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Das Herstellen (autonomer Art) des Ingenieurs funktioniert nur, wenn er die Natur (Physik) versteht
und ihre konstitutiven Gesetze kennt.
Der schöpferische Akt des Künstlers bedarf der Kenntnis der primären, nicht technischen, also 
frühen Gesetze, nur in freier Variation eigene zu schaffen, die konsistentes Leben ermöglicht.

Die Kraft, die hervorbringt, ist reinste Bewusstheit, die Urkraft, das Licht, der heilige Geist. Die 
Gesetze sind seine erstarrte Form. Seine „Gesetze“ verschlingt er so wie er sie hervorgebracht hat. 
Oder vielmehr schafft er konkrete Formen der Liebe, indem er sie gebiert. „Geschlechter“, 
Menschengeschlechter werden erzeugt und vernichtet. Die ersten Schöpfungen unserer Welt sind zu
langweilig (Photon = Antiphoton), Licht und Gegenlicht. Sie unterscheiden sich nicht. Aber die 
Unterscheidung ist formal geschaffen, auch wenn ihre Inhalte Blindgänger sind, insofern sie nichts 
weiteres erzeugen.  Erst mit der Erschaffung realer konkreter Materie, mit dem endlichen wird die 
Schöpfung des Absoluten wertvoll. 

Hegel läßt aus dem Seyn (dem Absoluten des Spinoza, dem Unendlichen, dem Allgemeinen)  die 
Sonderung (das Endliche, Besondere, Bezogene, Relative) entstehen. Das Seyn ist, sofern es unter 
dem Aspekt der Bestimmtheit betrachtet wird eben Nychts. Omnis determinatio est negatio 
(Spinoza). Die Negation, das Nichten des Nichts (Heidegger), ist ihm Wesen des Seyns.  
Bestimmtheit scheint aber ein Merkmal, ja des Wesen des Begriffs zu sein. Nicht zufällig ist das 
Seyn der Anfang der Logik. Das Seyn bringt so seine Methode, die Negativität, die Bestimmung 
hervor. Aber wieso ist Seyn denn zunächst Bestimmtheit bzw. eben keine, Unbestimmtheit?
Denken kann man das Seyn nur, indem es sich selbst trennt oder indem „man“ das Sein vom 
Nichtsein trennt.  Sein verweist schon immer auf das Nichtsein. Das ist die zweite Welt des 
Parmenides, die aus der ersten, in der nur das Seyn ist, hervorgeht. Das Hegelsche Seyn ist das 
Cogito.  Und das entsteht gerade als Dekonstruktion des Bestimmten. Daher hat es in der absoluten 
letzten Dekonstruktion eben noch die Bestimmtheit, bzw. den Aspekt von Bestimmtheit und seinem 
Gegenteil noch an sich. Aber muss das Seyn, das Absolute denn unter diesem Aspekt betrachtet, 
gedacht werden? Denken und Sein ist dasselbe, aber nicht Seyn und Denken. 

