
Schaumann den Mörder Kienbaums überhaupt nicht enthüllt habe und potenziell sogar selbst das Verbrechen 
begangen haben könnte. Erstmals aufgestellt wurden solche Überlegungen von Graf und Kwisinski (Johannes Graf 
u. Gunnar Kwisinski: Heinrich Schaumann, ein Lügenbaron? Zur Erzählstruktur in Raabes „Stopfkuchen“. In: 
Jahrbuch der Raabe-Gesellschaft, 1992, Vol. 33, S. 194–213), die aufgrund einer intertextuellen Verbindung mit 
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Eduards präsentiert ihm Heinrich sein altes Vorbild Fritz Störzer als Täter. Am Grabe Andreas 

Quakatz’ stehend konnte Schaumann diesen als den wahren Mörder identifizieren, später stellt 

er den Landbriefträger zu Rede und erfährt von diesem die genauen Umstände des Mordes, der 

sich dann jedoch als ein unfreiwillig im Affekt begangener Totschlag herausstellt. Wie 

Schaumann sich sein breites historisches Wissen durch die direkte Anschauung seiner Knochen, 

Fossilien und Petrefakte, aber auch der Kanonenkugel von Prinz Xaver aneignete, so führt ihn 

auch hier die unmittelbare Anschauung zur Auflösung des Mordfalls. Als Einziger erkennt er in 

der Weigerung Störzers, die Schaufel am Grabe Quakatz’ in die Hand zu nehmen, ein Zeichen 

von dessen Schuld. Zu Recht ist Stopfkuchen als ein „Diskurs über das richtige Erkennen der 

Realität“227 bezeichnet worden, ist doch mit den unterschiedlichen Weltanschauungen der 

Figuren stets auch eine spezifische epistemologische Methode verbunden. In dieser 

Konfiguration vertritt Heinrich – wie ja auch sein Name Schau-Mann offen aufzeigt228 – 

eindeutig die Warte des Empirismus229: „[D]er Begriff war mir gar nichts; ich nahm alles unter 

der Hecke weg, mit dem Sonnenschein des Daseins warm auf dem Bauche, aus der 

 

Immermanns Münchhausen eine Nähe der beiden titelgebenden Figuren annahmen. In der Folge wurde diese 
These immer weiter zugespitzt und die problematischen Tendenzen Schaumanns (Selbstgefälligkeit, Maßlosigkeit, 
Aggressionen gegenüber den Dorfphilistern etc.) so stark hervorgehoben, dass dieser sogar als Sadist, Kannibale 
und „böser Dämon“ (Jens Dreisbach: Disziplin und Moderne. Zu einer kulturellen Konstellation in der 
deutschsprachigen Literatur von Keller bis Kafka. Berlin: Hopf 2009. S. 207) dargestellt wurde. Hierbei werden 
meines Erachtens gewisse Charakterzüge der Figur grotesk entstellt und Raabes teils beißende Ironie nicht 
angemessen berücksichtigt. Es ist Dirk Göttsche zuzustimmen, der konstatiert: „Ist Stopfkuchen früher als 
Verkörperung weltüberlegenen Humors, der Weisheit oder der Freiheit maßlos idealisiert worden […], so neigt die 
jüngere Forschung im Gegenzug […] zur Überzeichnung der Aggressivität seiner Selbstbehauptung“ (Dirk 
Göttsche: Zeitreflexion und Zeitkritik im Werk Wilhelm Raabes. Würzburg: Königshausen & Neumann 2000. S. 
150). Es sind in den letzten Jahren mehrere Studien erschienen, die die Tragfähigkeit der Lügenthese erheblich in 
Zweifel ziehen konnten (vgl. z. B. Margret Walter-Schneider: Erzählen, „als wenn man einen alten Strumpf 
aufriwwelt“. Zu Raabes „Stopfkuchen“, Kafkas Sirenengeschichte und Dürrenmatts „Sterben der Pythia“. In: 
Jahrbuch der Raabe Gesellschaft, 2006, Vol. 47, S. 97-125. Oder: Barbara Scheuermann: Immermanns 
„Münchhausen“ als Subtext von Raabes „Stopfkuchen“? In: Jahrbuch der Raabe Gesellschaft, 2012, Vol. 53, S. 
27-50). Gerade Walter-Schneiders Hinweis, wonach „die auffallende, exklusiv mit der Figur Stopfkuchens 
verbundene Betonung der Vertikale im Roman gänzlich funktionslos wird“ (Walter-Schneider: Erzählen, „als wenn 
man einen alten Strumpf aufriwwelt“. S. 101) und das Ausgrabungsmotiv jegliche Bedeutung verliert, wenn man 
Schaumann als Lügner liest, erscheint mir als überzeugender Einwand. Da Heinrich aber den Täter präsentiert und 
der Leser ultimativ nie wissen kann, ob sein Augenzeugenbericht der Wahrheit entspricht, kann nicht abschließend 
beantwortet werden, wer tatsächlich den Mord an Kienbaum begangen hat. Vor dem Hintergrund der zahlreichen 
biographischen Übereinstimmungen von Figur und Autor sowie den ausnehmend positiven Aussagen Raabes zu 
der Figur in Briefen, scheint es mir aber evident, dass Raabe selbst Heinrich Schaumann nicht als Lügner konzipiert 
hat.  
227 Eisele: Der Dichter und sein Detektiv. S. 1. 
228 Dagegen lehnt Dreisbach diese gängige Lesart des Namens ab und nimmt ob des performativen Redeakts und 
des selbstbewussten Auftreten Heinrichs das englische ‚showman‘ als Vorlage für den Namen an (vgl. Dreisbach: 
Disziplin und Moderne. S. 223). Meiner Ansicht nach sind beide Überlegungen miteinander kompatibel und 
Heinrich kann problemlos zugleich als Showman und als Vertreter des Empirismus gelesen werden. Als Folie für 
den Namen diente zudem mit Sicherheit der Archäologe Heinrich Schliemann, mit dem Schaumann einige 
Wesenszüge und Interessensgebiete teilt (vgl. Maurer: Das Ausgraben der Vergangenheit. S. 285). 
229 Eisele: Der Dichter und sein Detektiv. S. 3. 
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Anschauung!“ (BA 18: 117)  

Im Primat der Anschauung gegenüber dem abstrakt-begrifflichen Denken finden wir erneut eine 

Spur von Raabes intensiver Auseinandersetzung mit Schopenhauer, für den ebenfalls „die 

Anschauung primäre Quelle aller Evidenz und die unmittelbare Beziehung auf sie allein die 

absolute Wahrheit“230 darstellt.231 Zweifellos steht auch Schaumanns Sammlung in diesem 

Kontext, erarbeitet sich Heinrich sein paläontologisches Fachwissen doch gerade über den 

direkten Umgang mit seinen Funden und nicht aus Büchern und wissenschaftlichen 

Abhandlungen. Dass das erkenntnistheoretische Paradigma der unmittelbaren Anschauung 

Heinrich als Detektiv dazu befähigt, den ungelösten Mordfall aufzuklären, markiert im Text so 

zugleich eine Ablehnung konventioneller bürgerlicher Bildungsideale. Denn obwohl Heinrich 

ein schlechter Schüler gewesen war, sein Studium abbrechen musste und von Eduard für den 

„Dummsten unter uns“ (BA 18: 47) gehalten wird, ist er letztlich der einzige, der Störzer als 

Mörder und damit auch die Abgründe der philiströsen Dorfgemeinschaft insgesamt erkennen 

kann. Ein Blick auf Schopenhauers Ausführungen zu dem Komplex erweist sich für die 

Interpretation von Stopfkuchen als erhellend:  

 
[D]ie Weisheit, die wahre Lebensansicht, der richtige Blick und das treffende Urtheil, gehen 
hervor aus der Art, wie der Mensch die anschauliche Welt auffaßt; nicht aber aus seinem bloßen 
Wissen, d. h. nicht aus abstrakten Begriffen. Wie der Fonds oder Grundgehalt jeder Wissenschaft 
nicht in den Beweisen, noch in dem Bewiesenen besteht, sondern in dem Unbewiesenen, auf 
welches die Beweise sich stützen und welches zuletzt nur anschaulich erfaßt wird; so besteht 
auch der Fonds der eigentlichen Weisheit und der wirklichen Einsicht jedes Menschen nicht in 
den Begriffen und dem Wissen in abstracto sondern in dem Angeschauten und dem Grade der 
Schärfe, Richtigkeit und Tiefe, mit dem er es aufgefaßt hat. Wer hierin excellirt, erkennt die 
(Platonischen) Ideen der Welt und des Lebens: jeder Fall, den er gesehen, repräsentirt ihm 
unzählige; er faßt immer mehr jedes Wesen seiner wahren Natur nach auf, und sein Thun, wie 
sein Urtheil, entspricht seiner Einsicht. Allmälig nimmt auch sein Antlitz den Ausdruck des 
richtigen Blickes, der wahren Vernünftigkeit und, wenn es weit kommt, der Weisheit an. Denn 
die Ueberlegenheit in der anschauenden Erkenntniß ist es allein, die ihren Stämpel auch den 
Gesichtszügen aufdrückt; während die in der abstrakten dies nicht vermag. Dem Gesagten 
gemäß finden wir unter allen Ständen Menschen von intellektueller Ueberlegenheit, und oft 
ohne alle Gelehrsamkeit. Denn natürlicher Verstand kann fast jeden Grad von Bildung ersetzen, 
aber keine Bildung den natürlichen Verstand.232 

 
230 Rosemarie Henzler: Krankheit und Medizin im erzählten Text. Eine Untersuchung zu Wilhelm Raabes 
Spätwerk. Würzburg: Königshausen & Neumann 1990. S. 156. 
231 Auch eine Anlehnung an Goethe, der neben Schopenhauer einen zweiten wesentlichen Bezugspunkt Raabes 
darstellt (vgl. Dirk Göttsche: Goethe. In: Ders. u. a. (Hrsg.): Raabe-Handbuch: Leben – Werk – Wirkung. Stuttgart: 
J.B. Metzler 2016, S. 332-338). Ernst Cassirer charakterisiert die epistemologische Haltung Goethes als 
empiristisch und stellt fest, dass für diesen die Empfindung „dasjenige Einzelne [ist], von dem aus die universelle 
Ordnung des Ganzen zuletzt allein faßbar wird.“ (Ernst Cassirer: Idee und Gestalt. Goethe, Schiller, Hölderlin, 
Kleist. Darmstadt: Wissenschaftliche Buchgesellschaft 1971. S. 58) Diese Einstellung deckt sich mit der Heinrich 
Schaumanns. 
232 Arthur Schopenhauer: Die Welt als Wille und Vorstellung: Zweiter Teil. Sämmtliche Werke in fünf Bänden. 
Großherzog Wilhelm Ernst Ausgabe Band 2. Leipzig: Insel 1920. S. 782. 
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Heinrich steht dieser Weisheit offenkundig weitaus näher als Eduard und die Dorfphilister. 

Insbesondere die von Schopenhauer skizzierte Fähigkeit des induktiven Schlusses, „jeder Fall, 

den er gesehen, repräsentirt ihm unzählige“, treibt ja Schaumann als Detektiv wie als Sammler 

und Paläontologen an. Dies zeigt sich in seiner Identifikation mit dem historischen 

Riesenfaultier, die von einem Wissen um die metaphysische Identität alles Lebens zeugt, und 

auch in der umfassenden Gesellschaftskritik, die er aus den individuellen Schwächen und 

Verfehlungen Störzers und Eduards ableitet. So begreift auch Hans Geppert das „genaue 

Hinsehen […], das Vergleichen, Abwägen, Zusammenfügen, beharrliche Weiterfragen […] als 

sensus moralis induktiver Gesinnung“233, welche Detektiv und Paläontologe verbinde.  

Obgleich die Beschreibung des Tathergangs Störzer in gewisser Hinsicht entlastet, stellen 

Heinrichs Eröffnungen für Eduard einen Schock dar. Die Person, die ihm Vorbild und Idol 

gewesen war und die seinen Lebensweg wie kaum ein anderer geprägt hatte, wurde just vom 

„Dummkopf“ (BA 18: 47) Heinrich Schaumann als Mörder Kienbaums enthüllt, welcher durch 

das ausgebliebene öffentliche Geständnis auch noch die Hauptschuld an der jahrelangen 

Ächtung der Familie Quakatz trägt. Hatte ihn die überlegene Selbstgewissheit seines 

Schulfreunds zuvor schon verunsichert, erschüttern ihn die Ausführungen Heinrichs nun umso 

massiver, die Grundpfeiler seiner Biographie und seines bürgerlichen Wertesystems sieht er 

bedroht durch die Enthüllungen: 

 
Mein alter, ältester Kinderfreund und Spielkamerad Kienbaums Mörder! Er, der mich im Grunde 
doch ganz allein auf die See und in die Wüste durch seinen Le Vaillant gebracht hatte, dem ich 
mein „Rittergut“ am Kap der Guten Hoffnung einzig und allein durch seine Unterhaltungen auf 
seinen Weltwanderungen, auf seinen Landstraßen und Feldwegen zu danken hatte. Es war nicht 
auszudenken, jedenfalls jetzt – augenblicklich nicht weiter darüber zu reden. (BA 18: 195f.) 
 

Kurz nach der Eröffnung von Kienbaums wahrem Mörder trennen sich die beiden Freunde und, 

obwohl anders besprochen, verlässt Eduard noch am nächsten Tag seinen Heimatort und begibt 

sich zurück nach Afrika. Die von Heinrich vermittelten Erkenntnisse, welche seinem eigenen 

Weltbild so diametral entgegenstehen, die imponierende Zurschaustellung eines selbstsicheren 

Überlegenheitsgestus und die Beobachtung, dass Heinrich so einfach „von der Roten Schanze 

aus aller Philisterweltanschauung den Fuß auf den Kopf setzen“ (BA 18: 197) konnte, stürzen 

Eduard in solch existentielle Zweifel, dass er keine weitere Begegnung mit Schaumann wagt 

und ohne jegliche Verabschiedung abreist. Es ist evident, dass seine Niederschrift der 

Geschehnisse auch einen Versuch der Bewältigung dieser massiven Verunsicherung darstellen, 

 
233 Geppert: Der realistische Weg. S. 632. 
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lautet doch der erste Satz seiner Erzählung: „Es liegt mir daran, gleich in den ersten Zeilen 

dieser Niederschrift zu beweisen oder darzutun, daß ich noch zu den Gebildeten mich zählen 

darf.“ (BA 18: 7) 

Heinrich dagegen kann sich in die Ruhe und Zurückgezogenheit seiner Festung auf der roten 

Schanze zurückziehen. Mit der Enthüllung Störzers als Mörder konnte er seinen Schwiegervater 

gesellschaftlich rehabilitieren und gleichzeitig offenlegen, wie oberflächlich und ungerecht die 

dörfliche Gesellschaft in der Vorverurteilung und Ächtung des Bauern verfahren war. Dadurch 

rächt Heinrich sich offensichtlich auch für die selbst erlebten Schmähungen und Beleidigungen; 

der Außenseiter und als Stopfkuchen und Faultier Geschimpfte hält der philiströsen 

Dorfgemeinschaft den Spiegel vor.  

Dabei ist Schaumanns Verhalten in der Aufklärung des Falls durchaus selbst zu 

problematisieren, denn obgleich Heinrich ja bereits bei Quakatz’ Beerdigung Störzer als Täter 

erkannt hatte, behielt er die Information bis zur Begegnung mit Eduard für sich. Zu dieser 

Entscheidung kam er bemerkenswerterweise in der Auseinandersetzung mit seinen Knochen: 

„Diesmal ging ich zuerst hinten in die Kammer zu meinem Riesenfaultier, besah mir dessen 

saubere Reste noch einmal und sagte: ‚Alter Gesell, was hätte es denn dir gemacht, wenn 

Stopfkuchen ein paar Wochen oder ein paar Jahre dich später aufgedeckt hätte?‘“ (BA 18: 180) 

Schon zuvor hatte sich Schaumann im Gespräch mit Eduard selbst als Fossil imaginiert und 

sich vorgestellt „in einer späten Schicht auch mal unter den merkwürdigen Versteinerungen 

gefunden zu werden“ (BA 18: 99), wodurch zum einen erneut seine Identifikation mit den 

gesammelten Knochen und Petrefakten zum Ausdruck kommt und zum anderen – und hier ist 

wieder eine Anlehnung Raabes an Schopenhauers Daseinsanalyse erkennbar – ersichtlich wird, 

dass die tiefenhistorische Perspektive dem Sammler und Paläontologen eine Ahnung von der 

basalen Verbundenheit aller Lebewesen vermitteln konnte. Vor dem Hintergrund der weiten, 

überzeitlichen Zusammenhänge, welche Schaumanns Denken prägen, erscheint ihm eine rasche 

Enthüllung von Kienbaums Mörder schlicht nicht dringlich: Andreas Quakatz ist bereits 

verstorben und aus einer Perspektive, welche sich an Jahrtausende alten toten Knochen und der 

Einsicht, „daß zu allen Zeiten ganz das Selbe war, ist und seyn wird“234 orientiert, ist ein 

zeitnaher posthumer Freispruch nicht von höchster Priorität. Mit Blick auf die 

Dorfgemeinschaft stellt Heinrich fest: „[I]ch fand nicht einen drunter, dem ich persönlich 

verpflichtet gewesen wäre, ihm sofort bekanntzumachen, wer in der Tat Kienbaum 

 
234 Schopenhauer: Die Welt als Wille und Vorstellung: Zweiter Teil. S. 1215. 
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totgeschlagen hatte.“ (BA 18: 180)  

Der Entschluss, des Landbriefträgers Geheimnis einstweilen für sich zu behalten, darf 

gleichzeitig nicht als edle Geste Schaumanns missverstanden werden, fällt doch die Auflösung 

des Mordfalls während des Besuchs Eduards auf einen wohlbedachten Moment: Am Tag nach 

dem Wiedersehen der Schulfreunde wird die Beisetzung Störzers stattfinden. Nachdem dieser 

nun von Schaumann öffentlichkeitswirksam im Wirtshaus vor interessiertem Publikum als 

Mörder enthüllt wurde, verbreitet sich die Information rasch durch den ganzen Ort und so 

bekommt der zu Lebzeiten stets als Verkörperung bürgerlicher Arbeitsmoral gesellschaftlich 

hochgeschätzte Störzer bloß einen „kümmerliche[n], ärmliche[n] Leichenzug“ (BA 18: 203) 

zum letzten Geleit. Schaumann gelingt damit die Rache am Bürgertum und am hektischen 

Treiben der von ihm verachteten „gymnastische[n] Affenrepublik“ (BA 18: 89). Mittels der 

durch seine Sammlung und die privaten Studien erarbeiteten Fähigkeiten kann er die Abgründe 

der Dorfgemeinschaft offenlegen und durchführen, was er schon in jungen Jahren angekündigt 

hatte: „Bombardieren werde ich noch mal von hier [der roten Schanze] aus das Philistertum da 

unten“ (BA 18: 38). Seine Rolle als anti-bürgerlicher Rebell erscheint am Ende des Romans 

gefestigter denn je, gleichzeitig kann der Figur weniger „Leitbildcharakter“235 zugeschrieben 

werden als Noah Buchius in Das Odfeld, nimmt Heinrich Schaumann doch aktiv am Kampf 

ums Dasein teil und versucht gar nicht erst, sich der Kette an Gewalt, in welche er schon als 

Kind hineingeraten war, zu entziehen.  

Blicken wir an dieser Stelle abschließend noch einmal zurück auf die zu Beginn festgestellte 

Nähe zwischen der literarischen Gestalt Heinrich Schaumann und dem Dichter Wilhelm Raabe. 

