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Rezensionen

Dieses Buch ist selbst, wie die Musik, von der es handelt, eine Wan-
derung. Und zwar eine Gratwanderung mit hoher Absturzgefahr,
denn wir befinden uns im Hochgebirge der spaten Klaviermusik
Schuberts. Aus ihr sind hier erstaunlicherweise Schuberts drei letzte
Klaviersonaten in c-Moll, A-Dur und B-Dur des Jahres 1828 (D 958-
60) sogar noch ausgenommen worden, vielleicht weil sie nicht in
die behauptete ,Schicksalsgemeinschaft” der hier versammelten
Klavierwerke gehoren, obwohl man auch an ihnen verwandte, ahn-
liche oder gleiche Momente ablauschen und -lesen konnte. Es gibt
in diesem Sammelband von Aufsdtzen zweier Autoren zunichst ei-
nen von Renate Wieland verfassten tour d'horizon, in dem das allen
besprochenen Werken gemeinsame Problem, um das Schubert als
Komponist kreiste (oder kreiBte), zur Sprache kommt, und die Wan-
derung wird dann in einzelne Abgriinde und Inseln der musikalischen
Landschaft Schuberts eréffnet und fortgesetzt. Schon das von Wie-
land und Uhde in Verbindung mit Schuberts Musik gern benutzte
(von Adorno stammende) Bild von einer Landschaft zeigt, dass hier
ein metaphorisches, symbolisches Sprechen liber Musik angesagt
ist. Die Fallstricke dieser Redeweise, ihre manchmal nur eingebil-
dete Sinnhaftigkeit, sind hier fast vollkommen und geflissentlich
umgangen.

Die innere Geschichte dieser Musik, deren Spuren hier gesucht
und verfolgt werden sollen, ist nicht etwa erzdhlbare Geschichte,
sondern sie ist eine Geschichte des musikalischen Verlaufs oder der
musikalischen Verwirklichung einer poetischen Idee. Diese schwer
zu fassende Idee (mit deren Suggestion auch schon viel Missbrauch
getrieben wurde) soll aber auffindbar und darstellbar sein anhand
der Phanomene von Melodie, Rhythmus, Harmonik und Formge-
bung in den drei Sonaten Schuberts aus den Jahren 1825/26 (jenen
in a-Moll, D 845; in D-Dur, D 850, und in G-Dur, D 894) sowie eini-
gen Klavierstticken und Impromptus aus den Jahren 1827/28. Was
in den Sonaten in zyklischer Form ausgesprochen ist, ware verein-
zelt, in sich verschlossen, en miniature auch in den Bruchstlicken
zu verfolgen. Die Idee Schuberts, die als existenziell, schicksalhaft
oder als gesellschaftlich und biografisch vermittelt, als zeitbedingtes
und personliches Lebensgefiihl erldutert wird, ist am besten mit ei-
ner ,unendlichen Fahrt" oder einem ,Aufbruch ins Ziellose" umrissen
- urromantische Topoi, die viele literarische Entsprechungen haben
und aus der Zeit der Enttduschungen tber die politischen Restau-
rationen Metternichs in Wien nicht wegzudenken sind. Waren nicht
auch bestimmte musikalische Gesten und Figuren von Widerstand
splrbar, kdnnte man auch von Schuberts Resignation und Fatalis-
mus sprechen, die ihn in den Jahren vor seinem Tod angesichts von
Unfreiheit und Zensur ergriffen hatten. Selbst diese musikalisch aus-
gedriickte Resignation ware dann aber hochpolitisch; allerdings darf
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auch Schuberts Krankheit als Stachel und Beweggrund seiner Musik,
die einen Kampf beschreibt, nicht vergessen werden.

Renate Wieland, Musikphilosophin und -pddagogin hat aus dem
Nachlass des 1993 verstorbenen Jirgen Uhde, mit dem sie ein bedeu-
tendes Buch ber musikalische Interpretation verdffentlicht hatte,
weitere Vortrage und Aufsitze gesammelt und redigiert (besonders
die Gber Schuberts spate vierhdndige Werke) sowie bereits publi-
zierte Texte (weil zu Schubert gehdrig) hier wieder aufgenommen
und vor allem gewichtige eigene neue Untersuchungen angestellt
tiber besagte drei Klaviersonaten und die drei Klavierstlicke D 946.
So ist ein in sich plausibel abgerundetes Buch entstanden, das Schu-
berts Kompositionsweise untersucht aus einer Zeit, in der er mit Ex-
perimenten auf dem Gebiet der Klaviermusik intensiv begann und
diesen Anspruch auch mit der schnellstmdglichen Veroffentlichung
seiner Grandes Sonates fiir das Pianoforte zu bezeugen suchte.