Der Begrifflichkeit wird das Andere, das Frühere beiseite gestellt. Nicht nur die Bestimmtheit, die 
Erkenntnismöglichkeit, sondern das, was Bedürftigkeit erst hervorbringt und ermöglicht: die Liebe.
Insofern das Seyn Liebe ist, will es lieben, kann aber nicht. Denn jede Liebe bedarf um lieben zu 
können, etwas, was Anderes ist und doch nicht gänzlich Anderes. Die Schöpfung des Absoluten 
schafft etwas ihm zum Bilde. Das Gegenbild nennt es Schelling. Aber es ist nicht sosehr Bild, 
sondern Bildung, Wunder, Magie. Es ist das Gebilde, das dadurch, dass es ein Anderes der Gestalt 
nach ist, überhaupt Gestalt hat im Gegensatz zum „Urbild“, zum Schöpfer, das Liebenswerte, der 
Wert. Das Gute. Es ist das Gatte, das in der Begattung sich erfüllt. Das Seyn, die Liebe, erzeugt aus 
der Notwendigkeit des Liebenkönnens sein Anderes. Nicht das Nichts, sondern die Form, die 
Gestalt, das Eidos. Der heilige Geist ist das Nychts oder das Seyn, was das gleiche ist. In der 
Konzentration, der Integration einer außergewöhnlichen Quantität, erschafft er die Wirklichkeit, das
Sein, die Qualität. Das Sein entsteht aus dem Nychts, dem Chaos, aus dem virtuellen Licht, der 
virtuellen Liebe. Seine erste Schöpfung mittels konzentrierter virtueller Kraft, ist die 'reale' Energie,
die Kraft, die die Welt im Innersten zusammenhält. Sie ist der Gott dieser Welt (deus sive natura), 
der sein Gegenüber hat und liebt. Der Heilige Geist hat sich in seiner zufälligen Schöpfung 
gespalten in Licht und Licht, in Gott und seinen Widerpart, in das Licht überhaupt (das Ganze) und 
seine Teile, die Seelen. Der Form nach verschieden, dem Inhalt nach gleich: Photon und 
Antiphoton, in den Liebenden und das Geliebte und umgekehrt. Inhalt wird erst durch die Materie 



differenziert: der sogenannte unumgängliche 'Sündenfall'.  Der Körper ist das Grab, die Höhle der 
Seele, das hat Platon ganz richtig gesehen. Aber ein notwendiges, ein schönes, ein Behältnis, ein 
Organismus schönster Art, nicht die Erde, sondern der Raum überhaupt ist ihr Wohnsitz, ein weites 
Feld. Und dieser Raum ist ambivalent. Jeder Körper ist in der Umgebung des heiligen Geistes. Auch
wenn sein Licht eingeschlossen ist, relativ eingeschlossen in seinem Raumgebiet. Erst dadurch wird
Qualität erzeugt. Erst hier wird Logik ermöglicht. Hier beginnt Hegels Reflexion und Dialektik. 
Das „Teilchen“ hat hier sein andersartiges „Antiteilchen“, das Sein sein Nichts. Hier beginnt das 
Reich des Seienden, der endlich Seienden. Endlich in Raum und Zeit. 
Was wir als Trägheit der Seele bezeichnet könnten ist das Wissen um die Umgebung, um unseren 
Schöpfer, den heiligen Geist und er hält uns befangen. Ihm sind wir zugewandt in unseren Träumen,
die nicht sind von dieser Welt. Das ist die vergangene Utopie. Diese nährt uns. Die andere Utopie ist
zweifach. Sie zeigt sich in der Religion und der Kunst, dem Versuch, den patrialen Strukturen von 
Handlung und Logik zu entkommen in unsere eigene Frühe.  Dann auch in der Logik und 
Wissenschaft, in dem Willen der Erkenntnis, die uns weiter führt in unendliche Räume. Die 
Strukturierungen des Begriffs, der Wissenschaft der Logik und Natur. Beide Utopien sind 
seltsamerweise wesensgleich. Beide führen in die gleiche Gegend. Denn Wissen und Liebe sind nur 
zwei Aspekte des gleichen Absoluten, beide sind substantiell Licht. 