Nicht nur verbinden Figur und Autor einige Übereinstimmungen im Lebenslauf wie etwa die 

Außenseiterrolle zu Schulzeiten oder der ausbleibende Erfolg auf der Universität236, auch hat 

Raabe selbst wiederholt eine biographistische Lektüre des Romans nahegelegt. So bittet er etwa 

in dem bereits zitierten Brief vom 17. November 1890 an Edmund Sträter, dass dieser der 

literarischen Öffentlichkeit erklären möge, „wer da eigentlich unter der Hecke lag und die rothe 

Schanze erobert hat und heute von ihr aus so die Welt um sich herumliegen sieht! Dies ist mein 

wirklich subjectives Buch […].“237 Noch deutlicher wird Raabe in einem Brief an Paul Gerber 

vom 09. Januar 1893:  

 
Sie haben sich vortrefflich hineingelesen in die Geschichte von der Eroberung der rothen 
Schanze; daß es sich dabei auch ein wenig allegorisch oder symbolisch um den künstlerischen 

 
235 Henzler: Krankheit und Medizin im erzählten Text. S. 148. 
236 Vgl. Günter Witschel: Raabe-Integration. Bonn: Bouvier 1969. S. 28. 
237 Raabe: Sämtliche Werke (Braunschweiger Ausgabe) Ergänzungs-Band 2: Briefe. S. 287. 
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Lebensweg des Autors und die Eroberung der Kunst, eine humoristische Erzählung zu 
schreiben, handele, konnten Sie natürlich nicht wissen.238 
 

Auch Schaumann bezeichnet sich gegenüber Eduard als „Poet ersten Ranges“ (BA 18: 117), 

nicht zuletzt in seiner Erzählwut wird er als Identifikationsfigur des Autors erkennbar. Für die 

hier behandelte Thematik ist es von besonderem Interesse, dass Raabe selbst sein Schreiben 

durch eine ausführliche Sammeltätigkeit vorbereitete. Eine „braune Ledermappe zur Sammlung 

von Zeitungsausschnitten, literarischen Entwürfen und Notizen“239 diente ihm als 

Ausgangspunkt für viele seiner literarischen Werke, im Falle von Stopfkuchen gab es 

mindestens zwei Zeitungsnotizen, welche die Genese des Romans beeinflussten und die im 

Nachlass Raabes gefunden wurden. Begreift man zudem noch die für Raabe typische Häufung 

an historischen und intertextuellen Zitaten, Verweisen und Referenzen als eine Form von 

Sammlung, wird ersichtlich, warum der Dichter sich selbst in der Figur eines Sammlers 

literarisierte. In Heinrich Schaumann macht er anschaulich, wie sich durch offensive und gezielt 

verfolgte Selbstbehauptung eine Identität und ein Lebensentwurf jenseits gesellschaftlicher 

Normen erringen lässt. Allerdings speist sich diese Identität zugleich auch aus einem 

Rachebedürfnis und nie überwundenen Ressentiments gegen die als Philister herabgewürdigten 

Bürger – Schaumann findet nie zu der ausgeglichenen, altruistischen Lebensführung eines Noah 

Buchius’.  

Was in Stopfkuchen die Paläontologie und die exzentrische Sammlung von Knochen und 

Fossilien für Heinrich Schaumann symbolisieren, sind für Raabe seine Romane und 

Erzählungen, mit welchen er sich eine eigene rote Schanze auf dem Feld der Literatur schaffen 

konnte, ohne sich dabei blind dem Publikumsgeschmack zu unterwerfen.240 Wie im Fall von 

Mrs. Gereth in The Spoils of Poynton wird auch hier die zentrale Sammlerfigur des Romans als 

kreative und begabte Künstlerpersönlichkeit entworfen, wobei Impetus und Ausrichtung der 

jeweiligen Sammlungen und Lebensentwürfe freilich radikal verschieden sind. Während Mrs. 

Gereth an etablierte großbürgerliche Geschmacksnormen und -konventionen anschließt, 

rebelliert Schaumann gerade gegen diese und während The Spoils of Poynton auf der 

Handlungsebene eine gewisse Nähe zur sentimentalen Trivialliteratur aufweist, subvertiert 

Stopfkuchen die im ausgehenden 19. Jahrhundert weitverbreiteten Handlungsschemata. Der 

kaum verhüllte Angriff gegen das Bürgertum und seine Werte und Konventionen, den Raabe in 

dem Roman mit geradezu sardonischem Vergnügen durchführt, bildet somit den Hintergrund 

 
238 Ebd. S. 340. 
239 Rohse: Paläontologisches Behagen am Sintflutort. S. 63. 
240 Vgl. Witschel: Raabe-Integration. S. 28. 
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seiner Einschätzung, „[d]aß der ‚Stopfkuchen‘ eines der unverschämtesten Bücher ist, die 

jemals geschrieben worden sind.“241 

 

5. Der Sammler und die Anderen 

 

Dass eine ausgeprägte Sammelleidenschaft den Sammler und sein soziales Umfeld beeinflussen 

und beeinträchtigen kann, ist vielfach festgestellt und beschrieben worden. Besonders 

psychoanalytische Untersuchungen haben in diesem Kontext Vereinsamungstendenzen und 

anti-soziale Impulse bei Sammlern diagnostiziert; auch Baudrillard weist ja mit seiner 

Charakterisierung des Sammlers als Narzisst in diese Richtung. Einleitend muss hier jedoch 

festgehalten werden, dass empirische Studien diesen Befund bislang nicht stützen: Sammler 

sind keine homogene Gruppe und neigen auch nicht überproportional zu solitären 

Lebensformen.242 Von einem Großteil wird ihre Leidenschaft nicht als Belastung für ihr 

Sozialleben beschrieben, in einer Vielzahl der Fälle ergibt sich sogar gerade über die Sammlung 

ein (neuer) Freundes- oder Bekanntenkreis, worauf Frederick Baekeland in seinem Aufsatz zur 

Psychologie von Kunstsammlern aufmerksam macht: 

 
[Art Collecting] involves regular personal and epistolary contacts with other collectors, with 
artists, with dealers and with museum staffs. In many cases these contacts have broadened [the 
collector’s] social life by developing into friendships with people with very different 
personalities and backgrounds.243  
 

Da allerdings sowohl Raabes Wunnigel als auch James’ The Golden Bowl Sammlerfiguren 

präsentieren, welche ein problematisches Verhältnis zu ihrem sozialen Umfeld pflegen, müssen 

an dieser Stelle auch die in der Forschung immer wieder untersuchten Schattenseiten des 

Sammelns in den Blick genommen werden.  

Unzweifelhaft hat die libidinöse Aufladung von Sammelobjekten Auswirkungen darauf, wie 

sich Sammler zu ihren Mitmenschen positionieren. Für Baudrillard ist die Sexualität des 

Sammlers durch „aggressive Zurückhaltung“244 gekennzeichnet und spätestens seit Ernest Jones 

 
241 Raabe: Sämtliche Werke (Braunschweiger Ausgabe) Ergänzungs-Band 2: Briefe. S. 301. 
242 Vgl. Susan Pearce: On Collecting. An Investigation into Collecting in the European Tradition. London u. New 
York: Routledge 1995. S. 226. 
243 Frederick Baekeland: Psychological Aspects of Art Collecting. In: Susan Pearce (Hrsg.): Interpreting Objects 
and Collections. London u. New York: Routledge 1994, S. 205-219. Hier: S. 210. 
244 Baudrillard: Das System der Dinge. S. 112.  
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1912 lapidar konstatierte, „[a]ll collectors are anal-erotics“245, wird die Beschreibung des 

Sammlers als anal-retentiver Charakter in psychoanalytischen Kreisen mit geradezu 

apodiktischem Gestus weitergetragen. Doch auch abseits psychoanalytischer 

Forschungsarbeiten ist die Übertragung libidinösen Begehrens auf Sammlungsobjekte 

untersucht worden; so sind etwa der Umstand, dass Sammler in Selbstbeschreibungen ihr 

Besitzstreben häufig mit erotischem Verlangen vergleichen246 oder die vielfach auftretende 

Neigung „to fondle or stroke the objects they own or to look at them over and over from every 

angle“247 als Beleg für die erotische Dimension des Sammelns gedeutet worden. Dass diese 

einseitige (sexuelle) Fixierung auf materielle Objekte interpersonelle Beziehungen belasten 

kann, ist evident und auch immer wieder beschrieben worden.  

Gerade die visuelle Komponente von Sammlungen ist in den letzten Jahren vermehrt untersucht 

worden. Schon in dem zitierten Aufsatz von Ernest Jones hatte dieser festgestellt, dass 

Sammlungen durch „Schaulust“248 erotisch aufgeladen werden können und für den Sammler 

somit bereits das bloße Betrachten seiner Schätze einen erotisch-lustvollen Vorgang darstellen 

kann. Ergänzt man diesen Befund noch um Freuds Erkenntnis, dass Schaulust und 

Exhibitionismus zwei verwandte Triebvorgänge darstellen,249 kann man konstatieren, dass die 

Ausstellung einer Sammlung je nach Sammlertypus sowohl als skopophiler wie auch als 

exhibitionistischer Akt gedeutet werden kann: Trägt der Sammler seine Schätze gezielt an die 

Öffentlichkeit und sucht er aktiv die Wertschätzung seiner Objekte durch Andere, so neigt er 

eher zum Exhibitionismus, versteckt er seine Sammlung und bleibt selbst stets in unmittelbarer 

Nähe der Dinge, so neigt er eher zur Skopophilie. Wie überwältigend der visuelle Eindruck 

einer Sammlung wirken kann, konnte schon anhand von James’ The Spoils Of Poynton bei 

Fledas erstem Besuch auf Poynton analysiert werden; gerade in The Golden Bowl wird die 

libidinöse Dimension von Blick-Konstellationen dieser Art noch stärker in den Fokus rücken.  

Sammlungen, ihre visuelle Wirkmächtigkeit und die Beziehungen zu bestimmten 

Bevölkerungsgruppen oder Kulturräumen sind zudem aus der Warte der Gender Studies, der 

Ethnologie sowie der Post-Colonial Studies einer ideologiekritischen Analyse unterzogen 

worden. So erkennt James Clifford im Sammeln von tribalen, exotischen Objekten „both a form 

 
245 Ernest Jones: Anal Erotic Character Traits. In: The Journal of Abnormal Psychology, 1912, Vol. 13 (5), S. 261-
284. Hier: S. 277. 
246 Vgl. Baekeland: Psychological Aspects of Art Collecting. S. 211f. 
247 Ebd. 
248 Jones: Anal Erotic Character Traits. S. 277. 
249 Vgl. Sigmund Freud: Triebe und Triebschicksale. In: Ders.: Gesammelte Werke in 18 Bänden. Band 10: Werke 
aus den Jahren 1913-1917. Hrsg. v. Anna Freud u. a. Frankfurt am Main: S. Fischer 1969, S. 210-233. Hier: S. 
219f. 
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of Western subjectivity and a changing set of powerful institutional practices“250 und führt aus: 

„The history of collections (not limited to museums) is central to an understanding of how those 

social groups that invented anthropology and modern art have appropriated exotic things, facts, 

and meanings.“251 Das Sammeln und Ausstellen von kulturellen Artefakten fremder Provenienz 

ist mittlerweile als wirkmächtiger Prozess des Othering erkannt worden – schon über den Blick 

auf die als fremd geframten Objekte wird im Bewusstsein des Betrachters Andersartigkeit 

konstruiert und festgeschrieben.252 Zudem entsteht durch die Distanz der Betrachter-Position 

immer ein gewisses Ungleichgewicht im Machtgefüge zwischen Subjekt und Objekt, worauf 

der ‚objectifying gaze‘ beruht. Dass dieser gerade auch bei Sammlern in Erscheinung treten 

kann, ist schon in der Lektüre von The Portrait of a Lady augenfällig geworden, imaginiert dort 

Gilbert Osmond seine zukünftige Ehefrau doch als „a silver plate, not an earthen one – a plate 

that he might heap up with ripe fruits, to which it would give a decorative value, so that talk 

might might become for him a sort of served dessert.“ (NYE 4: 79) Vor allem in der Analyse 

von The Golden Bowl mit Adam Verver als fanatischem Sammler europäischer Kunst werden 

sowohl Prozessen kultureller Identifikation und Abgrenzung als auch dem objektivierenden 

Blick des Sammlers besondere Aufmerksamkeit gewidmet werden müssen. 

Abseits dieser untergründigen Verflechtungen des Sammelns, kann eine übersteigerte 

Sammelleidenschaft noch auf einer ganz basalen Ebene das soziale Umfeld des Sammlers 

negativ beeinflussen. Als eine Form fanatischen Verhaltens wohnt dem Sammeln nämlich stets 

ein gewisses Suchtpotential inne, was im schlimmsten Fall in den psychischen oder finanziellen 

Ruin führen kann: 

  
Collecting is often likened by the collector, and perhaps more frequently by his or her family 
and friends, to an addiction, while search behaviour is frequently described as both an obsession 
and a compulsion. […] Despite their incidental start, many collections are seen as becoming an 
addictive activity in which adding items to the collection constitutes a ‚fix‘. […] Collectors often 
report feeling both a craving and a loss of control with respect to their acquisition habits, and 
occasionally experience negative consequences in other spheres of their personal and social 
activity as a result of their chronic collecting.253 
 

Beide der in diesem Kapitel vorgestellten Figuren sind manische Sammler, die jeweils ein 

prekäres Verhältnis zu ihren Töchtern pflegen und ihr Umfeld nur noch im Kontext ihrer 

 
250 James Clifford: The Predicament of Culture: Twentieth Century Ethnography, Literature and Arts. Cambridge, 
MA: Harvard University Press 1989. S. 220. 
251 Ebd. S. 220f. 
252 Vgl. Lisa Cartwright u. Marita Sturken: Practices of Looking. An Introduction to Visual Culture. Oxford: 
Oxford University Press 2009. S. 111f. 
253 Russell W. Belk: Collectors and Collecting. In: Susan Pearce (Hrsg.): Interpreting Objects and Collections. 
London u. New York: Routledge 1994, S. 317-326. Hier: S. 319. 
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Sammelleidenschaft zu betrachten vermögen. Im Falle des Regierungsrats a. D. Wunnigel 

werden diese Wesenszüge von Wilhelm Raabe bis zu ihrem pathologischen Ende gedacht.  

 

 

5.1. Wilhelm Raabe: Wunnigel 

5.1.1. Familiäre Verflechtungen 

Wilhelm Raabe lässt in Wunnigel zwei charakterlich überaus unterschiedlich geartete 

Sammlerfiguren aufeinandertreffen. Neben dem titelgebenden „quecksilbrigen 

Antiquitätenfanatiker“ (BA 13: 57), der für diese Untersuchung primär von Interesse ist, tritt 

auch ein junger Arzt mit dem sprechenden Namen Heinrich Weyland auf. Dieser ist Besitzer 

einer umfassenden Bibliothek sowie einer Porzellan- und Kuriositätensammlung, welche über 

Generationen von Mitgliedern seiner Familie aufgebaut wurde und nun durch das spezifische 

Sammelinteresse des jüngsten Abkömmlings neuen Zuwachs findet. Obwohl Wunnigel 

zweifelsfrei die zentrale Figur der Erzählung darstellt, dauert es einige Zeit bis der pensionierte 

Regierungsrat erstmals auftaucht. Stattdessen beginnt der Erzähler mit einer ausführlichen 

lokalen Situierung der Handlung, wobei sich die Perspektive von einigen allgemeineren 

Ausführungen bezüglich Aufbau, Architektur und Historie der ungenannten Stadt „ganz genau 

mitten in Mitteldeutschland“ (BA 13: 7) bald auf die Darstellung eines spezifischen Anwesens 

verengt. Mehrere Seiten sind der detaillierten Beschreibung des Hauses am Schlossberg, dem 

Familiensitz der Weylands, gewidmet. Das altehrwürdige Anwesen thront hoch über der Stadt 

und wird vom Erzähler für seine architektonische wie handwerkliche Vollendung gepriesen, 

wobei insbesondere das Interieur dieses „Familienhaus[es] in der wahrsten, vollsten Bedeutung 

des Wortes“ (BA 13: 10) als eindrucksvolles Faszinosum vorgeführt wird. „Schnitzwerke in 

Holz und Bein, gemalte Tafeln, die Schelmerei der Trinksprüche an Silberbechern und 

Glaspokalen, altflanderische Teppiche, der Schrank der Urgroßmutter und die Bücherstube des 

Großvaters“ (BA 13: 10) finden sich über das Haus verteilt und immer wieder wird betont, dass 

durch die Objekte die Familiengeschichte der Weylands gegenwärtig bleibt. Besondere 

Aufmerksamkeit wird bei der ausführlichen Beschreibung der Räumlichkeiten der umfassenden 

Familien-Bibliothek der Weylands gewidmet.  

Die Bücherstube dient Heinrich als Refugium, in welches er sich in seinen Mußestunden 

zurückzieht, um sich in die von seinen Vorfahren gesammelten Bücher zu vertiefen. Zudem 

wird über die Erzählung wiederholt geschildert, wie er durch die Fenster des Raumes aus aus 
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seiner erhöhten Stellung die Stadt und die umliegende Landschaft beobachtet und seine 

Gedanken schweifen lässt. Ähnlich wie in Stopfkuchen mit Heinrich Schaumann und seinem 

Hof auf der roten Schanze wird der junge Arzt so über die räumliche Funktionalisierung seiner 

Behausung als der Allgemeinheit überlegen und entrückt dargestellt. Jedoch ist Weyland kein 

gesellschaftlicher Außenseiter und Sonderling, tatsächlich ist er zwar eine idealisierte, aber 

insgesamt eher „blasse Figur“254 und sein Einzelgängertum ergibt sich primär aus dem Umstand, 

dass er noch Junggeselle ist. Der gutmütige und stets in sich ruhende Arzt besitzt wenige 

distinkte Charaktereigenschaften und wird im Lauf der Erzählung durch die ausgreifende 

Persönlichkeit Wunnigels mehr und mehr an die Handlungsperipherie gedrängt. Dennoch 

unternimmt der Erzähler in den ersten Kapiteln große Anstrengungen, Weyland als positive 

Gestalt aufzubauen, um später im Konflikt mit dem fanatischen Regierungsrat a. D. die 

Lesersympathie über die Perspektive des Arztes zu lenken. Einmal mehr wird die 

Charakterisierung einer Figur dabei durch deren Verhältnis zu materiellem Besitz und 

Sammelobjekten geleistet. In dieser Hinsicht sind Heinrich Weyland und Wunnigel durchaus 

als Kontrastfiguren gestaltet. 

Die üppig bestückte Bibliothek der Weylands wird vom Erzähler als „Kuriosität vom 

allerhöchsten kulturhistorischen Interesse“ (BA 13: 12) qualifiziert und die ausführliche 

Beschreibung ihrer Zusammensetzung und Provenienz liest sich geradezu als Illustration von 

Benjamins Losung, wonach „Erbschaft die triftigste Art und Weise zu einer Sammlung zu 

kommen“255 bildet. Minutiös wird beschrieben, welche Bücher und Objekte von welchem 

Ahnen Heinrich Weylands in die Bücherstube gelangten; ein jeder von ihnen hat „die Literatur 

seiner Zeit und seiner persönlichen Neigung wenigstens in ihren Hauptwerken auf diesen 

Brettern zurückgelassen“ (BA 13: 13), wodurch die Bibliothek nicht nur „repräsentativ für die 

Geschichte des deutschen Bürgertums seit dem 16. Jahrhundert“256 steht, sondern auch Züge der 

jeweiligen Persönlichkeiten aus der Weylandschen Familienhistorie trägt. So finden sich etwa 

Bücher und Kuriositäten vom Kunstliebhaber Abraham Weyland, eine Ausgabe von Spinozas 

„Tractatus theologico-politicus mit den Randglossen von seiner Hand“ (BA 13: 13) von einem 

philosophisch interessierten Vorfahren Weylands sowie von einem Abenteurer und 

Fernreisenden die „Homannschen Karten und Atlanten in seltener Vollständigkeit“ (BA 13: 14) 

 
254 Katharina Grätz: Musealer Historismus. Die Gegenwart des Vergangenen bei Stifter, Keller und Raabe. 
Heidelberg: Winter 2006. S 453. Auch: Günter Häntzschel: Sammel(l)ei(denschaft). Literarisches Sammeln im 19. 
Jahrhundert. Würzburg: Königshausen & Neumann 2014. S. 142. 
255 Benjamin: Ich packe meine Bibliothek aus. S. 395. 
256 Grätz: Musealer Historismus. S. 448. 
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und das „Hamburgische Reisebuch von Peter Ambrosius Lehmann“ (BA 13: 14) in der 

Bibliothek.  

