12.4. Beginn Pflichtthema Dürrenmatt „Alte Dame“
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1. Wortigel „Güllen“ (4)
Das Drama spielt im Ort „Güllen“. Füllt als Assoziogramm den Wortiigel aus. Was fällt euch bei „Güllen“ als Schauplatz ein?
Zusammenfassung (unter Heranziehung der Regieanweisung S. 13:
Der Ort:

2. Geben Sie einen Kurzbericht über den Dichter D.

Friedrich Dürrenmatt
aus Wikipedia, der freien Enzyklopädie (http://de.wikipedia.org/wiki/Friedrich_D%C3%BCrrenmatt)
Friedrich Josef Dürrenmatt (* 5. Januar 1921 in Konolfingen; † 14. Dezember 1990 in Neuenburg) war ein Schweizer Schriftsteller, Dramatiker und Maler.

Friedrich Dürrenmatt wurde am 5. Januar 1921 in Konolfingen im Kanton Bern geboren. Sein Großvater war der Politiker Ulrich Dürrenmatt, sein Vater Reinhold Dürrenmatt war reformierter Pfarrer des Dorfes. 1924 kam seine Schwester Verena zur Welt. 1935 zog die Familie nach Bern um, wo der Vater Pfarrer am Diakonissenhaus wurde. Die Weltwirtschaftskrise machte sich zu diesem Zeitpunkt auch in der Schweiz bemerkbar, und das mittelständische Bürgertum wurde ärmer. Friedrich Dürrenmatt besuchte zunächst das Berner Freie Gymnasium, später das Humboldtianum, an dem er 1941 die Matura ablegte. Er war kein besonders guter Schüler (Gesamtnote: „knapp ausreichend“) und bezeichnete seine Schulzeit selbst als die „übelste Zeit“ seines Lebens. Die Schule wechselte er, weil ihm die Art des Unterrichts nicht gefiel, weil er schlechte Noten hatte und weil er durch sein Verhalten bei den Lehrern aneckte. Es ist bekannt, dass Dürrenmatt 1941 Mitglied einer Fröntler-Vereinigung war, um sich von seinem Vater abzugrenzen, wie er später einräumte.

Noch in Konolfingen begann er zu malen und zu zeichnen, eine Neigung, die er sein Leben lang verspüren sollte. Er illustrierte später manches seiner eigenen Werke, verfasste Skizzen, zum Teil ganze Bühnenbilder. Seine Bilder wurden 1976 und 1985 in Neuenburg, 1978 in Zürich ausgestellt. Eigentlich wollte er eine Ausbildung zum Kunstmaler machen, studierte aber dann ab 1941 Philosophie, Naturwissenschaften und Germanistik an der Universität Bern, dazwischen 1942/43 an der Universität Zürich. In Bern wohnte er bei seinen Eltern in einer Mansarde, die er mit großen Wandbildern ausstattete, die später übertüncht und erst Anfang der neunziger Jahre entdeckt, freigelegt und restauriert wurden (siehe Dürrenmatt-Mansarde). 1946 beendete er das Studium, ohne seine geplante Dissertation zu Søren Kierkegaard auch nur anzufangen, entschlossen, Schriftsteller zu werden.

Sein erstes veröffentlichtes Stück, Es steht geschrieben, wurde 1947 am Schauspielhaus Zürich uraufgeführt. Am 11. Oktober 1946 heiratete er die Schauspielerin Lotti Geissler; darauf zogen sie zunächst nach Basel, wo 1947 ihr Sohn Peter geboren wurde, dann 1948 nach Schernelz am Bielersee. Dort entstand 1950 der Kriminalroman Der Richter und sein Henker mit offenem Bezug auf angrenzende Lokalitäten wie Lamboing. Dieses Werk gehört heutzutage zur Standard-Lektüre an deutschsprachigen Schulen.

Die ersten Jahre bis 1952 als freier Schriftsteller waren finanziell schwierig für Dürrenmatt und seine bald fünfköpfige Familie. Dann besserte sich die finanzielle Situation, besonders aufgrund von Aufträgen deutscher Rundfunkanstalten, weswegen einige Hörspiele entstanden. Außerdem wurde zu dieser Zeit der Arche Verlag zu seinem Stammverlag. Seine beiden Krimis – Der Verdacht hieß der zweite – wurden ab 1950 zuerst als Fortsetzungsgeschichten im Schweizerischen Beobachter veröffentlicht. Die Dürrenmatts bezogen 1952 ihren dauerhaften Wohnsitz in Neuenburg.