Musik versetzt uns in die Vibration der produktiven, konsistent und disharmonischen Bildung, die 
uns unmittelbarer als das scheinbare Medium der Malerei betrifft. Musik ist rücksichtsloser als das 
geduldige Bild, sie verlangt uns ganz und direkt. Da gibt es nicht die lösende Distanz, die uns das 
Bild gewährt. In der Musik sind wir. Sie ist in und um uns. Da gibt es kein Außen und kein Innen.
Musik kennt keine Topologie. Sie ist reine Utopie. Sie ist das Rauschen des Anfangs. Die Quinte, 
die berühmte und wirkungsmächtigste Harmonie beunruhigt uns auf schöne Art. Sie zeigt uns auf 
verborgene Weise, was die Kunst der Malerei offensichtlicher, aber nicht offensichtlich zeigen kann.
Sie verweist unmittelbar auf ihr Gegenteil ohne das Ganze zu zeigen. Wie die Grundfarben der 
Malerei, das tiefe Rot und das violette Blau. Das Ganze, das Ultraviolett ist uns unsichtbar. Die 
Melancholie des Emil Nolde verdreht ihr Verhältnis: oben das Rot und unten das Blau. Das Oben 
wirkt erdrückend, das Verhältnis zeigt nur den Abstieg. Den Abstieg vom Himmel in die Höhle. Er 
verkennt jedoch deren Notwendigkeit. Wie das Geschlecht des Moll. Die reine Quinte wird 
nochmals geteilt, geteilt in eine kleine und eine große Terz. Der obere Ton (nicht der untere) bildet 
den Stammton. Wir hören von oben nach unten, auch wenn uns der Aufbau der Klaviertasten das 
Gegenteil suggeriert. Daher kommt beim Molldreiklang zuerst die große Terz, die dann in die kleine
übergeht. Der noldesche melancholische Abstieg. Zu Grunde liegt das Verhältnis des goldenen 
Schnitts. Sein Wesen besteht darin, dass er uns im Verhältnis des kleinen Teils zum großen Teil das 
analoge, aber nicht sichtbare Verhältnis vom großen Teil zum Ganzen fühlbar macht. Das Ganze ist 
transzendent und zugleich transzendental. Es ermöglicht nicht nur unsere Existenz, sondern zeigt 
uns auch das Wohin, den Sinn unseres Lebens. Das Ganze (das Weibliche im Sinn der 
transzendenten Mutter, Gottes) zieht uns hinan. Dies Verhältnis ist das Schöne, das uns das Gute 
erahnen lässt. Der Eros ist die schöne Kraft, die uns zum Wahren und Guten führt (Platon, 
Symposion). Im Diesseits ist es notwendig verborgen, hat aber die Unverborgenheit (Heidegger: 
Wahrheit) bereits virtuell in sich. Im Gefühl der unbedingten Mutterliebe weht der Geist des 
Ganzen. In der Wirklichkeit jedoch ist er gebrochen. Hier zeigt sie sich als Mutterliebe, die die 
Unbedingtheit noch ahnen und spüren lässt, auch wenn sie zumeist eine liebevolle Zuneigung nur 
ist. Wie sich das Große zum Kleinen neigt. Doch das wirklich Große, das Ganze ist nicht artikuliert,
ist nicht aussagbar, es zeigt sich nur. So beschreibt Wittgenstein den Unterschied von Sagen und 
Zeigen. Der goldene Schnitt zeigt das Ganze, das nicht artikuliert und artikuliert nicht sichtbar ist. 
Musik zeigt im Dur-Dreiklang diese lichte Ganze. So auch in der Malerei, wo das Blau des 
Himmels das Rot der Erde erhöht und ins Unsichtbare, Unsagbare der Transzendenz verweist. In 
der Malerei ist die Orientierung umgekehrt wie in der Musik. Ist sie hier von Oben nach unten 
gerichtet, so dort von unten nach oben. Wir sehen von der Sonne und zu ihr hin, unsere ganze 
Ausrichtung ist vom Licht her zu verstehen, hören aber in die Tiefe des Raums und der Zeit. Musik 



ist Inkarnation in die Welt. Daher ist auch das Licht nicht ihr Medium, sondern wesentlich die 
Materie, das gefangene und so resonnierende Licht. Das scheint widersprüchlich, ist doch Musik 
uns unmittelbarer als die Malerei. Das gilt, da wir in und durch unseren Körper leben. So ist auch 
Musik schöner als die Malerei. Das hat noch einen anderen Grund. Denn obwohl Malerei vom 
Inhalt her dem Absoluten, dem Licht näher ist,  ist von der Form her die Musik dem Wahren 
verwandter. Denn die Zeit ist der Raum der Musik und dadurch der Entwicklung, der Bewegung des
Lichts näher als das erstarrte materielle Licht der gemalten Farben und Formen. Musik und Malerei 
verhalten sich bezüglich Form und Inhalt umgekehrt proportional. Ihre Kombination ist höher als 
ihr Eigendasein.