Bemerkenswert ist hier zweierlei: Zum einen wird wiederholt betont, dass Heinrich häufig in 

den geerbten Werken liest und den händischen Annotationen seiner Ahnen dabei besondere 

Aufmerksamkeit schenkt. Die Bücher verkommen somit eindeutig nicht zu bloßen historischen 

oder dekorativen Objekten, stattdessen findet über die Lektüre eine zeitenüberspannende 

Kommunikation zwischen den Familienmitgliedern statt. Zum anderen bildet die Bibliothek im 

Haus am Schlossberg kein abgeschlossenes System, welches nur der Konservierung und 

Abbildung historischer Zustände dient. Nicht nur liest Heinrich weiterhin in den Büchern, auch 

hat der Bestand von seiner Hand erst jüngst einen profunden „Zuwachs an bis zu diesem 

Zeitpunkte hinabreichender medizinischer Literatur erhalten“ (BA 13: 15). Die Bibliothek und 

ihre Zusammensetzung befindet sich also noch immer im Wandel.  

Durch die Nachkommen wird die Weylandsche Familiensammlung gepflegt, weitergeführt und 

erweitert, das nach Benjamin bei Sammlern beschriebene „Gefühl der Verpflichtung des 

Besitzenden gegen seinen Besitz“257, welches sich in der Geste der Vererbung ausdrückt, ist hier 

evident vorhanden. Gleichzeitig wird Heinrichs Existenz von diesem Erbe niemals 

niedergedrückt. Der Arzt lebt zwischen den historischen Zeugnissen seiner Familie, ohne von 

der materiellen Omnipräsenz der Vergangenheit überwältigt zu werden; er führt kein rein 

„epigonales Dasein“258, sondern weiß sich gegen den Druck der Familiengeschichte zu 

behaupten. Auch der inhärente Narzissmus des Sammelns, welchen Baudrillard für das 

Kulturphänomen als konstitutiv angesehen hatte und der auch schon bezüglich Heinrich 

Schaumanns Knochen- und Koprolithensammlung festgestellt werden konnte, geht der 

Büchersammlung der Weylands völlig ab. Die Schätze im Haus am Schlossberg dienen weder 

der egomanen Spiegelung von Heinrich Weylands Persönlichkeit, noch hat sich ein einzelner 

Vorfahr mittels der von ihm gesammelten Objekte über die anderen Familienmitglieder 

erhoben; die Möglichkeit einer „echte[n] dialektische[n] Strukturierung“259, welche Baudrillard 

Sammlungen schlechthin abspricht, scheint hier über die Generationen übergreifende 

innerfamiliäre Kommunikation realisiert. 

Wie schon bei Noah Buchius in Das Odfeld und Heinrich Schaumann in Stopfkuchen ergibt 

sich so auch für die Weylandsche Sammlung die Bedeutung der gesammelten Objekte nicht 

 
257 Benjamin: Ich packe meine Bibliothek aus. S. 395. 
258 Grätz: Musealer Historismus. S. 451. 
259 Baudrillard: Das System der Dinge. S. 136. 
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durch ihre Rarität oder den ökonomischen beziehungsweise den ästhetischen Wert. Vielmehr 

sind es die emotionale und identifikatorische Besetzung sowie die spezifische 

Funktionalisierung durch die Sammlerpersönlichkeiten, welche die Bibliothek auszeichnet. 

Was für Buchius und Schaumann die privaten historischen Studien waren, welche sie erst 

mithilfe ihrer Sammlungsobjekte durchführen konnten, ist für Heinrich Weyland die Berührung 

mit der Familiengeschichte, die er durch die Bücher, aber auch durch das von einer 

Urgroßmutter gesammelte Porzellan oder die diversen Kuriositäten im Haus wahrnehmen kann. 

Im Vergleich zu den beiden später erschienenen Romanen Raabes positioniert sich die 

Erzählung aber hinsichtlich einer wissenschaftlichen Funktionalisierung der 

Sammlungsobjekte anders. Denn der Erzähler läutet die umfassende Beschreibung des 

„Wunderhaus[es]“ (BA 13: 10) am Schlossberg durch einen bemerkenswerten Kommentar ein: 

 
[Die Schätze der Familie] haben für uns all ihren Zauber, alle ihre Märchenhaftigkeit, ihren 
ganzen unwissenschaftlichen Duft und Schimmer behalten. Wir riechen in den Schrein der 
Großmama, aber wir kleben keinen Zettel mit einer Nummer und einer Beschreibung ins 
einzelne daran. Wenn wir uns aus dem Wintersturm an den warmen Ofen gerettet haben, wenn 
wir aus der heißen, grellen Sommersonne in den kühlen Buchenwald getreten sind, so – kleben 
wir auch keinen Zettel an unser Behagen; aber wir wissen es zu würdigen. (BA 13: 10) 
 

Diese offene Kritik an einer wissenschaftlichen Nutzung von Sammlungsobjekten ist 

erstaunlich. Katharina Grätz deutet sie als Ausdruck von „Raabes Distanz gegenüber den 

zeitgenössischen Musealisierungsbestrebungen“260 und konstatiert, dass der Dichter hiermit 

„[d]em kulturhistorischen Blick […] eine entfremdende Wirkung an[lastet], die den 

unmittelbar-sinnlichen Bezug zu den historischen Hinterlassenschaften abtötet.“261 Vor dem 

Hintergrund der Ergebnisse aus den vorherigen Kapiteln muss diese Passage überraschen, 

konnte doch sowohl für Stopfkuchen als auch für Das Odfeld festgestellt werden, dass dort das 

Potential von über Sammlungen durchgeführten historischen Studien eindeutig positiv bewertet 

wird. Noah Buchius – eine so klar und deutlich vorbildhaft gestaltete Figur, dass er von Heinrich 

Detering als „Heiliger“262 bezeichnet wird –, vollzieht sogar explizit die hier so heftig kritisierte 

Systematisierung seiner kuriosen Sammlung mittels handschriftlich beschriebener Zettel. 

Offenkundig hat Raabes Position zwischen der Niederschrift von Wunnigel (1876) und der 

Entstehung von Das Odfeld (1888) und Stopfkuchen (1890) eine Wandlung vollzogen, der 

historische Blick Schaumanns und Buchius’ auf ihre (vor-)geschichtlichen Funde wirkt in den 

 
260 Katharina Grätz: Kuriose Kulturhistorie. Raabes unzeitgemäßer Umgang mit einem zeitgenössischen 
Geschichtskonzept. In: Jahrbuch der Raabe-Gesellschaft, 2007, Vol. 48, S. 48-65. Hier: S. 59. 
261 Ebd. 
262 Detering: Apokalyptische Bedeutungsstrukturen in Raabes „Das Odfeld. S. 98. 
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Romanen nicht entfremdend, ihre Schätze behalten den auratischen „Duft und Schimmer“ (BA 

13: 10), obwohl sie auch zu Studienzwecken herangezogen werden. Abgesehen von dieser 

spezifischen Differenz bleibt jedoch festzuhalten, dass Raabe in allen drei Werken bemüht ist, 

ein intimes Verhältnis des Sammlers zu seinen Objekten als Grundbedingung einer gelungenen 

Sammlerexistenz zu etablieren.  

Im pensionierten Regierungsrat Wunnigel tritt nun allerdings eine Figur auf, bei der die 

Sammelleidenschaft und die Fixierung auf Kuriositäten und Antiquitäten in einer so 

übersteigerten Form vorzufinden ist, dass sowohl er selbst als auch sein Umfeld unter seiner 

Manie leiden. Heinrich begegnet ihm erstmals, als er aufgrund einer Erkrankung von Wunnigels 

Tochter Anselma in das außerhalb der Stadt gelegene Dorfwirtshaus Riedhorn gerufen wird, in 

dem sich der Pensionär auf der Durchreise einquartiert hat. Der Ort dieser ersten 

Zusammenkunft ist durchaus bedeutsam, denn obwohl Wunnigel nicht in dem gleichen Maße 

mit dem Wirtshaus assoziiert wird wie Weyland mit dem Haus am Schlossberg, bildet diese 

Lokalität nicht zufällig den Rahmen, in dem die titelgebende Figur der Erzählung erstmals 

auftritt. Das einstmals prunkvolle Riedhorn, welches im 17. Jahrhundert als „fürstlich 

Absteigequartier, Palais und Jagdhaus“ (BA 13: 22) konzipiert worden war, hat ob der 

gesellschaftlichen Umbrüche in den zwei Jahrhunderten seit seiner Erbauung einen Großteil 

seiner ursprünglichen Klientel verloren und ist im Stadium des Verfalls begriffen. Vom früheren 

Luxus künden nur noch einige dekorative Elemente an der Fassade und die wenigen erhaltenen 

Teile des originalen Interieurs. Das Wirtshaus wirkt wie aus der Zeit gefallen – „o Melancholie 

des Niedergangs“ (BA 13: 22) beklagt auch der Erzähler voll Pathos den Niedergang des 

Anwesens. Damit ist die Bühne bereitet für den Auftritt des Antiquitätensammlers Wunnigel, 

der ebenso aus einer anderen Epoche zu stammen scheint und über seine Sammlung kurioser 

Raritäten versucht, die Vergangenheit gegenwärtig zu halten. 

Rasch wird hier erkennbar, dass Raabe erneut einen gesellschaftlichen Außenseiter und 

kauzigen Sonderling als zentrale Gestalt seines Werks auserkoren hat. Selbst in der 

überschaubaren Gemeinschaft der Wirtshausbesucher ist der Regierungsrat nicht in der Lage, 

sich zu integrieren und hat daher bei Weylands Eintritt aufgrund seines ungewöhnlichen 

Habitus bereits das Interesse aller übrigen Besucher auf sich gezogen. Auch der Arzt selbst 

bemerkt sofort, es breite sich „eine merkwürdige Ödigkeit um den Fremdling“ (BA 13: 25) aus 

und registriert Wunnigels „absonderliche[s] und rauhe[s] Äußer[es]“ (BA 13: 25).263 Im 

 
263 Zweifellos lässt sich der Name Wunnigels auf das igelähnliche Aussehen des Regierungsrats mit seinen 
„borstigen Haaren“ (BA 13: 26) beziehen, auch sein radikaler Rückzug als eine Form des Einigelns sind in dem 
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Gespräch wird dann die Sammelleidenschaft des Regierungsrats bald Thema, wobei sich 

Wunnigel selbst nicht besonders vorteilhaft charakterisiert: 

 
Wo ein Aas ist, versammeln sich die Adler; wo irgendein Monplaisir, Belvedere, Sanssouci, eine 
Solitude, Eremitage oder derartiges verfällt, da komme ich und frage nach, was die Bauern 
gestohlen oder sonst billig an sich gebracht haben. Ich sage Ihnen, in soliden alten Familien, 
auch auf dem Lande, erhält sich mancherlei, wenn nicht nachgefragt und kein Preis dafür 
geboten wird. (BA 13: 35) 
 

Der Regierungsrat wähnt sich als einer der letzten echten Connaisseurs und Experten auf dem 

Gebiet der Antiquitäten und bildet seine Sammlung so auch weniger durch den Einsatz 

umfassender finanzieller Mittel – tatsächlich hat er sich seine Pension vorzeitig auszahlen 

lassen und lebt verhältnismäßig ärmlich –, sondern durch die gezielte Suche in noch so 

abgelegenen Orten und das Übervorteilen ahnungsloser Handelspartner. Voller Stolz zeigt er 

Weyland seine kuriose Sammlung, die unter anderem aus einem historischen Türschloss, einem 

französischen Pulverhorn, einem alten Trinkkrug und dem Geweih eines von Herzog Karl 

Emanuel erlegten Hirsches besteht und inszeniert sich als Retter vergessener antiker Objekte: 

„Ich reise auf Antiquitäten jeglicher Art und gehe den verfallenen Schlössern nach. Noch nie 

ist mir ein Dorf zu lümmelhaft, zu stinkig und zu abgelegen gewesen, wenn ich daselbst 

irgendwelche Funde witterte.“ (BA 13: 36) 

Im Unterschied zu Noah Buchius und Heinrich Schaumann, den beiden anderen in dieser Arbeit 

vorgestellten Sammlerfiguren aus Raabes Feder, gelangt Wunnigel also nicht durch das 

eigenhändige Ausgraben und Aufsammeln an seine Schätze, sondern erwirbt sie durch Ankäufe. 

In dieser Hinsicht ähnelt der Regierungsrat somit eher den Sammlerfiguren Henry James’, bei 

denen das Sammeln ja auch stets im Kontext ökonomischer Verflechtungen stattfindet, wobei 

sich die Figuren bei James ausschließlich exquisiter Hochkulturprodukte bedienen. Zwar ist 

Wunnigel wie auch Buchius und Schaumann ein Sammler historischer Objekte, doch wird über 

die Charakterisierung der Figur augenfällig, dass für Raabe der Unterschied in der Art des 

Erwerbs eine wesentliche Differenz in der Bewertung des Sammlertypus nach sich zieht und 

dass der Dichter die in seiner Zeit so weit verbreitete Antiquitätenmanie sarkastisch 

kommentiert. Wenn sich Wunnigel damit brüstet, den „soliden alten Familien, auch auf dem 

Lande“ (BA 13: 35) ihre Familienschätze abzukaufen und damit prahlt, nur er könne noch den 

echten Wert der Antiquitäten bestimmen, markiert die Erzählung deutlich die kritikwürdige 

Provenienz seiner Sammlung – ein Problem, das sich in dieser Form für die Sammlungen 

 

Namen angelegt. Das Präfix „Wunn“ kann zudem gedeutet werden im Sinne von „wunderlich“, aber auch als 
„Wonne“ oder „verwundbar“ (vgl. Häntzschel: Sammel(l)ei(denschaft). S. 140). 
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Buchius’ und Schaumanns schlicht nicht stellt. Zudem erscheint Wunnigel mit seinem durch 

die Sammelleidenschaft motivierten rastlosen und unsteten Lebenswandel konfuser und 

weniger klarsichtig als die bodenständigen Protagonisten aus dem Odfeld und Stopfkuchen, die 

ihre Sammeltätigkeit ja stets in ihrem lokalen Umfeld ausüben.  

Gerade vor dem Hintergrund der so positiven Darstellung der Weitergabe von Besitztümern 

durch Vererbung im Weylandschen Familienanwesen setzt sich die von Wunnigel praktizierte 

Form des Sammlungsaufbaus negativ ab. Und wo die Sammlung der Weylands die Familie über 

Generationen hinweg verbindet und so zu einem identitätsstiftenden Faktor für Heinrich werden 

konnte, isoliert Wunnigels Sammelwut diesen nur immer weiter und treibt den Regierungsrat 

in eine „illusorische, vergangene Welt“264, worunter nicht zuletzt Anselma leidet. Nicht nur 

interessiert Wunnigel die Erkrankung seiner Tochter bloß in der Hinsicht, dass dadurch die 

Weiterreise und die Suche nach neuen Schätzen aufgeschoben wird, durch die Schilderungen 

Anselmas wird im Lauf der Erzählung auch immer deutlicher, dass sie gezwungen war, ihre 

eigene Existenz völlig der Leidenschaft des Vaters unterzuordnen. Seit dem frühen Tod der 

Mutter führten Wunnigel und seine Tochter ein gewissermaßen nomadisches Dasein, sie 

befinden sich permanent auf Reisen, ihr Haus sehen sie kaum noch und es ist als solches wohl 

auch nicht mehr zu erkennen. „Zu Hause, in Königsberg, haben wir auch ein großes 

Raritätenkabinett und eigentlich gar kein Haus“ (BA 13: 68), erinnert sich Anselma und erzählt 

ihrem Arzt auch etwa, wie ihr Vater ihr dazu riet, auf einer Hängematte zu schlafen, damit noch 

der letzte Rest Boden des Hauses mit seinen Schätzen bedeckt werden könnte. Im deutlichen 

Gegensatz zur Sammeltätigkeit der Weylands wird durch die Sammelmanie Wunnigels der 

familiäre Zusammenhalt also massiv belastet. Zwar verteidigt Anselma ihren Vater immer 

wieder und rühmt seinen guten Geschmack und Intellekt, letztlich bleibt aber kein Zweifel 

daran, dass das Zusammenleben mit dem „antiquarische[n] Wüterich und Rabenvater“ (BA 13: 

46) in dieser Form unerträglich ist.  

 

Der Antiquitätensammler ist als „eine für die zweite Hälfte des 19. Jahrhunderts 

charakteristische Figur“265 beschrieben worden und da Wilhelm Raabe aller Wahrscheinlichkeit 

nach ein satirischer Zeitungsartikel zu dem Kulturphänomen als Vorbild für die Figur 

Wunnigels diente, müssen der Regierungsrat und sein Schicksal auch als literarische 

 
264 William Webster: Wirklichkeit und Illusion in den Romanen Wilhelm Raabes. Braunschweig: pp-Verlag 1982. 
S. 92. 
265 Grätz: Musealer Historismus. S. 456. 
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Abrechnung mit dieser Modeerscheinung gesehen werden.266 Auf massive Umbrüche im 

ausgehenden 19. Jahrhundert und daraus resultierende kulturelle wie ökonomische 

Unsicherheiten reagierend, klammert sich der Antiquitätensammler undifferenziert an jegliche 

Zeugnisse der Vergangenheit. Es wird von ihm schlechthin „alles Alte und Vergangene, das 

überhaupt noch in den Gesichtskreis tritt, einfach als gleich ehrwürdig hingenommen“267 und 

die Antiquitätensammlung verkommt zur unreflektierten Hortung von wertlosem „Gerümpel[]“ 

(BA 13: 59). Auch wenn die gesellschaftskritische Dimension in der vorliegenden Erzählung 

bei Weitem nicht so stark ausgeprägt ist wie in Stopfkuchen,268 finden sich in Wunnigel immer 

wieder Bemerkungen der Erzählinstanz, durch die deutlich wird, dass die wirtschaftlichen und 

gesellschaftlichen Zäsuren der Epoche den Hintergrund der Erzählung bilden: „Die Zeiten 

waren andere geworden. Die Gilden waren dahingesunken und hatten ihre Gewerkstruhen, 

Becher, Schilder, Fahnen und sonstigen Insignien versilbert oder an die Kunstkammern 

abgeliefert oder an Liebhaber verhandelt.“ (BA 13: 50) Der Antiquitätensammler stellt eine 

mögliche Reaktion auf die Umbrüche an der Schwelle zum 20. Jahrhundert dar, in der Figur 

Wunnigels wird dieser Lebensentwurf allerdings letztlich als ein grundlegend verfehlter 

vorgeführt.  