1952 entstand sein Theaterstück Die Ehe des Herrn Mississippi, mit dem er seinen ersten großen Erfolg auf den bundesdeutschen Bühnen verzeichnen konnte. Weltweiten Erfolg erzielte er mit seiner Komödie Der Besuch der alten Dame. Die Physiker, er bezeichnete dieses Werk ebenfalls als Komödie, wurde sein erfolgreichstes Theaterstück. Für sein Schaffen erhielt er viele Auszeichnungen, so 1948 den Welti-Preis (für Es steht geschrieben), 1959 den Schillerpreis der Stadt Mannheim, 1960 den Grossen Schillerpreis und 1977 die Buber-Rosenzweig-Medaille. 1969 wurde ihm die Ehrendoktorwürde der Temple University in Philadelphia verliehen, und er erhielt weitere Ehrendoktortitel in Jerusalem und Nizza. In den 1960ern stand Dürrenmatt mit seinen Theaterwerken auf dem Höhepunkt seines Öffentlichkeitserfolges.

Dürrenmatt widmete sich teilweise hauptberuflich der praktischen Theaterarbeit, erst an Basler Bühnen, nach einem Herzinfarkt im Oktober 1969 in der Neuen Schauspiel AG in Zürich, schließlich in Düsseldorf. Dort fanden zwei seiner Uraufführungen statt, Porträt eines Planeten und Titus Andronicus. Er inszenierte mehrere spektakuläre Wiederaufführungen seiner eigenen Stücke, so 1978 in Wien Der Meteor (1964/65).

Dürrenmatt nahm als gesellschaftskritischer Autor in Essays, Vorträgen und Festreden Stellung zur internationalen Politik, etwa mit Amerika (1970), dem Pressetext Ich stelle mich hinter Israel (1973) und einem Vortrag zum 100. Geburtstag von Albert Einstein an der ETH Zürich (1979). Im Februar 1987 nahm er an der von Michail Gorbatschow einberufenen Friedenskonferenz in Moskau teil. 1990 hielt er zwei Reden zu Václav Havel und Michail Gorbatschow, die unter dem Titel Kants Hoffnung erschienen.

Für die 29-bändige Werkausgabe, die 1980 im Arche Verlag (gebunden) und im Diogenes Verlag (als Taschenbuch) erschien, hatte Dürrenmatt von den meisten seiner Werke Neufassungen hergestellt. In dieser Zeit setzte er sich intensiv mit seiner eigenen Arbeitsweise und seinen von ihm erschaffenen Figuren und Orten auseinander, mündend in den beiden Bänden Labyrinth. Stoffe I–III (1981) und Turmbau. Stoffe IV–IX (1990). Aus Typoskripten wurde 1992 postum unter dem Titel Gedankenfuge eine Fortsetzung der Stoffe veröffentlicht.

    „Aber die Stoffe sind die Resultate meines Denkens, die Spiegel, in denen, je nach ihrem Schliff, mein Denken und damit auch mein Leben reflektiert werden.“

In den 1980ern erhielt er wieder eine Reihe von Auszeichnungen, so 1983 den Österreichischen Staatspreis für Europäische Literatur oder 1986 den Georg-Büchner-Preis.

Am 16. Januar 1983 starb seine Frau Lotti. Dürrenmatt heiratete am 8. Mai 1984 die Schauspielerin, Filmemacherin und Journalistin Charlotte Kerr. Zusammen brachten sie den Film Porträt eines Planeten und das Theaterstück Rollenspiele heraus. Am 14. Dezember 1990 starb Friedrich Dürrenmatt in Neuenburg im Alter von 69 Jahren. Charlotte Kerr hat ihre Erinnerungen an die gemeinsame Zeit in ihrem Buch Die Frau im roten Mantel verarbeitet. Postum wurde Dürrenmatt mit Einverständnis seiner Witwe in die Lord Jim Loge aufgenommen. Im September 2000 wurde in seinem Wohnhaus das Centre Dürrenmatt eröffnet, wo seither Ausstellungen und Veranstaltungen zu seinem Schaffen stattfinden.