Ähnlich verhält es sich mit der Sprache, der Poesie. Sie verbindet die Musik der zeitlich lebenden 
Sprache mit der bildlichen und daher räumlichen Bedeutung ihrer Worte. Das sprachliche 
Gedächtnis ist wesentlich an den Raum gebunden. Der Raum ist das Haus der Sprache.  In der 
poetischen Sprache wird ihre erstarrte funktionale Weise aufgebrochen. Ihre Grammatik entfremdet,
die die Herrschaft des Begriffs anzeigt. Die Poesie lebt in der ontogenetischen Frühzeit des 
Menschen. Hier hat das Nomen noch die ambivalente Bedeutung von Subjekt und Substanz. Das 
Verb in den Aspekten der Aktivität und Passivität die Symmetrie der Beziehung. Das Adjektiv die 
vorsubstanzielle Farbe des Schönen. Erst die sprachliche, logische Anstrengung erzeugt aus ihnen, 
den Eigenschaften das Objekt, das die Dichtung wieder aufhebt in den lebendigen Prozess des 
Kommunikativen. Dichtung ist einerseits so unmittelbar wie Musik durch die Frühe ihres Bezugs. 
Ihre Worte sind magisch. Sie erzeugen wie die Musik das Leben. Ihre Bilder jedoch verdanken sie 
der unmittelbaren Anwesenheit des Sprechenden, den bezaubernden Worten der liebenden Mutter 
oder des Vaters. Das Wort ist die vermittelte Anwesenheit des  Abwesenden. Es vergegenwärtigt  
und hebt die Zeit auf. Lese ich ein Buch, das vor 2000 Jahren geschrieben wurde, spricht mit mir 
der Autor im Hier und Jetzt. Das vermag die Malerei nicht. Auch die Musik nicht, denn sie ist nur 
unmittelbar. In ihr waltet nur Nähe. 

Der Tanz ist die Geschichte des Gangs. In ihm zeigt sich ein ganzes Leben. Der Lauf des Lebens ist 
im lebenden Lauf erahnbar. Er kondensiert die Geschichte, die Vergangenheit und die Zukunft in 
der Gegenwart zu einem Tanz. Die Art wie ein Mensch geht, wie er blickt, wie er sich bewegt, die 
Körperhaltung verrät wer er ist. Der Tanz ist die Utopie des ganzen Menschen und seines 
wesentlichen Bezugs zum Anderen. Bewegung ist Begegnung. Der Tanz ist die Materialisierung der
Seele. Sowie das Licht wesentlich Bewegung im virtuellen, dem Vakuum ist und Raum und Zeit nur
seine Aspekte und seine Beziehung zu anderem Licht, so ist der Tanz die entsprechende Form seiner
Inkarnation. Die Bewegung des Körpers in dem realen Raum, der natürlich auch symbolisch sein 
kann, aber kaum virtuell. Es gibt drei Formen der Bewegung, die lineare, horizontale,  die 
kreisförmige und die vertikale. In letzterer versinnbildlicht sich der Aufstieg, die Dekarnation, das 
leicht und licht Werden.  Vor allem im klassischen Ballett. Aber auch die Erdung, die Berührung mit
der Erde, das Lieben, das die Füße der Mutter entgegenbringt und im modernen Tanz wesentlich ist.
Vergleiche hierzu den Ödipusmythos mit seiner durchgehenden Fußmetapher. In der linearen die 
Gehbewegung von der Vergangenheit zur Zukunft oder zurück, sowie die Begegnung. Die 
Kreisbewegung ist die Erfüllung, der Tanz der Liebenden oder auch der Selbstliebe. Aus der 
Kombination dieser drei unabhängigen atomaren Bewegungen ergibt sich die jeweilige 
Choreographie. Ihre überwiegende Komponente macht den Charakter des Tanzes aus. 
Tanz hat wie die Sprache ihre eigene Magie. 