 

5.1.2. Ein scheiternder Sammler? 

Über die Behandlung Anselmas lernt Heinrich Weyland sowohl Vater als auch Tochter 

Wunnigel näher kennen und während sich zwischen Anselma und dem jungen Arzt eine 

Romanze entwickelt, knüpfen der pensionierte Regierungsrat und Heinrich eine 

freundschaftliche Beziehung. Der Besuch des Hauses am Schlossberg wird für Wunnigel zum 

einschneidenden Erlebnis, ist doch mit der Weylandschen Familiensammlung ein neues, noch 

völlig unberührtes Betätigungsfeld für den fanatischen Antiquitätensammler gefunden. Das 

Schicksal seiner Tochter rückt daraufhin noch mehr in den Hintergrund; lapidar konstatiert der 

Erzähler, dass Wunnigel während seiner langen Besuche bei Heinrich zunehmend vergisst, dass 

er überhaupt eine Tochter besitzt, „kam ihm aber doch einmal die Erinnerung daran, so war ihm 

die Tatsache nur insofern von Bedeutung, als er daraufhin wieder einmal seinen freundlichen 

Wirt nach dem Riedhorn und dem Mädchen hinausschicken konnte.“ (BA 13: 59)  

 
266 Vgl. ebd. S. 454f. 
267 Nietzsche: Unzeitgemäße Betrachtungen II. S. 267. 
268 Vgl. Günther Matschke: Die Isolation als Mittel der Gesellschaftskritik bei Wilhelm Raabe. Bonn: Bouvier 
1975. S. 102. 
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Fortan dreht sich des Regierungsrats ganzes Denken nur noch um das Haus am Schlossberg 

und die dort versammelten Raritäten. Bei den zahlreichen Besichtigungen Wunnigels werden 

der Pensionär und der Hausherr einmal mehr als Kontrastfiguren inszeniert: Während der 

Erzähler Heinrich als „Mann der Zukunft“ (BA 13: 59) apostrophiert und schildert, wie der Arzt 

das euphorisierte Treiben des Regierungsrats gleichermaßen amüsiert und befremdet verfolgt, 

wird Wunnigel von den Angestellten des Hauses selbst als historische Kuriosität betrachtet und 

vom Erzähler als „das alte Kind, das da in dem Staub, dem Wurmmehl und dem Spinneweb der 

Vergangenheit schwelgte“ (BA 13: 59) beschrieben – das infantile und reaktionäre Moment des 

Antiquitätensammelns tritt an dieser Stelle offen zu Tage. Und auch wenn bei Wunnigels 

Inspektion der Sammlung immer wieder aufscheint, dass „sich hinter der grotesken, satyrhaften 

Maske echte, idealistische Begeisterung verbirgt“269 und er einen genuinen Sinn für Schönheit 

und Seltenheit besitzt, wird es doch gleichzeitig nur umso deutlicher, dass der Regierungsrat a. 

D. durch seine Antiquitäten- und Vergangenheitsfixierung den Sinn für die Realität schon 

weitestgehend verloren hat. Nicht nur entgeht ihm, dass er Weyland mit seinen häufigen 

Besuchen – es kommt schließlich so weit, dass er sich im Haus am Schlossberg fest einquartiert 

– anstrengt und ihm lästig wird, auch stellt er sich infolge seines beinahe ekstatischen Zustandes 

im Umgang mit den Schätzen überaus unvorsichtig an. So bringt er mehrfach Bücherregale zu 

Fall und beschädigt unwillentlich wertvolles Porzellan und andere fragile Handwerkskunst, 

wobei er aufgrund des Verlusts der historischen Objekte jedes Mal hysterische Traueranfälle 

erlebt. Nachdem er in seiner aufgeregten Unachtsamkeit einen großen Schrank voller China 

umstürzt, wirft er schließlich Weyland vor, nicht angemessen auf diese Zerstörung zu reagieren: 

 
Sie waren nur der Besitzer, der Eigentümer der entzückenden Sammlung; – ich aber, ich war der 
Liebhaber, der Sachverständige! Fluchen möchte ich dem unwillkürlichen geschickten 
Seitensprunge, der mich dem Zerschmettertwerden entzogen hat! Blutige Tränen habe ich nicht 
bloß aus der Nase auf die Verwüstung geweint. Jeremias auf den Trümmern von Jerusalem war 
ein Hanswurst gegen mich. […] Schämen sollten Sie sich, Weyland, einem solchen Elend, einem 
derartigen unersetzlichen antiquarischen Schaden gegenüber so kühl, so kalt zu bleiben. (BA 
13: 84) 
 

Wunnigel inszeniert sich vor dem jungen Arzt erneut als wahrer Experte und Connaisseur von 

Antiquitäten und Raritäten, ihm gilt nur sein eigener Fanatismus als Maßstab für eine echte 

Sammlerleidenschaft und Heinrichs bedachter und zurückhaltender Umgang mit den Schätzen 

empört ihn geradezu. Hierin liegt die zentrale Differenz der beiden Figuren: So sehr Heinrich 

seine Familiensammlung auch zu schätzen weiß, für ihn bildet das reiche materielle Erbe nie 

 
269 Meyer: Der Sonderling in der deutschen Dichtung. S. 268. 
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den einzigen Lebensinhalt. Sein Dasein findet nicht ausschließlich im Kontext der Objekte statt 

und er kann auch den Verlust adäquat verarbeiten und verliert sich nicht in depressiven Phasen 

wie es bei Wunnigel der Fall ist. Schon in diesen Szenen nimmt Wunnigels Obsession für 

Antiquitäten pathologische Dimensionen an; nach der Vermählung Heinrichs und Anselma, die 

für den Regierungsrat völlig überraschend kommt, verstärken sich diese Tendenzen nur noch. 

Die Hochzeit der beiden erscheint Wunnigel zunächst als äußerst glückliche Fügung, kann er 

doch dadurch seinen Zugang zur Weylandschen Sammlung sichern und sich gleichzeitig der 

Verantwortung für seine Tochter entledigen – ob Weyland überhaupt der richtige Ehemann für 

seine Tochter ist, wird von ihm allerdings nicht reflektiert. Kurz nach der Heirat tritt der 

Regierungsrat aber unvermittelt eine Italienreise an, von der er erst nach mehreren Monaten 

und völlig verändert zurückkehrt: Wunnigel kommt „elegisch gestimmt“ (BA 13: 111), 

schweigsam und scheinbar um Jahre gealtert in Deutschland an. Sein einstiger Elan ist 

verschwunden und gegenüber dem jungen Ehepaar äußert er kaum verhüllte Todeswünsche: 

„Einige Mühe werde ich euch wohl noch machen müssen – hoffentlich – nicht allzu lange 

mehr.“ (BA 13: 108) Die Ursachen für diese Verstimmungen bleiben zunächst unbekannt, 

Wunnigel weigert sich von seinen Erlebnissen in Italien zu erzählen, schließt sich in seinem 

Zimmer ein und meidet jeden Kontakt mit Tochter und Schwiegersohn. Dass Raabe hier das 

Portrait eines Melancholikers – im Sinne der Psychologie des 19. Jahrhunderts ganz real als 

Erkrankung verstanden – zeichnet, hat Rosemarie Henzler überzeugend herausarbeiten können. 

Die Beschreibung von Wunnigels Verhalten mit Antriebslosigkeit, Grübelzwang und Wunsch 

nach Isolation deckt sich eindeutig mit dem „ins Allgemeinwissen übergegangene[n] 

Verständnis des Melancholiebegriffs der ersten Hälfte des 19. Jahrhunderts“270. Der 

Regierungsrat, der vor seiner Reise schon verkündet hatte, dass er „eine sehr lebhafte 

Phantasie“ (BA 13: 100) besitze, scheint nun endgültig das Interesse an der Realität verloren zu 

haben; er figuriert als „Bild für den Preis, der für die übertriebene Expansion der Innerlichkeit 

zu zahlen ist, für die Selbstgefährdung bis zur Monomanie.“271 Wunnigel verkündet, er habe 

genug von der Welt und den Menschen und schlägt jegliche Hilfe vonseiten Heinrichs und 

Anselmas ab, schließlich zieht er sogar aus dem Haus am Schlossberg aus und bezieht Quartier 

beim Uhrenmacher Brüggemann, mit dem er bei seinem ersten Aufenthalt in der Stadt 

Freundschaft geschlossen hatte. 

Nach und nach erfahren der Leser sowie Heinrich und Anselma schließlich die Hintergründe 

 
270 Henzler: Krankheit und Medizin im erzählten Text. S. 138. 
271 Ebd. 142. 
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seiner Melancholie. Die Italienreise entpuppt sich als Kette katastrophaler Ereignisse, welche 

allesamt aus Wunnigels Unvermögen, sich den gesellschaftlichen und ökonomischen 

Gepflogenheiten der Zeit anzupassen, resultieren: Es stellt sich heraus, dass Regierungsrat a. 

D. in Italien unter Vorgabe falscher Vermögensumstände noch einmal geheiratet hatte, während 

der Reise den eigenen Phantasien, Lügen und Prahlereien vom angeblichen Reichtum völlig 

verfiel und sich dadurch auf seiner Antiquitätenjagd in so hohem Maße verschuldete, dass er, 

unter Vorgabe, das Haus am Schlossberg befinde sich in seinem Besitz, einem reichen Russen 

einen Wechsel auf das Anwesen der Weylands ausgestellt hatte. Wunnigel unternimmt auf 

seiner Reise einen letzten Versuch gesellschaftlicher Integration, mit der Heirat gar eine 

Anstrengung hin zu einer echten menschlichen Beziehung auf Augenhöhe – und scheitert 

katastrophal an seiner sozialen Inkompetenz, welche maßgeblich auf der jahrelangen, 

einseitigen Fixierung auf Antiquitäten und Sammelobjekte beruht.  

Tragischerweise bedeutet für den Regierungsrat das Scheitern dieser Bemühungen dann jedoch 

gerade nicht „das Ende seiner Isolation, sondern ihre Steigerung ins Absolute, an der er 

willentlich zugrundegeht.“272 Obwohl Heinrich, Anselma und Brüggemann gemeinsam die 

Streitigkeiten mit Wunnigels Gattin auflösen können und auch der Verkauf des Hauses am 

Schlossberg abgewendet werden kann, erholt sich Wunnigel nie wieder von den Niederschlägen 

und Peinlichkeiten der Reise. Hatte er sich vor seinem Italienaufenthalt immer noch irgendwie 

mit den Anforderungen der Realität arrangieren können und hatte ihm sein 

Antiquitätenfanatismus noch stets als zuverlässiger Antrieb und Lebensinhalt gedient, lässt der 

Regierungsrat nun jeglichen Aktivismus vermissen. Er verbringt noch einige Monate im Hause 

des Uhrmachers, während derer er das Bett nie verlässt und jegliche Teilhabe am 

gesellschaftlichen Leben verweigert und verstirbt schließlich in dieser selbstgewählten 

Isolation. 

Wie ist nun dieser tragische Ausgang einer eigentlich so humoristischen Erzählung zu deuten? 

Auffallend ist erst einmal, dass der rasante mentale wie physische Verfall Wunnigels eng 

verknüpft ist mit seiner unstillbaren Sammelwut. In Italien stürzt ihn seine Antiquitätenmanie 

in den finanziellen Ruin, er ist gezwungen, monetäre Unterstützung von seinem Schwiegersohn 

anzufordern und stellt aufgrund seiner Schulden das Haus am Schlossberg zum Verkauf. Der 

Phantast und Vergangenheitsfanatiker Wunnigel scheitert damit an seinem Größenwahn und 

dem Unvermögen, die (ökonomische) Realität des 19. Jahrhunderts angemessen zu begreifen. 

 
272 Matschke: Die Isolation als Mittel der Gesellschaftskritik bei Wilhelm Raabe. S. 114. 
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Als „epische Figur in unepischer Zeit“273 ähnelt er Heinrich Schaumann, im Gegensatz zu 

diesem gelingt es dem Regierungsrat aber nie, ein gangbares Verhältnis zur Gesellschaft, ihren 

Normen und Konventionen zu finden. Schon seine Karriere als Jurist hatte er vorzeitig 

abgebrochen, weil er den Arbeitsalltag und den Umgang mit Kollegen nicht aushalten konnte. 

Seither führt er eine ruhelose und – was in Raabes Wertekanon noch problematischer ist – eine 

heimatlose Existenz, was sich nicht zuletzt darin äußert, dass er sich nie einen Rückzugsort 

schafft, nie einen Versuch aktiver Selbstbehauptung unternimmt. Es verbindet sich hier eine 

„latent antikapitalistische Sehnsucht“274 nach der Vergangenheit mit einer Unfähigkeit, einen 

eigenen tragfähigen wie sinnstiftenden Lebensentwurf zu finden. Obwohl auch Wunnigel über 

die „Philisterbestien“ (BA 13: 100) schimpft, kann seine rückwärtsgewandte Fixierung auf 

Antiquitäten nicht in derselben Weise identitätsfestigend wirken, wie es die historisch-

wissenschaftlichen Sammelleidenschaften Noah Buchius’ und Heinrich Schaumanns taten. Die 

obsessive Beschäftigung mit der Vergangenheit führt bei Wunnigel nur zu einer immer 

stärkeren Abkapselung nicht nur von der Gesellschaft im Allgemeinen, sondern auch und vor 

allem von Tochter und Schwiegersohn.  

In einer großen Geste markiert der Regierungsrat am Ende der Erzählung seine absolute 

Weltentsagung. Er zieht sich in das Haus des Uhrmachers Brüggemann zurück, weil es ihm nur 

noch dort „feucht, dunkel und still genug“ (BA 13: 140) ist und entledigt sich seines gesamten 

Besitzes: 

 
Es war unbedingt etwas mechanisch Gespenstisches in der Art und Weise, wie der Regierungsrat 
Wunnigel sein Allerlei auf den Tisch niederlegte. Es kam zum Vorschein zuerst eine Uhr. Höchst 
interessant, was das Äußere anbetraf. Eine seltene Merkwürdigkeit – Venediger Arbeit, aber als 
Zeitmesser gänzlich unzuverlässig. – Die Kette dazu mit Breloquen – auch sehr merkwürdig! 
Das war die linke Westentasche; die rechte entleerte drei Zahnstocher und einen Ohrlöffel. „Da!“ 
sprach Wunnigel, in die Hosentasche greifend; und es erschienen, nicht in einem 
„Portemonnaie“ der zweiten Hälfte des neunzehnten Jahrhunderts, sondern in einem richtigen 
„Geldbeutel“ aus dem Anfange dieses Säkulums, anderthalb Dutzend römische Kaisermünzen 
– lose, außerhalb des Beutels, ein Taler, fünf Silbergroschen und etliche Pfennige in dem noch 
üblichen und gangbaren Kurant – in Papier eingewickelt etwas italienische Scheidemünze, 
wahrscheinlich als ein Andenken an die letzte Reise des Kapitalisten. Der Regierungsrat seufzte 
tief und holte aus der anderen Hosentasche hervor: ein Bernsteinbüchschen mit Emser Pastillen, 
eine Streichholzbüdise und wieder eine Kuriosität, nämlich ein silbernes Etui aus dem 
achtzehnten Jahrhundert mit der Geschichte der Andromeda in getriebener Arbeit darauf, und 
dann mit den nötigen Räumen für Messer und Gabel en miniature, Korkzieher, Pinzette usw. 
usw. Die Utensilien selber waren freilich nicht mehr darin vorhanden. Vier Stück zerknitterte 
und zerkrümelte Regaliazigarren erschienen aus der linken Brusttasche, und aus der rechten zog 
der Regierungsrat zum Beschluß seine Brieftasche hervor, legte selbige neben das übrige und 

 
273 Gernot Folkers: Besitz und Sicherheit. Über Entstehung und Zerfall einer bürgerlichen Illusion am Beispiel 
Goethes und Raabes. Kronberg: Scriptor 1976. S. 76. 
274 Ebd. S. 90 
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sagte: „So!“ (BA 13: 142f.) 
  

Dass der Antiquitätenfanatiker Wunnigel, dessen Sinn für Schönheit und Rarität über die 

gesamte Erzählung nicht in Zweifel gezogen wurde, nun bloß noch diese kuriose wie ärmliche 

Sammlung vorzeigen kann, symbolisiert seinen tragischen Niedergang. Gleichzeitig zeigt sich 

in dieser Verweigerung seines bisherigen Lebensstils auch eine gewisse zarte Form von Einsicht 

und Selbstkritik. Denn Wunnigels Verfall beruht eben nicht in erster Linie auf äußeren 

Umständen, sondern auf seiner sich stetig verstärkenden Realitätsverleugnung, welche 

wesentlich von seiner Sammelleidenschaft und seinem Besitzhunger angetrieben wurden. Die 

radikale Absage an den selbstherrlichen Besitzgeist, der sein Sammeln getragen hatte, kann als 

ein letzter Versuch Wunnigels begriffen werden, seine individuellen Charakterzüge und 

Dispositionen zu transzendieren. 

Der Regierungsrat selbst markiert seinen Sinneswandel eindeutig, indem er Diogenes von 

Sinope zu seinem Vorbild erklärt; weitere intertextuelle Verweise auf die antike Schule der 

Kyniker275 sowie erneut auf Biographie und Werk Schopenhauers legen auf den letzten Seiten 

der Erzählung eine gewisse Idealisierung der Figur nahe. So überträgt Raabe den von 

Schopenhauer überlieferten Wunsch, dass auf dem Grabstein nur der Name zu stehen habe276, 

„schlechterdings nichts weiter, kein Datum noch Jahreszahl, gar nichts, keine Silbe“ (BA 13: 

166) auf den pensionierten Regierungsrat in und auch die radikale Weltentsagung Wunnigels 

geht wohl auf die von Schopenhauer geforderte Verneinung des Willens zum Leben zurück.277 

Die Ablegung jeglichen Besitzes und das stille Ende des Regierungsrats erhält einen tieferen 

Sinn, wenn Schopenhauers Worte zum Tode des Asketen und Willensverneiners den Kontext 

bilden: 

 
Kommt endlich der Tod, der diese Erscheinung jenes Willens auflöst, dessen Wesen hier, durch 
freie Verneinung seiner selbst, schon längst, bis auf den schwachen Rest, der als Belebung dieses 
Leibes erschien, abgestorben war; so ist er, als ersehnte Erlösung, hoch willkommen und wird 
freudig empfangen.278 
 

Doch wäre es vorschnell, aufgrund dieser Nähe ein „happy end“279 für Wunnigel zu konstatieren. 

Die Gewichtung textexterner Elemente für eine Interpretation ist ein grundlegendes 

methodisches Problem, welches an dieser Stelle offen zu Tage tritt. Zweifellos liegt am Schluss 

 
275 Vgl. Zeller: Allegorien des Erzählens. S. 288f. 
276 Vgl. Fauth: Der metaphysische Realist. S. 383f. 
277 Vgl. ebd. 
278 Schopenhauer: Die Welt als Wille und Vorstellung: Erster Teil. S. 501. 
279 Folkers: Besitz und Sicherheit. S. 89. 
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der Erzählung eine Anlehnung an Schopenhauer vor, diese darf aber vorangehende Befunde 

nicht einfach überdecken und die Analyse einseitig prägen. Zwar ‚gelingt‘ Wunnigel die 

Willensverneinung, er ist aber deshalb nicht als vorbildhafte Figur zu lesen und seinem Ende 

wohnt weiterhin eine gewisse Tragik inne.  