Dürrenmatts Dramentheorie 

Ähnlich wie Bertolt Brecht (1898–1956), dessen Theorien zum epischen Theater Dürrenmatt studierte, wollte er beim Zuschauer Distanz zum Geschehen auf der Bühne erzeugen. Der Zuschauer soll nicht weiter die Rolle eines passiven Konsumenten innehaben. Er soll zum eigenständigen Nachdenken angeregt werden.

Dazu bevorzugte Dürrenmatt das Stilmittel der Verfremdung, z. B. allgemein Anerkanntes wird hinterfragt und die Widersprüchlichkeit gesellschaftlicher Strukturen offenbart. Ebenso charakteristisch sind tragisch-groteske Elemente, also eine Verbindung von scheinbar Unvereinbarem. Im Gegensatz zu Brecht präsentierte Dürrenmatt aber keine Weltanschauung (bei Brecht: Marxismus).

Dürrenmatt schuf so seinen eigenen Typus der Tragikomödie, einer Mischform aus Tragödie und Komödie, seiner Meinung nach «die einzig mögliche dramatische Form, heute das Tragische auszusagen». Denn die Tragödie setzt, wie Dürrenmatt in seinem Text «Theaterprobleme» von 1955 sagt, «Schuld, Not, Maß, Übersicht, Verantwortung» voraus, um ihr Ziel, die Läuterung des Einzelnen, zu erreichen. In der Unübersichtlichkeit der modernen Welt, so Dürrenmatt, werde Schuld verwischt und abgeschoben, der Moderne komme nur die Groteske bei.
3. Geben Sie einen Kurzbericht über die Groteske
Das / die Groteske