Jeffrey Sammons hat richtigerweise bemerkt, dass es für die Interpretation der Erzählung 

überaus wichtig ist, „to remember how central sympathy with other selves is to Raabe’s ethical 

outlook“280. In Wunnigel wird auf diesen Mangel der Persönlichkeit des Regierungsrats immer 

wieder aufmerksam gemacht, indem beispielsweise mehrfach geschildert wird, wie Anselma 

aufgrund der Handlungen ihres Vaters weint und verzweifelt oder indem über Heinrichs 

Perspektive das selbstherrliche und unreflektierte Verhalten Wunnigels kritisiert wird. Nicht 

zuletzt macht das Martial-Zitat – „Die mihi, si fias tu leo, qualis eris? (Sag mir, wenn du ein 

Löwe wärst, wie würdest du dich gehaben?)“ (BA 13: 12) –, welches in der Bibliothek 

Weylands zu finden ist und an zwei Stellen in Wunnigel ausführlich besprochen wird, auf die 

zentrale Bedeutung der Empathie in der Wertsetzung der Erzählung aufmerksam. Weyland 

selbst deutet das Zitat gegenüber Anselma folgendermaßen: „Nun, das Ding rät jedermann an, 

sich erst vollständig in die Haut des anderen hineinversetzen zu lassen, ehe er es sich 

herausnehme, über dessen Natur, Stimmungen, Gefühle, Werke, Taten und Handlungen 

abzuurteilen.“ (BA 13: 109) Diese Kompetenz ist es nun aber gerade, welche Wunnigel über 

den gesamten Handlungsverlauf hinweg abgeht,281 und auch in seinem letzten Akt der 

Weltentsagung und des radikalen Rückzugs verschließt er die Augen vor dem Umstand, dass er 

mit dieser Entscheidung seine Tochter und seinen Schwiegersohn verletzt – seine 

Willensverneinung beruht nicht, wie von Schopenhauer gefordert, auf der Absicht, „sein 

eigenes Individuum zu opfern, sobald mehrere fremde dadurch zu retten sind“282, sondern bleibt 

ein egoistischer Akt. So überwindet Wunnigel zwar Besitzhunger und Sammelwut, aus der 

existentiellen Isolation, in die ihn sein monomanischer Antiquitätenwahn getrieben hatte, kann 

er sich aber nicht mehr befreien. 

Es gelingt Wunnigel damit weder die aggressive Selbstbehauptung Heinrich Schaumanns noch 

die Position überlegener Weltabgewandtheit und altruistischer Mitleidsethik, wie wir sie in 

Noah Buchius verkörpert fanden. Raabe zeigt hier keine Möglichkeit auf, wie sich der 

Sonderling eine Existenz jenseits gesellschaftlicher Ansprüche und Konventionen aufbauen 

 
280 Jeffrey Sammons: Wilhelm Raabe. The Fiction of the Alternative Community. Princeton, NJ: Princeton 
University Press 1987. 
281 Vgl. Webster: Wirklichkeit und Illusion in den Romanen Wilhelm Raabes. S. 93. 
282 Schopenhauer: Die Welt als Wille und Vorstellung: Erster Teil. S. 497. 
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könnte, auch das Sammeln Wunnigels bleibt in dieser Hinsicht ein belastender Faktor und wirkt 

nicht nachhaltig sinnstiftend. Heinrich Weyland wird zwar als positive Kontrastfigur etabliert, 

jedoch vermag er sich massiv auf sein Erbe zu stützen und sein Lebensentwurf kann so nur 

bedingt auf Wunnigels Situation übertragen werden. Der Antiquitätenfanatiker schafft es nicht, 

seine Objekte so zu instrumentalisieren, dass sie für ihn eine ähnlich stabilisierende 

Ordnungsfunktion ausüben könnten und während Weylands Sammlung ihm eine Generationen 

überspannende Kommunikation mit seinen Vorfahren ermöglicht, führt Wunnigels 

Sammelleidenschaft diesen nur immer weiter in die Einsamkeit. Zweifellos trägt der 

Regierungsrat auch sympathische Züge, er ist aber in seinem Scheitern die tragischste Gestalt 

unter den drei in dieser Arbeit untersuchten Sammlerfiguren Wilhelm Raabes. 

 

 

5.2. Henry James: The Golden Bowl 

5.2.1. Der Andere als objet d’art 

Auf der Handlungsebene weisen Raabes Wunnigel und James’ The Golden Bowl eine gewisse 

Ähnlichkeit auf: Beide Werke handeln von verwitweten Sammlern, die den Lebensstil ihrer 

erwachsenen Töchter durch ihre Sammelleidenschaften massiv beeinflussen und auch 

Partnerwahl und Heirat der beiden Töchter sind eng mit den Sammelinteressen der Väter 

verwoben. Abseits dieser Figurenkonstellationen jedoch unterscheiden sich die Texte massiv; 

während sich der Regierungsrat Wunnigel mit eher beschränkten Mitteln auf Antiquitätenjagd 

begibt und unkritisch eine Vielzahl historischer Objekte und Kuriositäten zusammenträgt, 

verfügt Adam Verver über fantastischen, scheinbar unendlichen Reichtum und wird als einer 

der profiliertesten Kunstsammler seiner Zeit dargestellt. Ganz anders als der pensionierte 

Regierungsrat sammelt Verver auch nicht bloß für sein privates Domizil, sondern plant in 

American City ein „museum of museums, a palace of art“ (NYE 23: 145), mit welchem er den 

Einwohnern seines Heimatlandes die kostbarsten und prachtvollsten Kunstobjekte der alten 

Welt nahebringen will. Und unter noch einem weiteren Aspekt unterscheidet sich Raabes 

Erzählung deutlich von James’ Roman: Wo Wunnigel sich mit seinem gefällig-humoristischem 

Einschlag immer wieder der Unterhaltungsliteratur annähert, muss The Golden Bowl als eines 

der anspruchsvollsten und unzugänglichsten Werke seines Autors gelten. Als äußerst 

handlungsarmer und zugleich durch symbolische und metaphorische Anreicherungen 

semantisch stark aufgeladener Text hat er der Forschung und breiten Leserschaft seit seinem 
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Erscheinen enorme interpretatorische Schwierigkeiten bereitet, wie etwa Brian Lee bemerkt: 

„the novel is very rich in accumulated shades of meaning. Indeed it has proved too rich for most 

of its readers, who have disagreed with each other on almost every possible point of 

interpretation in regard both to James’s intention and to his achieved effects.“283  

The Golden Bowl kann als ein Text gelesen werden, der um jenen Komplex kreist, den Daniel 

Miller als einen der Gründungsmythen amerikanischer Ideologie bezeichnet: „the myth of 

materialism, which implies that in the modern world we have become so oriented to developing 

our relationships to objects, especially commodities, that we have lost the ability to forge 

relationships with people.“284 Wie schon in The Portrait of a Lady und in The Spoils of Poynton 

betrachtet mit Adam Verver eine der zentralen Figuren auch dieses Romans sein gesamtes 

soziales Umfeld aus der Perspektive des Sammlers und Kunstliebhabers und neigt damit dazu, 

Personen zu objektivieren und zu dehumanisieren. Dies bildet den Hintergrund der Hochzeit 

seiner Tochter Maggie mit dem italienischen Prinzen Amerigo und später auch den Kontext von 

Adams eigener Heirat mit Maggies Schulfreundin Charlotte Stant. Vordergründig wird der 

Leser von James nie direkt in die Gedanken und Motivationen Adam Ververs eingeführt – der 

Roman weist keine strenge personale Erzählhaltung auf, ist aber grundsätzlich so gegliedert, 

dass in der ersten Volume primär die Perspektive des Prinzen wiedergegeben wird und in der 

zweiten Volume primär diejenige Maggies, wobei immer wieder auktoriale Einschübe 

stattfinden. Dennoch vermittelt der Text das Bewusstsein Ververs und besonders seine Sicht auf 

Andere, und zwar über ausgedehnte visuelle Metaphern, die größtenteils auf die Sphäre der 

Kunst und Architektur abheben.  

Adam Verver ist „ein entscheidender Bildproduzent“285 des Romans und seine Bilder 

imaginieren vielmals Personen aus seinem direkten Umfeld als Kunstgegenstände, 

architekturale Meisterwerke oder Sammelobjekte. So stellt er sich etwa den Prinzen als eine 

„great Palladian church“ (NYE 23: 135) vor, welche plötzlich auf dem „pleasant public square, 

in the heart of an old city“ (NYE 23: 135), der für seine Beziehung mit Maggie einsteht, 

erscheint und das bisherige Verhältnis von Vater und Tochter herausfordert. Dass dieser Blick 

stets auch durch ein (erotisches) Begehren aufgeladen ist, wird evident, als Adam nach einer 

Aussprache mit seiner Tochter diese mit den Augen des Kunstliebhabers betrachtet und 

wertschätzt: 

 
283 Brian Lee: The Novels of Henry James: A Study of Culture and Consciousness. London: Edward Arnold 1978. 
S. 102. 
284 Daniel Miller: The Comfort of Things. Cambridge u. a.: Polity 2008. S. 193. 
285 Brosch: Krisen des Sehens. S. 475. 
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She had got up with these last words; she stood there before him with that particular suggestion 
in her aspect to which even the long habit of their life together hadn’t closed his sense, kept 
sharp, year after year, by the collation of types and signs, the comparison of fine object with fine 
object, of one degree of finish, of one form of the exquisite with another the appearance of some 
slight slim draped „antique“ of Vatican or Capitoline halls, late and refined, rare as a note and 
immortal as a link, set in motion by the miraculous infusion of a modern impulse and yet, for 
all the sudden freedom of folds and footsteps forsaken after centuries by their pedestal, keeping 
still the quality, the perfect felicity, of the statue; the blurred absent eyes, the smoothed elegant 
nameless head, the impersonal flit of a creature lost in an alien age and passing as an image in 
worn relief round and round a precious vase. She had always had odd moments of striking him, 
daughter of his very own though she was, as a figure thus simplified, „generalised“ in its grace, 
a figure with which his human connexion was fairly interrupted by some vague analogy of turn 
and attitude, something shyly mythological and nymph-like. (NYE 23: 187f.) 
 

Auf die inzestuöse Dimension des Verhältnisses von Maggie und Adam Verver wird an späterer 

Stelle noch zurückzukommen sein, hier ist es zunächst von besonderer Bedeutung, festzuhalten, 

dass sowohl Adam selbst als auch sein engeres Umfeld sich des objektivierenden Blickes des 

Sammlers vollkommen bewusst sind. Ganz anders als bei Isabel Archer in The Portrait of a 

Lady stellt es für Amerigo keinerlei Überraschung dar, dass er – als italienischer Prinz mit 

verwandtschaftlichen Beziehungen zu einem früheren Papst und zu Amerigo Vespucci, dem 

Namensgeber des amerikanischen Kontinents – in die Sammlung seines Stiefvaters eingehen 

und diese durch diese historischen Verflechtungen und seinen Namen aufwerten soll.  

Die italienische Herkunft und Identität Amerigos wird an mehreren Stellen des Romans von 

ihm selbst und von Seiten der Erzählinstanz thematisiert und dabei abgeglichen, inwiefern die 

Charaktereigenschaften des Prinzen mit den stereotypen Wesenszügen der italienischen „race“ 

(NYE 23: 10, 16, 147) übereinstimmen. Dass die Spannung zwischen Europa und Amerika von 

James über sein Werk immer wieder behandelt wurde, ist bereits dargelegt worden; die 

spezifisch italienische Identität Amerigos besitzt jedoch einige semantische Merkmale, welche 

über das bisher etablierte Schema des gebildeten und durch Geschichte und Kultur den 

amerikanischen Figuren überlegenen Europäers hinausgehen. Italien wird in The Golden Bowl 

als untergegangenes Imperium charakterisiert, welches nun in der Person des Prinzen an das 

britische Empire und die aufstrebende US-amerikanische Nation anzuschließen versucht, um 

dadurch aus der glorreichen Vergangenheit in eine verheißungsvolle Zukunft überzutreten.286 

Der Erfolg Amerigos lässt sich dabei zwar teilweise durch seinen kultivierten Charakter 

erklären, häufiger noch wird aber sein gutes Aussehen und seine maskuline Präsenz betont 

sowie eine besondere Wirkung auf Frauen hervorgehoben. Als „sensual Continental male with 

 
286 Vgl. Pippin: Henry James and Modern Moral Life. S. 68. 
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a touch of barbarism“287 beschreibt ihn treffend Tessa Hadley und führt aus: 

 
It is poignant, somehow, that […] James has made his Prince Italian and not French. James has 
used the Italian reference in his human typology much less; here in the Prince we have our idea 
of what he means it to evoke. Sensual Frenchmen in James are intellectually sensual […] what 
the Prince has above all is personal, the charm of the person, of the body: beauty.288 
 

Auch Adam Verver entgeht die Schönheit des Prinzen nicht. In einer bemerkenswerten 

Ansprache, in der einige Merkmale des Zentralsymbols der goldenen Schale auftauchen, preist 

er Amerigo, wieder unter Rückgriff auf Bilder aus der Kunst und der Architektur, als ‚runden‘ 

Charakter: 

 
You’re round, my boy […] you’re all, you're variously and inexhaustibly round, when you 
might, by all the chances, have been abominably square. […] It’s the sort of thing in you that 
one feels or at least I do with one’s hand. Say you had been formed all over in a lot of little 
pyramidal lozenges like that wonderful side of the Ducal Palace in Venice so lovely in a building, 
but so damnable, for rubbing against, in a man, and especially in a near relation. I can see them 
all from here each of them sticking out by itself all the architectural cut diamonds that would 
have scratched one’s softer sides. One would have been scratched by diamonds doubtless the 
neatest way if one was to be scratched at all but one would have been more or less reduced to a 
hash. As it is, for living with, you’re a pure and perfect crystal. (NYE 23: 137f.) 
 

In dieser Passage ist ersichtlich, wie Verver von äußerer Schönheit auf spezifische 

Charakterzüge schließt und sich aufgrund seiner Kunstkenntnisse und seinem Gespür für 

Ästhetik als Menschenkenner wähnt. Die Hybris dieses Sammlers – ausgestattet mit einem 

„special genius“ (NYE 23: 127) und dem vermeintlich unfehlbaren „spirit of the connoisseur“ 

(NYE 23: 140) – wird später seine Ehe wie die Beziehung zu seiner Tochter beschädigen. Denn 

rund und aus wertvollem Kristall ist auch die titelgebende goldene Schale, welche allerdings 

unter ihrer goldenen Glasur einen Riss trägt und damit auf Amerigos Ehebruch vorausdeutet. 

Verver jedoch ist überzeugt, in Amerigo den perfekten Ehemann für seine Tochter und zugleich 

einen kostbaren Schatz für seine Sammlung gefunden zu haben – und ob er je von der Affäre 

Amerigos und Charlottes erfährt, bleibt bis zum Ende des Romans im Unklaren.  

Die anderen Figuren im Kosmos der Ververs fügen sich dem Blick Adams und stellen die 

Methode, Personen aus seinem Umfeld wie Kunstgegenstände zu behandeln, nicht in Frage. 

Andeutungsweise wird vom Erzähler zwar an einer Stelle die Abgründigkeit einer „application 

of the same measure of value to such different pieces of property as old Persian carpets, say, 

and new human acquisitions“ (NYE 23: 196) markiert, der Prinz selbst hat aber keine Skrupel, 

 
287 Tessa Hadley: Henry James and the Imagination of Pleasure. Cambridge: Cambridge University Press 2002. S. 
152. 
288 Ebd. 
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in die ungewöhnliche Familienkonstellation einzutreten. Von Maggie erfährt er: You’re at any 

rate a part of [Adam’s] collection, […] one of the things that can only be got over here. You’re 

a rarity, an object of beauty, an object of price. […] You’re what they call a morceau de musée. 

(NYE 23: 12) Er begegnet dieser Klassifizierung sogar voller Begeisterung: „I like the class 

[…] in which you place me! I shall be one of the little pieces that you unpack at the hotels, or 

at the worst in the hired houses, like this wonderful one, and put out with the family photographs 

and the new magazines.“ (NYE 23: 14) Im drastischen Gegensatz zu The Portrait of a Lady, 

wo Isabels Einsicht, dass ihr Gatte sie primär aufgrund ihres Vermögens geheiratet hatte, eine 

Sinnkrise und ein radikales Überdenken ihrer Ehe und ihres Lebensstils auslöst, liegen 

Zweckdenken und Objektivierungstendenzen des Sammlers in The Golden Bowl von Anfang 

an offen zu Tage und werden von den anderen Figuren als gegeben akzeptiert und nicht 

problematisiert.  

Für Prinz Amerigo stellt die Hochzeit mit Maggie Verver geradezu ein attraktives Geschäft dar: 

Aufgrund seines familiären Hintergrundes und seiner Zugehörigkeit zum europäischen 

Hochadel kann er die Sammlung der Ververs massiv aufwerten, gleichzeitig profitiert er selbst 

aber ebenso von dem Ehebund. Denn die Familie des Prinzen kann zwar auf eine bewegte und 

ruhmreiche Geschichte zurückblicken, ist zum Zeitpunkt der Romanhandlung allerdings 

finanziell ruiniert und im Stadium der Dekadenz befindlich. Durch die Heirat mit Maggie 

Verver wird Amerigo zum Erbe eines gigantischen Vermögens und kann endlich dem Lebensstil 

frönen, zu dem ihn seine Abstammung bestimmt hatte. Es findet somit ein Tauschhandel statt, 

in dem der Prinz sein soziales und kulturelles Kapital wechselt gegen das ökonomische Kapital 

der Ververs289 und die italienische Geschichte hergibt für eine gesicherte anglo-amerikanische 

Zukunft. Und da beide Seiten die Hintergründe dieses Geschäfts einander so offen eingestehen, 

bleibt es für den Leser wie für die anderen Figuren im Roman „phenomenally difficult to discern 

which is the captor and which the captive.“290 

In The Golden Bowl wird damit eine Perspektive auf das menschliche Zusammenleben 

ausgebreitet, welche massiv von einer Kombinatorik ökonomisierenden wie ästhetisierenden 

Denkens geprägt ist – mithin eben jene Denkmodi, welche die Figur des Sammlers in 

unterschiedlicher Gewichtung auszeichnen. Bemerkenswerterweise ist Adam Verver in dem 

Roman aber nur der Charakter, der diese Tendenzen am offensten zeigt und auslebt; der 

 
289 Vgl. Eva Boesenberg: Money and Gender in the American Novel, 1850-2000. Heidelberg: Universitätsverlag 
Winter 2010. S. 147f. 
290 El-Rayess: Henry James and the Culture of Consumption. S. 146. 
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objektivierende Blick findet sich bei einer Vielzahl an Figuren und auch der Erzähler mobilisiert 

ihn des Öfteren. Besonders häufig nutzen Maggie Verver und Amerigo – und somit gerade die 

Figuren, die sich in den gleichen gesellschaftlichen Sphären bewegen wie Adam Verver – den 

Rückgriff auf Kunstobjekte und architekturale Bilder, um ihr soziales Umfeld zu begreifen und 

ihre Lebenssituation zu bewältigen.  

Für Maggie wird dieses Vorgehen in der Pagodenszene zu Beginn der zweiten Volume auf die 

Spitze getrieben.291 In einer mehrere Druckseiten umfassenden Reflektion ihrer Ehe mit dem 

Prinzen, ihrer Beziehung zu ihrem Vater und ihres Lebensweges insgesamt, imaginiert Maggie 

eine „wonderful, beautiful but outlandish pagoda“ (NY 24: 3), die „the very centre of the garden 

of her life“ (NY 24: 3) besetzt und für die problematische Konstellation einsteht, in der sich 

Maggie zu diesem Zeitpunkt befindet. Sie berührt das Gebäude, bewegt sich um es herum und 

versucht, Einlass in die Pagode zu finden. Deren „great decorated surface“ (NY 24: 4) bleibt 

für Maggie jedoch „consistently impenetrable and inscrutable“ (NY 24: 4) und letztlich führt 

die detailliert ausgeführte und hochkomplex gestaltete Visualisierung nicht zu einer Klärung 

ihrer Lebenssituation oder zu einer Strukturierung ihrer Bewusstseinsprozesse.  

Die Pagodenszene signalisiert zweierlei: Zunächst wird deutlich, wie sehr Maggie – die Adam 

auf seinen sammelnden Beutezügen durch die alte Welt stets begleitet und nach Aussage des 

Prinzen selbst häufig die Akquisition neuer Objekte übernimmt – den Denkmodus der 

dominanten Vaterfigur internalisiert hat und ihre (soziale) Lebenswelt nur noch mittels 

ästhetisierender Verbildlichungen verarbeiten kann. Außerdem zeigt sich, dass die 

Visualisierungsstrategien Maggies für sie nicht produktiv verlaufen, da das Bild der Pagode zu 

elaboriert und dadurch impenetrabel geraten ist und nicht handlungsorientierend wirken kann. 