Das Wort leitet sich her vom italienischen grottesco und lateinischen grottesca, diese sind abgeleitet von grotta = Grotte, weil eine bestimmte Art antiker Ornamentik, die in „Grotten“, nämlich Thermen und Kaiserpalästen in Rom, gefunden wurde, in der Renaissance wiederverwendet wurde. Der Begriff selbst stammt aus der Kunstgeschichte und entstand Ende des 15. Jahrhunderts, als man bei Ausgrabungen antiker römischer Thermen erstmals ornamentale Wandzeichnungen mit bizarren Darstellungen von Menschen und Tieren, Fabelwesen und Pflanzen entdeckte.
Groteske nennt man in der Folge eine bestimmte Form der Ornamentkunst, wie sie z. B. bei der Ausschmückung der päpstlichen Loggien in der Engelsburg im 16. Jh. verwendet worden ist. Ihre Darstellungen entstammen unterschiedlichen, oft disparaten Motiven und Bildtraditionen. Pflanze, Tier, Mensch und Fabelwesen verbinden sich in ihr; Proportionen und Symmetrien des Bekannten stellen sich in der Groteske verzerrt dar. Sie widerspricht damit den empirischen Wahrscheinlichkeitskriterien. Anders als die seit dem 16. Jh. oft synonym verwandte „Arabeske“, die das unauflösbare Verschlungensein in den Vordergrund rückt, hebt die Groteske die Grenzen des heterogen Verbundenen hervor. Ihre ungewöhnl. und überraschenden Grenzüberschreitungen des Gewohnten sollen als solche wahrgenommen werden. Groteske Darstellungen erlebten ihre Blüte zumeist in Krisen- und Umbruchzeiten: Sie demonstrierten die Absurdität der Wirklichkeit und die Unhaltbarkeit der sie vermeintlich prägenden Ideale.
Die Bezeichnung wurde dann für literarische Werke von grausig - monströsem, dabei aber auch derb - komischem Charakter verwendet. Die Groteske als literarische Form ist eine Darstellungsart, die sich mit Satire und Karikatur berührt. Während diese sich jedoch in kritischer Absicht an einer Norm, einem als richtig empfundenen Bild orientieren, dringt in der Groteske ein dunkler, anonymer Untergrund mit durch, zeigt sich in ihr das Auseinanderfallen einer Welt an, ohne dass mehr ein Horizont bliebe, in dem auch das Zerstörerische seinen Sinn gewänne, wie es etwa in der Apokalypse der Fall ist. Die Dinge erscheinen in Verwirrung, das Natürliche erweist sich als monströs, das Wirkliche wird fremd, unheimlich, bodenlos, Grauen steigt aus dem bedrohlich Hereinwirkenden, das sich nicht identifizieren lässt. In diesem weiten Sinn bestimmt W. Kayser („Das Groteske in Malerei und Dichtung“, Hamburg 1960, Rowohlt rde 107) das Groteske Th. Mann kann sagen: „Das Groteske ist das Überwahre, das überaus Wirkliche, nicht das Willkürliche, Falsche, Widerliche und Absurde.“ Das Groteske tritt vor allem in Umbruchzeiten hervor: Im 15. bis 17. Jh., zunächst in der bildenden Kunst (H. Bosch, Höllen - Brueghel, Jacques Callot), in der Literatur bei Rabelais („Gargantua“, 1575) und Fischart, wobei vor allem letzterer monströse Sprachfügungen hervorbringt.
Johan Fischart führt den Ausdruck 1575 mit seiner Geschichtklitterung, der Nachdichtung des ersten Bandes von Rabelais' „Gargantua und Pantagruel“, als „grubengrottisch“ in den deutschen Sprachraum ein. Bis in die erste Hälfte des 18. Jh. gilt das Groteske hier als das Derbkomische, insbesondere auf die Commedia dell'arte bezogen. In dieser Eigenschaft wird es noch 1761 von Justus Möser gegen Gottsched verteidigt.
In der Romantik und im Vormärz sind es Jean Paul (z. B. „Rede des toten Christus vom Weltgebäude herab, dass kein Gott sei“, „Nachtwachen des Bonaventura“), E. T. A. Hofmann („Nachtstücke“), A. v. Amim („Die Majoratsherren), und schließlich Büchners („Leonce und Lena“ und „Woyzeck“) die ausgiebig Gebrauch von grotesken Darstellungsformen machen. In Hegels Vorlesungen über die Ästhetik (Bln. 1835-38) wird die an Raffael orientierte Groteskenkunst gerade wegen der subjektiven Willkür bei der Imagination, die die Geltung des Natürlichen aufhebt, gewürdigt. Geleistet haben diese Positivierung des Begriffs die Romantiker, die so ihren Bruch mit der Nachahmungskunst und die „Autonomie dichterischer Imagination“ (Preisendanz) legitimieren. Sie bezeichnen Grotesken als authentische Sprache der Phantasie, als „witzige Naturprodukte“ (Friedrich Schlegel). Groteske wird dabei von jeder festen Bindung an eine Gattung befreit.
Während die deutsche Romantik (z. B. Jean Paul) das Groteske in den Kampf um das subjektiv - willkürliche Eigenrecht der Poesie wirft, legitimiert Victor Hugo für die französichen Romantik mit dem Grotesken die Ausweitung des ästhetischen Stoffgebiets auf das Hässliche und Satanische (Préface de Cromwell. 1827). Die moderne Kunst habe ein „umfassendes Bild der Wirklichkeit“ zu zeigen - sowohl das schöne und erhabene Allgemeine als auch das Das / die Groteske (groteske.doc) 2 Groteske und Individuelle. Diese Klassizismuskritik führt einerseits zur „Schwarzen Romantik“, die den Aspekt des Hässlichen, Satanischen und Grotesken verabsolutiert.
Typisch groteske Motive sind die der Puppe (Mechanisches wirkt wie lebendig) und des Golem. Auch das Spiel im Spiel erlaubt groteske Wirkungen. Unter dem Grotesken bohrt eine metaphysische Verzweiflung: „Der Totenkopf fehlt nie hinter der liebäugelnden Larve, und das Leben ist nur das Schellenkleid, das das Nichts umgehängt hat, um damit zu klingeln und es zuletzt grimmig zu zerreißen und von sich zu schleudern. Es ist alles nichts und würgt sich gierig hinunter, und eben dieses Selbstverschlingen ist die tückische Spiegelfechterei, als gäbe es etwas [. . . ]. Wollte man dergleichen ernsthaft nehmen, so möchte es leicht zum Tollhause führen, ich aber nehme es bloß als Hanswurst ...“, heißt es in den „Nachtwachen des Bonaventura“. Die desperate Seite der Romantik wirkt unterschwellig durch das 19. Jh. (Nerval, Baudelaire, Poe) auf die moderne Literatur, in der das Groteske einer der charakteristischen Züge ist. Kayser weist es in den Werken so verschieden gearteter Autoren wie Wedekind, Schnitzler, Th. Mann, Meyrink („Der Golem“), Morgenstern, Kafka, Pirandello, Lorca nach. Eine seiner typischen Stilmomente, das Nebeneinandererscheinen des Unvereinbaren, hat der Surrealismus als Grundzug seiner Gebilde erklärt. Während das Groteske bisher immer beschrieben wurde, gelingt es Morgenstern, es im spielerischen Umgang mit der Sprache selbst zu gewinnen: „Ein Stiefel wandern und sein Knecht / von Knickebühl gen Entenbrecht. . .“
Die geläufige Vertrautheit mit der Sprache setzt aus, und es zeigen sich in ihrer geronnenen Bildhaftigkeit seltsame, manchmal lächerliche, manchmal beklemmende Gestalten. Dem Grotesken liegt das Entsetzen vor dem drohenden Nichts zugrunde. Doch indem es, sei es auch in noch so fratzenhafte Gestalt gebracht, in ein künstlerisches Spiel eingeht, wird das nihilistische Moment aufgefangen, so dass Kayser sagen kann: „Die Gestaltung des Grotesken ist der Versuch, das Dämonische in der Welt zu bannen und zu beschwören.“ Er definiert das Groteske als „entfremdete Welt“, in der unsere Orientierung versagt. In der jüngsten Forschung besteht Einigkeit darüber, das Groteske nicht mehr mit seiner psychologischen Wirkung auf den Leser oder mit existentialistischen Formeln zu definieren, sondern es als ein flexibles „ästhetisches Ordnungsprinzip“ (Fischer 1992) unterschiedlichster Elemente, Ebenen, Diskurse und Perspektiven zu begreifen, das sich durch einen bestimmten Stil auszeichnet: „Übertreibung, Hyperbolik, Übermaß, Überfluss“ (Bachtin 1987), „Verschmelzung des Disparaten, Inkongruität“ (Thomsen 1974), „Symmetrien, Chiasmen, Inversionen und Überkreuzungen“ (Preisendanz 1989) kennzeichnen die heterogenen Überschreitungen von Grenzen in grotesken Texten.
[Bearbeitet auf der Grundlage von: Sachlexikon: Groteske, S. 1. Digitale Bibliothek Band 9: Killy Literaturlexikon, S. 24649 (vgl. Killy Bd. 13, S. 378) und Bertelsmann Lexikon] 
aus: http://www.kerber-net.de/literatur/deutsch/groteske_txt.pdf
4. Suchen Sie im Beginn des Dramas nach Argumenten dafür, dass man den „Besuch der alten Dame“ als Groteske bezeichnen kann

Das Groteske (von ital.: „grottesco" zu "grotta“, „Grotte“) bezeichnet das Seltsam-fantastische, Hässliche oder Bizarre. Groteske als Kunstform ist eine willkürlich verzerrte, übersteigerte Darstellung, die lächerlich, absurd oder schaurig wirkt.
In Epochen, in denen der Glaube an eine heile Welt verloren schien, etwa in der Romantik, spielte sie eine besondere Rolle. Eine groteske Figur sollte gleichzeitig Abscheu und Mitleid erregen. Herausragende Beispiele sind der Glöckner von Notre-Dame, Frankensteins Monster, das Phantom der Oper sowie Gollum. Bekannte Verfasser von Grotesken sind etwa Jean Paul, Hermann Harry Schmitz, E. T. A. Hoffmann, Fritz von Herzmanovsky-Orlando, Oskar Panizza und Lewis Carroll (Alice im Wunderland), oder in der Zeit nach 1945 z. B. Friedrich Dürrenmatt, Max Frisch, Edgar Hilsenrath, Ror Wolf  oder Eugen Egner.

Franz Kafka wird heutzutage oft als der „Meister der Groteske" bezeichnet, da die Groteske seine bevorzugte Gattung darstellt und da das Groteske seinen außerordentlich eigenen Erzählstil in all seinen Werken prägt.

4. Suchen Sie im Beginn des Dramas nach Argumenten dafür, dass man den „Besuch der alten Dame“ als Groteske bezeichnen kann

Das Groteske (von ital.: „grottesco" zu "grotta“, „Grotte“) bezeichnet das Seltsam-fantastische, Hässliche oder Bizarre. Groteske als Kunstform ist eine willkürlich verzerrte, übersteigerte Darstellung, die lächerlich, absurd oder schaurig wirkt.