Hierin liegt eine zentrale Funktionsweise des Romans insgesamt, denn Maggies Scheitern an 

der Pagode spiegelt die Leseerfahrung – die visuellen Metaphern in The Golden Bowl sind so 

komplex und häufig in einem solchen Maße überdeterminiert, dass „der Leser oft nicht mehr 

weiß, worauf sich das ausgedehnte Bild bezog, zumal James diese langen Bildbeschreibungen 

gern und fast ausschließlich für sehr vage bestimmbare Relationen einsetzt.“292 Dadurch 

vermittelt der Text die Erfahrung des Daseins in einem Kosmos, der visuell völlig von Kunst 

und Architektur dominiert wird und ob dieser Dominanz zunehmend undurchsichtig und schwer 

navigierbar wird. Dass Erkenntnis- und Wissensgewinn dabei so streng an den 

Wahrnehmungsakt gekoppelt werden – „you don't know because you don't see“ (NYE 23: 368), 

 
291 Vgl. Brosch: Krisen des Sehens. S. 477ff. 
292 Ebd. S. 474.  



118 

 

weist Fanny Assingham an einer Stelle ihren Ehemann zurecht –, verdeutlicht dieses Primat des 

Visuellen in The Golden Bowl nur noch. 

Neben den beiden Ververs stellt Prinz Amerigo die dritte Figur dar, die über den gesamten 

Roman hinweg Objektivierungstendenzen in seinem Denken und seinem Bezug zu Anderen 

aufweist. So heißt es etwa bei einer Begegnung zwischen ihm und Charlotte Stant: 

 
He knew above all the extraordinary fineness of her flexible waist, the stem of an expanded 
flower, which gave her a likeness also to some long loose silk purse, well filled with gold-pieces, 
but having been passed empty through a finger-ring that held it together. It was as if, before she 
turned to him, he had weighed the whole thing in his open palm and even heard a little the chink 
of the metal. (NYE 23: 47) 
 

Die Frau, für die Amerigo später Ehebruch begehen wird und die ihm offenkundig authentische 

romantische Gefühle entgegenbringt, betrachtet er hier mit dem kühl-kalkulierenden Blick des 

Kunstkenners und stellt sich Charlotte, ausgehend von ihrer äußerer Schönheit, als einen 

ästhetisch wie ökonomisch wertvollen Schatz vor. Bemerkenswerter noch ist aber die Passage, 

in der sich der Prinz in Vorbereitung auf die Heirat mit Maggie selbst als antike Münze 

imaginiert: 

 
It was as if he had been some old embossed coin, of a purity of gold no longer used, stamped 
with glorious arms, mediaeval, wonderful, of which the „worth“ in mere modern change, 
sovereigns and half-crowns, would be great enough, but as to which, since there were finer ways 
of using it, such taking to pieces was superfluous. That was the image for the security in which 
it was open to him to rest; he was to constitute a possession, yet was to escape being reduced to 
his component parts. (NYE 23: 23) 
 

Es macht Amerigos dehumanisierender Blick somit nicht einmal vor sich selbst halt – 

Objektivierungsprozesse sind in The Golden Bowl schlechthin ubiquitär und durchziehen 

jegliche Sphäre des Romangeschehens.293 Aufgrund der spezifischen Bilder, die in den beiden 

obigen Zitaten mobilisiert werden, scheint es zunächst naheliegend, anzunehmen, dass James 

in dem Werk vor allem den Einfluss eines kapitalistisch-merkantilen Ethos auf Denken und 

Zusammenleben offenlegen wollte.294 Zwar ist es nicht von der Hand zu weisen, dass in der 

Visualisierung Anderer als Kunstwerke und wertvolle Objekte ökonomisches Kalküldenken 

einen wesentlichen Motivationsfaktor darstellt, dieser bleibt aber stets sekundär hinter 

ästhetischem Gefallen und Begehren.295 Auch in der Vorstellung des Prinzen als Goldmünze 

 
293 Vgl. Brown: A Sense of Things. S. 160. 
294 In diese Richtung argumentieren etwa El-Rayess: Henry James and the Culture of Consumption. S. 143ff. und 
Boesenberg: Money and Gender in the American Novel, 1850-2000. S. 145ff. 
295 Dies wird zudem durch den Umstand verdeutlicht, dass in dem Roman das spezifische Ausmaß des Ververschen 
Vermögens nie näher bestimmt wird und Adams Reichtum eher als Abstraktum fungiert, welches ihn und seine 
Tochter in eine Allmachtsposition versetzt. Die untergeordnete Bedeutung ökonomischer Prozesse in The Golden 
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wird diese Münze ja explizit dem Warenverkehr entzogen; sein Wert ergibt sich eben nicht aus 

dem konkreten Nenn- oder Tauschwert, sondern aus seiner Historie und Rarität. Es sind damit 

gerade die Wertsetzungen des Sammlers, die hier maßgebend sind: Die „aesthetic appreciation 

of the Prince is the antithesis of a commodity aesthetics: he is meant to be part of the collection 

of objects that have been rescued from circulation and stabilized within that collection’s 

autonomous world.“296 

Zudem wird Amerigo nicht nur von Verver als Kunstgegenstand visualisiert, sondern auch in 

den auktorialen Passagen der ersten Volume vielmals als ein solcher in Szene gesetzt – so etwa, 

wenn die dunkelblauen Augen des Prinzen mit den „high windows of a Roman palace, of an 

historic front by one of the great old designers, thrown open on a feast-day to the golden air“ 

(NYE 23: 42) verglichen werden. Der Erzähler nutzt diese Strategie immer wieder und bei 

verschiedenen Figuren, selbst in der nur sehr kurzen Darstellung des Äußeren von Bob 

Assingham wird dieser unter Rückgriff auf ein physisches Objekt beschrieben: „His smooth 

round head, with the particular shade of its white hair, was like a silver pot reversed“ (NYE 23: 

66).  

Durch die Allgegenwart des objektivierenden Gestus im Roman verschiebt sich die Position 

des Sammlers im Vergleich zu allen anderen in dieser Arbeit untersuchten Werken. Standen die 

Sammlerfiguren bisher sowohl bei Raabe als auch bei James immer entweder außerhalb der 

Gesellschaft oder nahmen innerhalb dieser eine Stellung als Sonderling ein, erscheinen sie in 

The Golden Bowl nun bezüglich der Fixierung auf materielle Objekte und Kunstgegenstände 

höchstens quantitativ, nicht aber mehr qualitativ verschieden von den anderen Figuren. 

„[P]roprietary objectification looks rather like an inescapable human condition“297, stellt Bill 

Brown treffend fest und Adam Verver ist nur der Charakter, der diese Tendenz am maßlosesten 

auslebt. Seine unbegrenzten finanziellen Mittel und seine Sammelleidenschaft dienen als 

Katalysatoren eines objektivierenden Denk- und Wahrnehmungsmodus, den er nicht exklusiv 

aufweist, sondern der im Roman omnipräsent scheint.  

Noch in einer weiteren Hinsicht unterscheidet sich The Golden Bowl deutlich von den früheren 

Romanen James’: Während für The Portrait of a Lady und The Spoils of Poynton bezüglich der 

Figurenkonstellation festgestellt werden konnte, dass jeweils eine unschuldige Figur (Isabel 

 

Bowl zeigt sich nicht zuletzt daran, dass relativ wenig darüber berichtet wird, wie genau die Ververs an ihre 
Kunstwerke kommen und der Erzähler schlicht mitteilt: „[Adam] had little to do with shops and was mostly, as a 
purchaser, approached privately and from afar.“ (NYE 23: 100) 
296 Brown: A Sense of Things. S. 158. 
297 Ebd. S. 156. 
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Archer/Fleda Vetch) in die Fänge eine streng kalkulierenden Sammlerfigur (Gilbert 

Osmond/Mrs. Gereth) gerät und sich gegen deren Objektivierungsbestrebungen behaupten 

muss, liegt ein vergleichbares Oppositionsverhältnis in James’ Spätwerk nicht vor. Adam Verver 

und Prinz Amerigo sind sich in ihrem Denken und ihren Wertsetzungen durchaus ähnlich und 

der zentrale Konflikt des Romans entwickelt sich nicht bilateral zwischen ihnen beiden, sondern 

entsteht durch die spannungsreiche Vier-Figuren-Beziehung und den Ehebruch durch Amerigo 

und Charlotte. 

 

5.2.2. Der Riss in der Schale 

Bevor Maggie Verver Prinz Amerigo heiratet, lebt sie mit Adam in einem das Vater-Tochter-

Paar zwar erfüllenden, aber äußerst fragilen und eigentümlichen Zustand, der völlig von Adams 

Sammelmanie getragen ist. Diese setzt ein nach dem frühen Tod seiner Frau und bildet danach 

den primären Lebensinhalt des märchenhaft reichen amerikanischen Unternehmers. Der 

Moment des Beginns seiner Sammelleidenschaft wird dabei als epiphaniehafte Zäsur in seiner 

Biographie beschrieben: „It was during his first visit to Europe after the death of his wife, when 

his daughter was ten years old, that the light, in his mind, had so broken and he had even made 

out at that time why on an earlier occasion, the journey of his honeymoon year, it had still been 

closely covered.“ (NYE 23: 142) Bemerkenswerterweise wird die neue Passion in Adam 

Ververs Leben von ihm selbst mehrfach in Verbindung gebracht mit den Beziehungen zu 

sowohl seiner verstorbenen Ehefrau als auch seiner Tochter. Rückblickend erscheint seine 

Gattin Adam als Bürde, die seiner Sammellust im Weg gestanden und die Entstehung seines 

genialen Gespürs für Kunst und Ästhetik verhindert hätte. In seinen Erinnerungen tritt sie auf 

als Verkörperung eben jener Werte, die dem Selbstbild Adams diametral entgegenstehen: 

Naivität, Geschmacklosigkeit und Vulgarität.298 Der Tod von Maggies Mutter wird von ihm als 

Ursache und Grundbedingung seiner Wandlung zum unfehlbaren Connaisseur und 

Ästhetizisten verklärt, sodass dieser Verlust zu einem positiven Ereignis umgedeutet werden 

kann: 

 
Musing, reconsidering little man that he was, and addicted to silent pleasures – as he was 
accessible to silent pains – he even sometimes wondered what would have become of his 
intelligence, in the sphere in which it was to learn more and more exclusively to play, if his 
wife’s influence on it hadn’t been, in the strange scheme of things, so promptly removed. Would 
she have led him altogether, attached as he was to her, into the wilderness of mere mistakes? 

 
298 Vgl. Beth Sharon Ash: Narcissism and the Gilded Image. A Psychoanalytic Reading of The Golden Bowl. In: 
The Henry James Review, 1994, Vol. 15 (1), S. 55-90. Hier: S. 60. 
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(NYE 23: 143) 
 

Zugleich stellt Adam Maggie als ideale Begleiterin für seine Reisen durch Europa dar; er erzieht 

sie nach seinem Bilde und macht mehrfach deutlich, dass ihre Anwesenheit auf seinen 

Beutezügen durch die alte Welt die Entscheidungsfindung bezüglich seiner Akquisitionen 

maßgeblich beeinflusst hat. Stolz erinnert er sich, wie „the poor girl’s pressure had, under his 

fond encouragement indeed, been exerted in favour of purchase and curiosity“ (NYE 23: 143) 

und er seiner Tochter so seine Weltanschauung weitergeben und gemeinsam mit ihr ein neues, 

ästhetisch überhöhtes Leben beginnen konnte. Adam und Maggie stehen im „völligen Einklang 

des Fühlens und Denkens“299 und in ihrer Isolation von der breiten Gesellschaft entwickelt sich 

eine intime Beziehung zwischen den beiden, welche weit über das Normalmaß einer Vater-

Tochter-Bindung hinausgeht und sich mit der veränderten Situation nach den beiden 

Eheschließungen letztlich als nicht kompatibel erweist.  

In den Jahren nach dem Tod seiner Ehefrau bedeutet der Aufbau der Sammlung in American 

City für Adam viel mehr als nur Zeitvertreib oder exzentrisches Amüsement. Das Sammeln von 

Kunst ist für ihn der einzige Lebensinhalt und die Bilder, in denen er sich selbst und sein 

Museum imaginiert, sind an Megalomanie und Narzissmus nicht zu überbieten. Sein Projekt 

greift zwar einerseits die im 19. Jahrhundert weitverbreitete Idee eines idealen Museums als 

vollkommenes Abbild einer Zivilisation auf,300 Ververs Vision geht aber in letzter Konsequenz 

weit über ein solches Vorhaben hinaus. Das Museum soll – ganz in Übereinstimmung mit seiner 

etymologischen Herkunft als mouseion – als Tempel der Kunst das amerikanische Volk 

erleuchten, wobei Adam in diesem Bild als Religionsstifter eines Kultes der Ästhetik auftritt: 

 
It hadn't merely, his plan, all the sanctions of civilisation; it was positively civilisation 
condensed, concrete, consummate, set down by his hands as a house on a rock a house from 
whose open doors and windows, open to grateful, to thirsty millions, the higher, the highest 
knowledge would shine out to bless the land. In this house, designed as a gift primarily to the 
people of his adoptive city and native State, the urgency of whose release from the bondage of 
ugliness he was in a position to measure in this museum of museums, a palace of art which was 
to show for compact as a Greek temple was compact, a receptacle of treasures sifted to positive 
sanctity, his spirit to-day almost altogether lived, making up, as he would have said, for lost time 
and haunting the portico in anticipation of the final rites. […] Foundations were laid and walls 
were rising, the structure of the shell all determined; but raw haste was forbidden him in a 
connection so intimate with the highest effects of patience and piety; he should belie himself by 
completing without a touch at least of the majesty of delay a monument to the religion he wished 
to propagate, the exemplary passion, the passion for perfection at any price. (NYE 23: 145f.) 

 
299 Dieter Bareiss: Die Vierpersonenkonstellation im Roman: Strukturuntersuchungen zur Personenführung. Bern: 
Herbert Lang 1969. S. 77. 
300 Vgl. Jonah Siegel: Speed, Desire, and the Museum: The Golden Bowl as Art Romance. In: The Henry James 
Review, 2002, Vol. 23 (3), S. 233-245. Hier: S. 242. 
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Für Verver ist sein Museumsprojekt auch ein Projekt der Machtdemonstration und -entfaltung. 

Adam, der über den Roman tendenziell eher mit femininen Attributen ausgestattet wird301, 

sexuelle Enthaltsamkeit praktiziert und in den Auseinandersetzungen mit anderen Figuren eher 

zurückhaltend und servil auftritt, sucht mit seiner megalomanen Fantasie offenkundig einen 

sichtbaren Ausdruck für seine (männliche) Potenz zu finden. Explizit vergleicht er sich mit 

Königen und Herrschern, wähnt sich als zweiter Cortez und sieht sich „equal somehow with 

the great seers, the invokers and encouragers of beauty and he didn’t after all perhaps dangle so 

far below the great producers and creators“ (NYE 23: 141). Augenscheinlich ist weiterhin, dass 

Adams unbändige Sammelwut hier zudem als Kommentar auf (anglo-amerikanischen) 

Imperialismus insgesamt angelegt ist302 und der Umstand, dass Maggie von sich und ihrem Vater 

als Piraten auf Beutezügen durch Europa spricht, markiert einmal mehr das besondere 

Selbstverständnis der Ververs. 

Ähnlich wie Gilbert Osmond in The Portrait of a Lady leben auch die Ververs hermetisch 

abgeschlossen von der Außenwelt und haben sich in ihren mit Kunstwerken angefüllten 

Anwesen einen eigenen Kosmos geschaffen, in welchem gesellschaftliche Normen, 

Konventionen und Lebensgewohnheiten nur noch wenig Bedeutung tragen. Diesen Umstand 

der sozialen Isolierung spiegeln die extrem reduzierte Figurenanzahl und die handlungsarme 

Struktur des Romans. Neben den vier zentralen Figuren Adam und Maggie Verver, Prinz 

Amerigo und Charlotte Stant sind nur noch das Ehepaar Bob und Fanny Assingham, das primär 

eine (humoristische) Kommentarfunktion ausübt, von Relevanz für den Handlungsverlauf und 

es gibt insgesamt nur sehr wenige Szenen, die nicht in den Räumlichkeiten der Ververs situiert 

sind oder in denen Maggie oder Adam auf Figuren treffen, die nicht dieser Gruppe angehören. 

Dadurch wird für die Ververs im Geschehen ein Status der Omnipräsenz und Allmacht etabliert, 

bewegen sich doch die anderen Figuren – und besonders der Prinz und Charlotte Stant – fast 

immer in ihrem direkten Umfeld und unter ihrer Beobachtung. Bezeichnenderweise gehören 

die Momente, in denen Amerigo und Charlotte sich aneinander annähern und ihre Affäre 

ausleben, zu den wenigen Stellen im Roman, in denen sie sich nicht auf einem der Anwesen der 

Ververs aufhalten und somit dem wachen und kontrollierenden Blick ihrer Ehepartner entgehen 

können. Zudem ergibt sich aus dieser Konstellation eine Besonderheit, welche Michael 

Meeuwis als „one of the most puzzling aspects of The Golden Bowl“303 beschreibt: „[the] 

 
301 Vgl. El-Rayess: Henry James and the Culture of Consumption. S. 150. 
302 Vgl. Brosch: Krisen des Sehens. S. 490f. 
303 Michael Meeuwis: Living the Dream: Benjamin’s Arcades Project and The Golden Bowl. In: The Henry James 
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characters’ alienation from what seem to be the most basic realities of human life“304.  

Der von den Ververs gepflegte Lebensstil ist in einem solchen Maße elitär, ästhetizistisch 

überhöht und weltabgewandt, dass er Adam und Maggie gewissermaßen „entmenschlicht“305, 

sie unnahbar erscheinen lässt und eine identifikatorische Lektürehaltung massiv erschwert. 

Vater und Tochter zeigen zwar in ihren Gesprächen miteinander durchaus Gefühle, im Konnex 

mit ihren jeweiligen Partnern bleiben sie aber stets reserviert und geben wenig von sich und 

ihrem Innenleben preis. Hinzu kommt, dass aus dem Streben nach ästhetischer 

Vervollkommnung bei Adam und Maggie ein rigoroser moralischer Anspruch an sich selbst und 

andere folgt.306 Erneut – aber aus einer anderen Perspektive als noch rund 23 Jahre zuvor in The 

Portrait of a Lady – thematisiert James hier eine komplexe Verflechtung von Ethik und 

Ästhetik. Martha Nussbaum hat diesen Aspekt in ihrer einflussreichen Studie des Romans in 

den Blick genommen:  

 
[The] propensity for the aestheticization of persons does not precisely indicate that the Ververs 
neglect the moral or reduce the moral to the aesthetic. Indeed, it is agreed all round that they are 
distinguished for their keen moral sense, even for their strict moralism. It is rather that the 
peculiar nature of their moral aim, with its extreme emphasis on flawless living and, because of 
this, on consistency and harmony, is best supported by a view of persons that tends to assimilate 
their properties to certain salient properties of works of art.307 
 

Die narzisstischen Dimensionen des Ververschen Lebensentwurfs, des objektivierenden 

Blickes, der distinkt imperialistischen Sammelleidenschaft sowie der nüchtern kalkulierten 

Partnerwahl und des fantastischen Museumsprojekts sind evident. Ausgestattet mit schier 

unendlichen finanziellen Mitteln und einer grenzenlosen Sehnsucht nach dem Schönen und 

Harmonischen schaffen sie sich einen eigenen Garten Eden, in dem das Hässliche – ob 

ästhetischer oder ethischer Art – keinen Platz hat. Der von Baudrillard für Sammler 

angenommene infantil-narzisstische Wunsch der Selbstbespiegelung liegt bei ihnen offen zu 

Tage und erstreckt sich auch auf die Ehen von Vater und Tochter – während jedoch ein 

Gegenstand „nie der häufigen narzisstischen Projektion“308 widerstrebt, lassen sich Charlotte 

und Amerigo nicht widerstandslos in die Sammlung der Ververs integrieren und führen einen 

 

Review, 2006, Vol. 27 (1), S. 61-74. Hier: S. 61. 
304 Bareiss: Die Vierpersonenkonstellation im Roman: Strukturuntersuchungen zur Personenführung. S. 75.  
305 Ebd.  
306 Freilich muss auch in diesem Kontext die amerikanische Herkunft der Ververs mitbedacht werden, in ihrer 
Suche nach einem ästhetisch wie ethisch vorbildhaften Lebensentwurf ähneln sie den puritanischen Moralisten der 
New England Staaten (vgl. Pippin: Henry James and Modern Moral Life. S. 79). 
307 Martha Nussbaum: Flawed Crystals. James’s The Golden Bowl and Literature as Moral Philosophy. In: New 
Literary History, 1983, Vol. 15 (1), S. 25-50.Hier: S. 31f.  
308 Baudrillard: Das System der Dinge. S. 116. 
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Bruch im System herbei.  