In Epochen, in denen der Glaube an eine heile Welt verloren schien, etwa in der Romantik, spielte sie eine besondere Rolle. Eine groteske Figur sollte gleichzeitig Abscheu und Mitleid erregen. Herausragende Beispiele sind der Glöckner von Notre-Dame, Frankensteins Monster, das Phantom der Oper sowie Gollum. Bekannte Verfasser von Grotesken sind etwa Jean Paul, Hermann Harry Schmitz, E. T. A. Hoffmann, Fritz von Herzmanovsky-Orlando, Oskar Panizza und Lewis Carroll (Alice im Wunderland), oder in der Zeit nach 1945 z. B. Friedrich Dürrenmatt, Max Frisch, Edgar Hilsenrath, Ror Wolf  oder Eugen Egner.

Franz Kafka wird heutzutage oft als der „Meister der Groteske" bezeichnet, da die Groteske seine bevorzugte Gattung darstellt und da das Groteske seinen außerordentlich eigenen Erzählstil in all seinen Werken prägt.

5. Suchen Sie im Beginn des Dramas nach Argumenten dafür, dass man den „Besuch der alten Dame“ als Tragikomödie bezeichnen kann. (>> Zitate!)
Eine Tragikomödie (griech.) ist ein Drama, in dem die Merkmale der Tragödie wie auch der Komödie  eng miteinander verknüpft sind. Im weiteren Sinne handelt es sich um eine Tragödie, welche neben den tragischen auch komische Bestandteile enthält, wie z. B. die alten spanischen und englischen Tragödien.

Plautus (254–184 v. Chr.) erfand den Begriff, um die Verbindung beider Elemente in seinem Amphitruo zu beschreiben. Aber auch Aristoteles und Euripides hatten im Theater der griechischen Antike bereits ein Komödienende an eine Tragödie angefügt.

Relativ verbreitet war die Gattung der tragicomédie im Theaterschaffen der französischen Klassiker. Gemäß deren Praxis hatte eine tragicomédie ebenso wie eine tragédie in fürstlichen Kreisen zu spielen, die drei Einheiten von Ort, Zeit und Handlung einzuhalten und paarweise reimende Alexandriner als Versmaß zu benutzen. Anders als diese jedoch endete sie nicht mit dem Tod des oder der Protagonisten, ohne dabei obligatorisch einen glücklichen Ausgang zu haben. Komik im heutigen Sinne gehörte nicht zum Programm der tragicomédie.

Tragikomisch bezeichnet im gängigen Sprachgebrauch eine Tragödie mit glücklichem Schluss. Es beinhaltet die Verschmelzung des Tragischen mit dem Komischen, gewöhnlich von Ereignissen gebraucht, die in ihrer ganzen Entwicklung einen tragischen Ausgang erwarten ließen, aber plötzlich eine Wendung zu einem guten (glücklichen) Ende nehmen.

Zitat von Jakob Michael Reinhold Lenz (1751–1792)

"Ich nenne durchaus Komödie nicht eine Vorstellung die bloß Lachen erregt, sondern eine Vorstellung die für jedermann ist. Tragödie ist nur für den ernsthaftern Teil des Publikums, der Helden der Vorzeit in ihrem Licht anzusehn und ihren Wert auszumessen im Stande ist. So waren die griechischen Tragödien Verewigung merkwürdiger Personen ihres Vaterlandes in auszeichnenden Handlungen oder Schicksalen; So waren die Tragödien Shakespears wahre Darstellungen aus den Geschichten älterer und neuerer Nationen. Die Komödien jener aber waren für das Volk, und der Unterschied von Lachen und Weinen war nur eine Erfindung späterer Kunstrichter, die nicht einsahen, warum der größere Teil des Volkes geneigter zum Lachen als zum Weinen sei, und je näher es dem Stande der Wildheit oder dem Hervorgehen aus demselbigen, desto mehr sich seine Komödien dem Komischen nähern mussten."
6. Zweiergruppe
Lesen Sie in „Die Geschichte meiner Stoffe“ die durch Klammern [ …. ] markierten Passagen un d berichten Sie über einige bemerkenswerte Äußerungen Dürrenmatts.
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