Weder Adam Verver noch Maggie scheinen zu registrieren, wie weit sie sich durch ihre 

Weltanschauung, ihre Isolation und ihre Fixierung auf Kunst und materiellen Besitz von der 

Außenwelt entfremdet haben und wie ihnen eine authentische Begegnung mit Anderen dadurch 

verunmöglicht wurde. Von Adam erfahren wir, dass er bezüglich seiner eigenen 

Menschenkenntnis meint, „no man in Europe or in America […] was for such estimates less 

capable of vulgar mistakes“ (NYE 23: 130) und dass er von der richtigen Partnerwahl Maggies 

überzeugt ist, denn sein „instinct, the particular sharpened appetite of the collector, had fairly 

served as a basis for his acceptance of the Prince’s suit“ (NYE 23: 140). Auch Maggie 

hinterfragt den von ihrem Vater übernommenen Ethos nicht; Adam war lange Zeit die einzige 

Bezugsperson in ihrem Leben und hat als solche die Entwicklung ihrer Persönlichkeitsstruktur 

massiv beeinflusst. Unreflektiert perpetuiert sie das Narrativ, er sei ein genialer und talentierter 

Mann und stützt damit den Größenwahn ihres Vaters. Seine Denk- und Wahrnehmungsmodi hat 

Maggie internalisiert und fügt sie sich so völlig in das von ihm geschaffene artifizielle und 

ästhetisch überhöhte Lebensmodell. Durch den mangelnden Kontakt mit der Außenwelt, aber 

auch aufgrund der Prägung durch ihren Vater erscheint Maggie sozial hochgradig dysfunktional 

und in ihrer psychischen Entwicklung auffallend naiv und unreif. In einer psychoanalytischen 

Studie des Romans hat Beth Sharon Ash diesen Komplex untersucht und hält fest, „that Adam’s 

appropriative urge as a collector is the primary factor inhibiting Maggie’s growth as a 

psychological subject and that Maggie’s psychic immaturity takes the form of denying losses 

and refusing awareness of self-limitations that are natural aspects of healthy development.“309 

Dieser Umstand zeigt sich besonders in Maggies Umgang mit interpersonellen Konflikten 

sowie dem problematischen Verhältnis zur eigenen Sexualität. 

In der Forschung besteht heute weitestgehend Konsens darüber, dass die Vater-Tochter-

Verbindung der Ververs „blatantly incestuous“310 ist. Nach dem Tod seiner Gattin schafft sich 

Adam in seiner Tochter die ideale Frau, welche er jedoch aufgrund des 

Verwandtschaftsverhältnisses selbst nicht zur Partnerin nehmen kann. Dies macht die Heirat 

mit dem Prinzen notwendig, der durch seinen historischen und ästhetischen Wert zugleich die 

Verversche Sammlung aufwerten kann und sich aufgrund seines ‚runden‘ Wesens sowie der 

von Adam ausgemachten „absence of friction upon Amerigo’s character“ (NYE 23: 140) in den 

anspruchsvollen Lebensentwurf zu fügen scheint. Allerding bleiben Vater und Tochter auch 

 
309 Ash: Narcissism and the Gilded Image. S. 58. 
310 Person: Henry James and the Suspense of Masculinity. S. 152. 
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nach der Hochzeit aufeinander fixiert und selbst die Geburt von Maggies und Amerigos Sohn 

führt nur zu einer noch engeren Bindung von Adam und Maggie: „What was now clear at all 

events for the father and the daughter was their simply knowing they wanted, for the time, to 

be together at any cost,“ (NYE 23: 158) Für den Principino, den Adam mit seinem kostbaren 

„pâte tendre“ (NYE 23: 147) vergleicht und mit dem selben Behagen betrachtet wie seine 

prachtvollsten Kunstwerke, übernimmt der Großvater faktisch die Vaterrolle. Maggie, zur 

ästhetischen wie ethischen Perfektion erzogen, erkennt die Abgründigkeit und das 

Konfliktpotential der Situation und versucht, ihre Ehe wie die Beziehung zu ihrem Vater zu 

retten, indem sie diesen zur Hochzeit mit ihrer Schulfreundin Charlotte Stant bewegt. Es ist 

jedoch gerade diese Heirat und die Aufnahme Charlottes in ihren Kosmos, welche den Bruch 

in der Verbindung Maggies mit ihrem Vater herbeiführen und den Ververschen Lebensentwurf 

zum Einsturz bringen.  

Schon bezüglich Adam Ververs Umgang mit dem Tod seiner Frau ist sein prekäres Verhältnis 

zur Vergangenheit thematisiert worden, welches auch in Ververs Sammelmanie untergründig 

auszumachen ist. Um einen Idealraum zu schaffen, in dem nur die Ordnungskategorien des 

Sammlers Geltung haben, nivelliert Verver spezifische historische Kontextualitäten: Auf ihren 

Beutezügen durch Europa entnehmen Adam und seine Tochter Kunstwerke und kulturelle 

Artefakte ihren angestammten Umfeldern und verschiffen sie nach American City, wo sie mit 

der Integration in das Verversche Museum andere semantische Kodierungen erhalten und nun 

primär dazu dienen, Adams Vision einer Verbreitung der „exemplary passion, the passion for 

perfection at any price“ (NYE 23: 146) im amerikanischen Volk zu unterstützen. Adam sucht 

zwar einerseits gezielt nach Objekten, welche durch ihren historischen Gehalt ausgezeichnet 

sind, in seinem Museum fungieren sie dann allerdings nicht mehr als geschichtliche 

Dokumente, sondern lediglich als Kultobjekte. Und auch der Prinz verbleibt ja nach der Heirat 

in England und zieht nicht etwa mit Maggie nach Italien, er dient den Ververs gewissermaßen 

als „domesticated abstraction of historicity“311 und spiegelt mehr noch als seine italienische 

Herkunft den guten Geschmack seiner neuen Familie. Adams Hochzeit mit Charlotte Stant 

markiert jedoch in dieser Hinsicht eine Zäsur: Erstmals gelingt es nicht mehr, die Vergangenheit 

zu verdrängen, erstmals verwehren sich Sammelobjekte der Nivellierung ihrer Historie und 

unterwerfen sich nicht mehr widerstandslos den Vereinnahmungstendenzen des Sammlers.  

Weder Maggie noch Adam Verver wissen, dass Charlotte Stant und Amerigo eine amouröse 

 
311 Meeuwis: Living the Dream: Benjamin’s Arcades Project and The Golden Bowl. S. 67. 
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Geschichte verbindet, die älter ist als die Bekanntschaft des Prinzen mit Maggie und – dies wird 

zumindest von Charlotte insinuiert – nur deshalb nicht zu einer Ehe geführt hatte, weil weder 

Amerigo noch Charlotte die materiellen Mittel dafür besaßen. In der eigentümlichen 

Konstellation der Ververs, wo Vater und Tochter mehr Zeit miteinander verbringen als mit ihren 

jeweiligen Ehepartnern, nähern sich die früheren Geliebten wieder an und es kommt zum 

Ehebruch. Während es bei Adam nie einsichtig wird, ob und wie viel er von der Affäre weiß, 

ahnt Maggie schon früh davon und erfährt mit dem Erwerb der titelgebenden goldenen Schale 

schließlich von der gemeinsamen Vergangenheit ihrer Stiefmutter und ihres Ehemanns. Ihr 

Umgang mit der Situation und dem Wissen um die Untreue ihres Gatten verläuft dabei weiterhin 

in vollkommener Übereinstimmung mit den von ihrem Vater übernommenen Werten und 

Verhaltensweisen: Sie sucht nicht die offene Konfrontation, zeigt weder Amerigo noch 

Charlotte direkt, über welchen Wissensstand sie verfügt, sondern versucht stattdessen, die 

beiden Liebhaber mit subtilen Mitteln einander zu entfremden und zu isolieren. Wie sehr sie 

dabei immer noch geleitet wird von dem Denkmodus des Sammlers, zeigt sich in den Bildern, 

in denen sie ihre Beziehungskonstellationen reflektiert: „Of course they were arranged – all 

four arranged; but what had the basis of their life been precisely but that they were arranged 

together? Ah! Amerigo and Charlotte were arranged together, but she – to confine the matter 

only to herself – was arranged apart.“ (NYE 24: 45) Für eine Sammlerin kann es freilich nichts 

Schlimmeres geben, als wenn die Objekte einander näher sind als ihr und sich gegen sie 

verbünden.  

Dabei wird die emotionale und psychosexuelle Komplexität dieser Konstellation noch weiter 

gesteigert durch den Umstand, dass im Ehebruch für Maggie Angst und Lust zusammentreffen. 

Schon früh etabliert der Roman, dass Adam und Maggie in Bezug auf ihre Partner 

exhibitionistisch-voyeuristische Fantasien hegen, die mit Blick auf Maggie eine deutliche 

masochistische Tendenz aufweisen. So wird von Adam berichtet, dass er „felt quite merged in 

the elated circle formed by [Charlotte’s] free response to the collective caress of all the shining 

eyes“ (NYE 23: 216); noch offener liegt diese Dispositon bei Maggie, von der es heißt: 

 
[S]he never admired [Amerigo] so much, or so found him heartbreakingly handsome, clever, 
irresistible, in the very degree in which he had originally and fatally dawned upon her, as when 
she saw other women reduced to the same passive pulp that had then begun, once for all, to 
constitute her substance. (NYE 23: 165) 
 

Zudem erregt Maggie das von ihr imaginierte Szenario, der Prinz könne eines Tages im 

betrunkenen Zustand übergriffig werden, sie unterwerfen und schlagen. Augenscheinlich zieht 
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die maskuline Potenz Amerigos, welche im Roman immer wieder thematisiert wird312 und auch 

von Adam in seiner Bewunderung der Schönheit des Prinzen registriert wurde, Maggie 

ebenfalls in ihren Bann. Die Sehnsucht und das Verlangen des Sammlers, seine Schätze mögen 

von anderen anerkannt und begehrt werden, überträgt Maggie so auf ihren Ehemann und sein 

Verhältnis zu Frauen. Daraus ergibt sich allerdings eine Spannung zwischen ihren Fantasien 

und Wünschen auf der einen und ihren rational motivierten Zielen und Handlungen auf der 

anderen Seite, wie Hugh Stevens bemerkt: 

 
The fantasy seems at odds with the ending of the novel, in which Maggie terminates the very 
scene she is shown, at the beginning of the novel, to desire so strongly, as if, once in possession 
of it, she finds it dispensable. Maggie's fantasy life poses difficult problems to the reader in that 
it seems to locate a split in subjectivity: what she fantasizes about, and what she wants, cannot 
be equated.313 
 

So kommt es zum Konflikt zwischen Maggies rigorosen Moralvorstellungen und ihrem 

ureigensten erotischen Verlangen, wobei erstere ultimativ triumphieren. Maggie kann es sich 

nicht erlauben, die Beziehung zwischen ihrem Gatten und ihrer Stiefmutter hinzunehmen, 

verliert sie dadurch doch jegliche Kontrolle über das Geschehen und ihre menschlichen 

Sammlungsobjekte, was einer narzisstischen Kränkung gleichkommt und ihre infantilen 

Allmachtsfantasien erschüttert. Damit gewinnt die „suppression of her own adult sexuality“314 

die Überhand und Maggie beginnt, aktiv gegen ihre ehemalige Schulfreundin zu agitieren, 

wobei sie ein ausgeprägtes Machtbewusstsein und ein Gespür für subtile Formen der 

Überwachung und Kontrolle beweist.315 Neid und Eifersucht verzerren über den Verlauf der 

zweiten Romanhälfte zunehmend ihr Bild Charlottes: Nicht nur ist ihre Stiefmutter der „social 

success“ (NYE 23: 317) der Familie, den die introvertierte Maggie nie darstellen kann, auch 

wird sie als eindeutig schöner und weiblicher beschrieben – sie besitzt „the polished slimness 

that Florentine sculptors, in the great time, had loved“ (NYE 23: 45f.) – und kann sich für 

Adams Sammelleidenschaft begeistern, womit sie dessen Zuneigung erwirbt. Dass die 

negativen Gefühle gegenüber Charlotte auch durch die ödipale Beziehung zu ihrem Vater 

ausgelöst werden, kommt in einem Gespräch Maggies mit Fanny Assingham zum Vorschein: 

„‚Is what it comes to that you’re jealous of Charlotte?‘ ‚Do you mean whether I hate her?‘ – 

and Maggie thought. ‚No; not on account of father.‘ ‚Ah,‘ Mrs. Assingham returned, ‚that isn’t 

what one would suppose. What I ask is if you’re jealous on account of your husband.‘“ (NYE 

 
312 Vgl. Person: Henry James and the Suspense of Masculinity. S. 164ff. 
313 Hugh Stevens: Henry James and Sexuality. Cambridge: Cambridge University Press 1998. S. 50. 
314 Nussbaum: Flawed Crystals. S. 28. 
315 Vgl. Mark Seltzer: Henry James and the Art of Power. Ithaca u. London: Cornell University Press 1984. S. 77ff. 
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24: 110)  

Charlotte ist für Amerigo und Adam jene Frau, die Maggie aufgrund ihres moralischen 

Rigorismus und ihrer Naivität nicht sein kann – ihre „transgressive sexuality is precisely the 

desire Maggie at once pursues and disavows in herself.“316 Als Reaktion auf diese Erkenntnis 

werden die Bilder, in denen Maggie sich das Schicksal ihrer Stiefmutter ausmalt, zum Ende des 

Romans hin immer düsterer und abgründiger und kulminieren schließlich in der ausführlich 

dargestellten sadistischen Vorstellung, ihr Vater kontrolliere Charlottes Bewegungen durch eine 

„silken noose“ (NYE 24: 331), welche er um ihren Hals geschlungen habe. In diesen Fantasien 

kommt Maggies Verlangen zum Ausdruck, das ursprüngliche Machtgefüge wiederherzustellen 

und Charlotte und Amerigo erneut in das starre, unbelebte Ordnungssystem der Ververschen 

Sammlung einzugliedern. Dass dies nicht gelingen kann, dass die Spannung der 

ungewöhnlichen Familienkonstellation für Maggie nicht mehr ertragbar ist und dass der 

Versuch einer parallelen Beziehung zu Vater und Ehemann zum Scheitern verurteilt ist, wird 

durch den Bruch der goldenen Schale in der bedeutungsschweren Schlüsselszene des Romans 

ersichtlich. Nach der Zerstörung der Schale vor den Augen des Prinzen will Maggie die sauber 

entlang des Risses gebrochenen Teile aufnehmen,  

 
only to find however that she could carry but two of the fragments at once. She brought them 
over to the chimney-piece […] and after laying them carefully down went back for what 
remained, the solid detached foot. With this she returned to the mantel-shelf, placing it with 
deliberation in the centre and then for a minute occupying herself as with the attempt to fit the 
other morsels together. The split determined by the latent crack was so sharp and so neat that if 
there had been anything to hold them the bowl might still quite beautifully, a few steps away, 
have passed for uninjured. As there was however nothing to hold them but Maggie's hands 
during the few moments the latter were so employed, she could only lay the almost equal parts 
of the vessel carefully beside their pedestal and leave them thus before her husband's eyes. (NYE 
24: 182f.) 
 

In diesem Moment muss Maggie erkennen, dass die Konstellation nicht mehr zu retten ist. Der 

„latent crack“, welcher die Untreue Amerigos und Charlottes, aber auch die inzestuöse Natur 

der Beziehung zwischen Maggie und Adam oder die narzisstisch-infantile Dimension des 

gesamten Ververschen Unterfangens repräsentieren kann,317 ist manifest geworden und der 

 
316 Ash: Narcissism and the Gilded Image. S. 77. 
317 Als Symbol ist die goldene Schale eindeutig überdeterminiert; über ihre Farbe und ihr Material wird sie mit 
verschiedenen Figuren in Verbindung gebracht und unter anderem Maggie Verver, Fanny Assingham und Prinz 
Amerigo versuchen sich ausführlich selbst an der Deutung des Objekts und des kaum sichtbaren Risses im Kristall. 
Es besteht – und dies ist ganz offensichtlich von James auch so intendiert – eine schier grenzenlose Vielfalt an 
Interpretationsansätzen zu dem Gegenstand, seiner Bedeutung und Funktion in The Golden Bowl, wobei 
unterschiedliche Lesarten durchaus miteinander kompatibel sein können. Eine komplexe Interpretation, die 
zahlreiche Gesichtspunkte aufgreift und miteinander verknüpft, findet sich bei Lotus Snow: „A Story of Cabinets 
and Chairs and Tables“: Images of Morality in the Spoils of Poynton and the Golden Bowl. In: ELH, 1963, Vol. 
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Bruch lässt sich nicht mehr verbergen. Wie sie die drei Stücke der Schale nicht mehr 

zusammenfügen kann, wird es ihr auch nicht mehr gelingen, Charlotte, den Prinzen und ihren 

Vater in ein passendes Verhältnis zu bringen. Das Eingeständnis dieses Scheiterns führt jedoch 

nicht zu einem grundsätzlichen Sinneswandel oder einer Abkehr von der Weltanschauung und 

Ideologie ihres Vaters. Zwar bewegt sie Adam dazu, mit Charlotte nach American City zu 

ziehen und verliert dadurch ihren Zugang zu ihrem Vater, es wird aber augenfällig, dass Maggie 

diese Maßnahme in erster Linie als Bestrafung ihrer Stiefmutter, der sie die Hauptschuld für 

den Ehebruch zuspricht, ansieht: „It was a blur of light in the midst of which she saw Charlotte 

like some object marked by contrast in blackness, saw her waver in the field of vision, saw her 

removed, transported, doomed.“ (NYE 24: 277)  

Somit gibt Maggie den dehumanisierenden Blick des Sammlers nie auf und die Trennung von 

ihrem Vater führt zwischen den beiden auch zu keiner bleibenden Verstimmung. In einer 

triumphalen Szene am Vorabend des Abschieds von Adam und Charlotte nach American City 

kommen Vater und Tochter ein letztes Mal zusammen und begutachten stolz ihr Werk: 

 
[Maggie] had passed her arm into [Adam’s], and the other objects in the room, the other pictures, 
the sofas, the chairs, the tables, the cabinets, the „important“ pieces, supreme in their way, stood 
out, round them, consciously, for recognition and applause. Their eyes moved together from 
piece to piece, taking in the whole nobleness – quite as if for him to measure the wisdom of old 
ideas. The two noble persons seated in conversation and at tea fell thus into the splendid effect 
and the general harmony: Mrs. Verver and the Prince fairly „placed“ themselves, however 
unwittingly, as high expressions of the kind of human furniture required aesthetically by such a 
scene. The fusion of their presence with the decorative elements, their contribution to the 
triumph of selection, was complete and admirable; though to a lingering view, a view more 
penetrating than the occasion really demanded, they also might have figured as concrete 
attestations of a rare power of purchase. There was much indeed in the tone in which Adam 
Verver spoke again, and who shall say where his thought stopped? „Le compte y est. You've got 
some good things.“ (NYE 24: 360) 
 

Die Weltordnung und der Denkmodus des Sammlers gewinnen am Ende von The Golden Bowl 

den Kampf gegen die Auflehnung der menschlichen Sammlungsobjekte.318 Zwar können Adam 

und Maggie ihr enges Zusammenleben nicht weiter aufrechterhalten, Charlotte und Amerigo 

verbleiben aber in den Sammlungen und müssen sich dem Willen ihrer Ehepartner beugen. 

„Everything’s terrible, cara – in the heart of man“ (NYE 24: 349) verkündet der Prinz resignativ 

gegenüber Maggie bei der Abreise seiner Geliebten und seines Schwiegervaters und während 

Adam mit Charlotte an seiner Seite in American City weiter die Vision seines Tempels der 

Kunst verfolgt, kann Maggie in England ihr Ideal eines konfliktfreien Lebensmodells 

 

30 (4), S. 413-435. Hier: S. 429ff. 
318 Vgl. Meeuwis: Living the Dream: Benjamin’s Arcades Project and The Golden Bowl. S. 68. 
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verwirklichen. Der narzisstischen Selbstbespiegelung steht nichts mehr im Wege. 

 

6. Schluss: Synthese und Ausblick 

 

Die in dieser Arbeit untersuchten Werke und Figuren weisen hinsichtlich der Darstellung und 

Bewertung des Kulturphänomens des Sammelns und seiner psychologischen Implikationen 

sowohl eine Reihe von Gemeinsamkeiten als auch eine Vielzahl an Unterschieden auf. Bei 

Wilhelm Raabe sind die drei Sammlerfiguren Noah Buchius, Heinrich Schaumann und 

Wunnigel allesamt gesellschaftliche Außenseiter und Sonderlinge, wobei Raabes Anlehnung an 

Schopenhauers pessimistische Daseinsdiagnose und die anti-bürgerliche Grundhaltung des 

Autors den Hintergrund bilden, vor dem sich die Selbstfindung und -setzung seiner kauzigen 

Exzentriker abspielt. Auch die Sammlerfiguren in den Werken Henry James’ führen isolierte 

Existenzen jenseits breiterer Kreise der Gesellschaft, doch die Konstellationen sind hierbei 

gänzlich andere: Gilbert Osmond, Mrs. Gereth und Adam Verver und seine Tochter Maggie 

folgen den Geschmacksnormen der europäischen Aristokratie, führen elaborierte und elitäre 

Lebensstile und pflegen vermittels ihre Sammlungen an kostbaren und seltenen Kunstwerken, 

Dekorationsobjekten und Einrichtungsgegenständen einen narzisstischen Personenkult. 

Dagegen sammeln die Sammlerfiguren in Das Odfeld, Stopfkuchen und Wunnigel jeweils 

Objekte, die nur sehr geringen finanziellen und auch nur bedingt ästhetischen Wert besitzen und 

widersetzen sich damit bürgerlichen Normen und Konventionen. Buchius, Schaumann und 

Wunnigel werden unter anderem aufgrund ihres Sammelinteresses von einer philiströsen 

Gesellschaft, gegen die sich positionieren, missverstanden, ausgegrenzt und verspottet – Raabe 

konstruiert so ein deutlich antagonistisches Verhältnis zwischen der Figur des Sammlers und 

dem Bürgertum; Sammeln tritt als Kulturpraxis der Selbstbehauptung und der Subversion in 

Erscheinung.  

Allerdings gelingt die Etablierung eines eigenen Lebensentwurfs jenseits gesellschaftlicher 

Ansprüche und Wertsetzungen nicht allen von Raabes Sammlerfiguren. Während Noah Buchius 

ein vorbildhaft agierender Charakter ist, welcher mithilfe eines im Selbststudium an den 

gesammelten Fossilien, Knochen und Kriegsrelikten erarbeiteten Wissens um den basalen, 

agonalen Daseinszustand der Welt eine Gruppe an Kriegsflüchtigen in Sicherheit bringen kann 

und dabei als Verkörperung der Schopenhauerschen Mitleidsethik auftritt, zeigen sich bei 

Stopfkuchen in Ansätzen und bei Wunnigel durchwegs die problematischen Aspekte des 
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Sammeltriebes mitsamt seiner psychologischen Konsequenzen. So stellt zwar Heinrich 

Schaumann für seinen Autor offenkundig eine Identifikationsfigur dar und ist für den Leser als 

Sympathieträger angelegt, in Schaumanns selbstgefälligem Auftreten, seinem dominanten 

Verhalten gegenüber dem Schulfreund Eduard und seiner ungebrochenen Rachsucht gegenüber 

den Peinigern seiner Jugend und Anwohnern seines Heimatortes wird jedoch deutlich, dass eine 

übersteigerte Sammelleidenschaft und, damit einhergehend, die Fixierung auf die eigene Person 

und die (vermeintliche) Überlegenheit des selbstgewählten Lebensentwurfes auch negative 

Folgen für Charakter und Psyche nach sich ziehen können. Manifest werden diese Tendenzen 

in der Figur des pensionierten Regierungsrats Wunnigel, dessen Antiquitätenfanatismus 

Ausdruck seiner Unfähigkeit ist, sich entweder mit den Gepflogenheiten der bürgerlichen 

Gesellschaft zu arrangieren oder ein alternatives Lebensmodell abseits des Bürgertums zu 

entwickeln.  

In Wunnigel rekurriert Raabe unter den ausgewählten Werken am stärksten auf zeithistorische 

Umstände und stellt das Antiquitätensammeln als Auswuchs übersteigerter Nostalgie und 

Vergangenheitsfixierung einer durch diverse soziale, kulturelle und ökonomische Umbrüche 

unter Druck geratenen Bevölkerungsschicht dar. Der über die Sammlungen gesuchte und 

hergestellte Bezug zur Historie wird in allen drei Werke Raabes thematisiert, nur in Wunnigel 

treffen wir aber auf eine Sammlerfigur, die sich tatsächlich der Gestalt des von Nietzsche 

kritisierten antiquarischen Historikers annähert und in seinem unreflektierten 

Vergangenheitskult und Sammelwahn „mit Lust selbst den Staub bibliographischer Quisquilien 

frisst.“319 Dagegen wirken Noah Buchius und Heinrich Schaumann geradezu wie Gegenbilder 

zu diesem Typus; bei ihnen führt der Umgang mit Funden aus verschiedenen Epochen der 

Menschheitsgeschichte und der Prähistorie zu tieferen Einsichten über ihr Dasein und vermittelt 

ihnen erst die Tugenden und Kompetenzen, welche es ihnen schließlich ermöglichen, sich dem 

Konformitätsdruck ihrer Umwelt zu widersetzen und eigene Lebensentwürfe zu entwickeln. 

Durch den Aufgriff der Nietzscheanischen Formel vom „urväterlichen Hausrat“320 in 

Stopfkuchen ist es sogar denkbar, dass Raabe die Sammlerfigur explizit in Opposition zu den 

Überlegungen Nietzsches konzipiert hat. Im Kontext von Raabes Anlehnung an Schopenhauers 

Konzept des nunc stans und der metaphysischen Einheit alles Lebens erscheint das Sammeln 

bei ihm als nachgerade idealer Zugang, um historische Zusammenhänge und Kontinuitäten zu 

erkennen.  

 
319 Nietzsche: Unzeitgemäße Betrachtungen II. S. 268. 
320 Vgl. Fußnote 217. 
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Noch in einer weiteren Hinsicht unterscheidet sich Wunnigel massiv von Buchius und 

Schaumann: Während bei diesen der Aufbau der Sammlung mittels archäologischer 

Ausgrabungen und der aktiven Suche in ihrem lokalen Umfeld vonstattengeht, verläuft er bei 

jenem über Ankäufe. Für Buchius und Schaumann ist das Sammeln eine erdverbundene, 

handfeste und solitäre Tätigkeit, für den pensionierten Regierungsrat findet sie im Kontext der 

allgemeinen Warenzirkulation statt. Damit steht Wunnigel den Sammlerfiguren von Henry 

James’ näher, die allesamt ihre Sammlungen durch Ankäufe anlegen und zusammenstellen. 

Auch bei Mrs. Gereth, Gilbert Osmond und den Ververs stellen dabei die historischen 

Zusammenhänge der Sammlungsobjekte einen gewichtigen Akquisitionsgrund dar, allerdings 

funktionalisieren die Figuren ihre Schätze nicht für historische Studien und das Interesse an der 

Geschichte ihrer Kunstwerke, Einrichtungsgegenstände oder Dekorationsobjekte entspringt bei 

den amerikanischen Figuren eher aus einem Gefühl des Defizits. Gilbert Osmond sowie Maggie 

und Adam Verver besitzen ein stark ausgeprägtes Bewusstsein für die reiche Kultur und 

Tradition der alten Welt, die ihnen durch ihre Herkunftsnation nicht eo ipso gegeben ist. Daher 

versuchen sie, mittels des Erwerbs kanonischer europäischer Kunst den Glanz dieses 

Kulturraums und seiner Historie auf die eigene Person zu übertragen und damit eine Identität 

zu kreieren, welche dem elitären Ideal der europäischen Oberschicht entspricht oder dieses 

sogar übertrifft. Deutlich stärker als Wilhelm Raabe markiert Henry James hiermit das 

narzisstische Potential der Sammeltätigkeit. Die Visionen, die Mrs. Gereth, Gilbert Osmond 

und Adam Verver in ihren Sammlungen zu verwirklichen suchen, sind an Megalomanie kaum 

zu überbieten und von einem eminenten Verlangen nach Selbstinszenierung bis hin zur (quasi-

religiösen) Glorifizierung der eigenen Person getrieben, was stets auch den Blick auf Andere 

beeinträchtigt.  

Wo bei Wilhelm Raabe ein objektivierender und so dehumanisierender Gestus nur in der Figur 

Wunnigels in Ansätzen festgestellt werden kann, etabliert Henry James diesen als wesentlichen 

Charakterzug aller seiner Sammlergestalten: Bei Gilbert Osmond prägt er die Verbindung mit 

seiner Ehefrau, aber auch die Erziehung seiner Tochter, bei Mrs. Gereth beeinflusst er ihre 

Beziehung zu Fleda Vetch wie zu Mona Brigstock und bei den Ververs schließlich ist er so 

omnipräsent, dass schlechthin alle intersubjektiven Kontakte in dem Roman davon bestimmt 

werden. Erscheint in The Portrait of a Lady, dem frühesten der in dieser Arbeit untersuchten 

Werke, die Tendenz, Menschen wie Objekte zu betrachten und zu behandeln noch als ein 

außergewöhnlicher und als äußerst negativ bewerteter Zug, den mit Gilbert Osmond 

ausschließlich die Sammlerfigur aufweist, stellt sich die Situation in den beiden anderen 
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Romanen anders und komplexer dar. Schon in The Spoils of Poynton erregt Fleda Vetch das 

Wissen, dass sie für Owen Gereth ein „object of desire“ (NYE 10: 105) darstellt, in The Golden 

Bowl dann sind (erotisch aufgeladene) Objektivierungshandlungen schlechthin allgegenwärtig 

und werden als inhärenter Teil der menschlichen Natur dargestellt, welcher von den 

Sammlerfiguren nur am offensten gezeigt und ausgelebt wird.  

Sexualität und erotisches Begehren als ein Faktor der Figurenpsychologie der Sammler-

Charaktere finden sich bei Raabe nicht, bei James nehmen sie im Spätwerk eine zunehmend 

zentrale Bedeutung an, wenngleich der Komplex stets sehr subtil behandelt wird und nur 

äußerst selten an die Textoberfläche gelangt. Durch das Bewusstsein für die libidinöse 

Dimension der Sammelleidenschaft wie auch durch die diskursiven Anlehnungen an die 

zeitgenössischen Subjekttheorien etwa seines Bruders William James, deutet der Autor mit 

seinen späten Romanen auf theoretische Diskurse über das Kulturphänomen des Sammelns im 

20. Jahrhundert voraus. Während Raabe mit seinen intertextuellen Bezugnahmen auf 

Schopenhauer und der Thematisierung wissenschaftlicher Funktionalisierungen von 

Sammlungen das Sammeln noch völlig aus Kontexten des 19. Jahrhunderts begreift, lässt James 

mit The Golden Bowl die Mentalität des viktorianischen Zeitalters und des literarischen 

Realismus hinter sich und macht in seiner Darstellung und Behandlung des Sammelns auf 

Momente aufmerksam, welche später besonders durch die Psychoanalyse in der Theoriebildung 

zu der Kulturpraxis vermehrt in den Blick genommen wurden. Die Charakterisierung Adam 

Ververs etwa deckt sich durch die Enthüllung der narzisstischen und infantilen Fundierung 

seiner Sammelleidenschaft mit wesentlichen Aspekten der Analyse von Sammlern, wie sie 

Baudrillard in Das System der Dinge vornimmt. 

Bemerkenswerterweise nutzen sowohl Raabe als auch James in ihrem literarischen Umgang 

mit Sammlungen auffallend häufig raumsemantische Distinktionen, um Beziehungen zwischen 

dem Sammler und seinen Objekten zu etablieren und die ästhetische Wirkung einer Sammlung 

zu vermitteln. In Das Odfeld sind es die Höhle und die Klosterkammer Noah Buchius’, welche 

ihm einerseits Schutz bieten und als Rückzugsorte dienen, zugleich aber auch als Fundort bzw. 

Aufbewahrungsstätte seiner Schätze fungieren. Für Heinrich Schaumann ist es der Hof auf der 

roten Schanze oberhalb seines Heimatortes, der seine wehrhafte Haltung gegenüber den 

philiströsen Dorfbewohnern markiert und – ausgestattet mit Fossilien, Knochen und 

Koprolithen – Ausdruck seines exzentrischen Charakters ist. Von Wunnigel erfahren wir, dass 

sein Wohnhaus in einem Maße überfüllt ist mit Plunder und Kuriositäten, dass es „ein großes 

Raritätenkabinett und eigentlich gar kein Haus“ (BA 13: 68) mehr ist; und anders als Buchius 
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und Schaumann gelingt es dem unsteten und rastlosen Regierungsrat a. D. nie, sich eine feste 

Behausung zu schaffen, an dem all seine Objekte zusammengeführt werden und er einen 

Lebensmittelpunkt finden könnte, während die Kontrastfigur Heinrich Weyland mit seinem 

Haus am Schlossberg als geschichtsverbundener Familienmensch aufgebaut wird.  

Auch bei Henry James sind es die Wohnräume der Figuren, die maßgeblich zur 

Charakterisierung ihrer Besitzer beitragen und dabei vielfach mit ihren Sammelleidenschaften 

in Verbindung gebracht werden. Gilbert Osmonds abweisende und hermetisch abgeschlossene 

Villen in Florenz und Rom spiegeln seinen Eskapismus und die elitäre Fassade, die er kultiviert, 

Mrs. Gereths prachtvolles Anwesen wird durch die Opposition mit dem Haus der Brigstocks 

als gelungene Umsetzung eines ästhetischen Ideals etabliert und Adam Ververs utopisches 

Museum in American City signalisiert mit seiner Anlehnung an die Architektur antiker Tempel 

die eigentümliche religiös-auratische Aufladung seiner Vision.  

Für eine weitergehende Arbeit wäre es von Interesse zu untersuchen, wie der enge Nexus 

zwischen Sammlern und distinkten Orten in Werken anderer Autoren verarbeitet wird und in 

welcher Weise die Ausdeutung der Raumsemantik dann eine Besonderheit der Werke Raabes 

und James’ darstellt. Da die Figur des Sammlers in der Literatur des 19. Jahrhunderts durchaus 

nicht selten anzutreffen ist, erscheint ein Vergleich mit weiteren Schriftstellern – naheliegend 

wäre etwa Gustave Flaubert – als fruchtbares Projekt. Darüber hinaus und mit Blick auf die 

Erkenntnisse aus Forschungen der Ethnologie bis hin zur Post-Colonial Studies wäre es 

besonders aufschlussreich, Darstellungen von Sammlerfiguren in der Literatur etwa aus 

ehemaligen europäischen Kolonialgebieten zu analysieren und mit den in dieser Arbeit 

untersuchten Figuren zu kontrastieren. Identitätsfindung und -setzung mittels der 

Sammelobjekte wird in allen der hier behandelten Werke thematisiert – die umgekehrte 

Perspektive, was nämlich mit einer kulturellen Identität geschieht, wenn wertvolle und 

bedeutsame Artefakte einem Kulturraum entnommen werden, bleibt jedoch bei Raabe, aber 

auch bei James ausgespart.  
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Abstract 

 

Bei Wilhelm Raabe und Henry James tauchen in zahlreichen Romanen und Erzählungen 

Figuren auf, die im großem Stil Bücher, Kunstwerke, Möbelstücke, Dekorationsobjekte, 

Kuriositäten, archäologische Artefakte oder sonstige Antiquitäten sammeln und ihre 

Lebensentwürfe nach dieser Passion ausrichten. Diese Arbeit analysiert und kontrastiert die 

Darstellung und die literarische Gestaltung von Sammlerfiguren in ausgewählten Werken der 

beiden Autoren, wobei im Fall von Henry James’ The Portrait of a Lady, The Spoils of Poynton 

und The Golden Bowl die Untersuchungsobjekte bilden und von Wilhelm Raabe Das Odfeld, 

Wunnigel und Stopfkuchen in den Blick genommen werden. Ausgehend von zentralen 

theoretischen Beiträgen zum Sammeln (Friedrich Nietzsche, Walter Benjamin, Jean 

Baudrillard) werden Gemeinsamkeiten und Unterschiede im Umgang der Dichter mit dem 

Phänomen des Sammelns beleuchtet und lokalisiert, wo sich die Werke im breiteren Diskurs 

über das Sammeln positionieren. Während Raabe die Sammlerfiguren überwiegend positiv 

inszeniert und die Kulturpraxis als identitätsstiftendes Element anti-bürgerlicher 

Lebensentwürfe in Erscheinung tritt, werden Sammler bei James zumeist als defizitäre 

Charaktere dargestellt, deren übersteigerter Ästhetizismus eine deutlich narzisstische Tendenz 

aufweist und sie in Isolation und Vereinsamung treibt.  

 

 

In numerous of the novels and novellas of Wilhelm Raabe and Henry James characters appear 

who collect books, works of art, furniture, decorative objects, curiosities, archaeological 

artefacts or other antiques on a large scale and who base their entire way of life on their passion. 

This study examines and contrasts the representation and literary configuration of collector 

characters in selected works by the two authors: James’s The Portrait of a Lady, The Spoils of 

Poynton and The Golden Bowl and Raabe’s Das Odfeld , Wunnigel and Stopfkuchen. Essential 

contributions to the theory of collecting (Friedrich Nietzsche, Walter Benjamin, Jean 

Baudrillard) serve as a basis for the comparative analysis of how both authors deal with the 

phenomenon and where their works stand in the broader discourse on collecting. While Raabe 

mostly depicts collectors as positive characters and shows how collecting habits can help in 

founding an anti-bourgeoise identity, James’s collectors are mostly portrayed as deficient 

characters, whose excessive aestheticism contains a clearly narcissistic tendency and drives 

them into isolation and loneliness. 