Da, wo er die schopferische Auseinandersetzung mit den Sona-
tenformen nicht aufnahm, sondern auf kleine Formen, wie das nicht
etwa von ihm, sondern kurz vorher von Jan Vaclav Vo iSek in Wien
erfundene Charakterstiick des Impromptu (einer reflektierten Mo-
mentaufnahme einer ironischen oder melancholischen Stimmung)
ausweicht, ist Schubert nicht weniger, sondern nur um so konziser
von der ldee durchdrungen, Aufbruch und Scheitern (nicht nur sein
eigenes) musikalisch zu verkdrpern. Dass dariiber hinaus Schubert
sich seine eigenen Sonatenformen schuf, in denen er den Gedanken
auch zyklisch zu verwirklichen trachtete, wird durch die Analysen
deutlich. Harmonisch wollte er von dem Zwang zur Dominante, in
den Finalbildungen vom automatischen Zwang zur Kadenz fortkom-
men. Darum nimmt er den Weg Uber in der Schwebe oder Balance
gehaltene Modulationen in fernliegende Tonarten, geht auch mal
beim Themenwechsel in die 7. Stufe tber (in h-Moll, wie in der Ex-
position des ersten Satzes der nur zweisdtzig Uberlieferten C-Dur-
Sonate D 840, worauf Wieland Uberraschenderweise als einem wei-
teren Indiz ausgefallenster Techniken bei Schubert nicht zu sprechen
kommt). Stauungen, statische Akkordballungen, selbst errichtete
Sperren gegen den Melodiefluss, Verweilen bei tonmalerischen Idyl-
len als Selbstgenuss und Selbstzweck. Alles Derartige wird minutids
und anhand von Notenbeispielen beschrieben und offengelegt.

Meist ist man positiv angetan von der Zartheit und Vorsicht be-
stimmter Analysen ratselhafter, schwieriger Stellen, manchmal aber
auch entsetzt Uber die definitorische, sinnliche oder intellektuelle
Gewissheit ausstrahlende Eindeutigkeit, mit der bestimmte Sach-
verhalte auf einen einzigen Punkt gebracht werden, z. B.: ,das ist
der Tod", obwohl sie der musikalischen und der unterstellten poeti-
schen Logik zu folgen scheint. Die Idee von einer der Musik zugrun-
deliegenden poetischen Idee ist ziemlich gefahrlich, und sie hat in
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Deutschland, v. a. bei der Beethoven- und Wagner-Interpretation,
eine traurige Geschichte hinter sich, wurde doch (verleitet durch
programmatische AuBerungen Wagners Gber die angebliche Mag-
lichkeit, mit Mitteln der Musik bestimmte Gefiihle auszudricken) so
getan, als kdnne man selbst Extremsituationen auBermusikalischer
Verhaltnisse direkt in Téne umsetzen. Deren Bedeutung wurde dann
darauf reduziert oder hochgejagt, Ideentrager oder Gefiihlsdquiva-
lent zu sein.

In der Hauptsache wird von Wieland und Uhde aber eine War-
nung des berlihmten Schubert-Forschers Walther Dirr beherzigt,
der schon 1991 darauf hingewiesen hatte, dass der Begriff der poe-
tischen Idee nicht nur Inhaltliches, Semantisches im engeren Sinne
(Hlustratives oder Programm-Musik) umfasse, sondern sie sich bei
Schubert vornehmlich auch auf spezifisch musikalische Weise ver-
wirklichen lasse. Wieland und Uhde gingen genau den richtigen
Weg: Eine sinnliche, Uber das Hoéren vermittelte und eine intellek-
tuelle, Uber das Lesen des Notentext vermittelte Erkenntnis sowie
deren letztliche Engflihrung ergeben hier das zwingende Bild be-
stimmter Schubert obsessiv beherrschender Empfindungen und Er-
fahrungen. Sie haben ihn auch beim Komponieren beschaftigt, wur-
den zu in Kldngen verkapseltem Stoff und Gegenstand seiner Musik
und kénnen so durch eine entsprechende Technik der Dechiffrierung
wieder offengelegt werden. Wieland und Uhde verstehen sich auf
diese Technik wie kaum jemand sonst, inklusive des Risikos, sich zu
irren oder zu Ubertreiben. Aber dieses Risiko ist der Preis jeder trifti-
gen und in sich stimmigen Interpretation.

Peter Stihring

Laute und Gitarre in

der deutschsprachigen
Lyrik. Gedichte aus sechs
Jahrhunderten. Eine
Anthologie.

Hrsg. von Raymond
Dittrich.

Wahrend bildliche Darstellungen von Musikinstrumenten seit Lan-
gem erforscht werden, haben Instrumente als Thema der Lyrik bisher
selten geblhrende Aufmerksamkeit auf sich gezogen. Raymond Dit-
trich dirfte der Erste sein, der eine Anthologie mit etwa 150 deut-
schen Gedichten vorgelegt hat, die sdmtlich um Laute und Gitarre
kreisen. Auch wenn die Bedeutung der beiden Instrumente wéhrend
der mehr als vierhundertjdhrigen Zeitspanne, die in der Sammlung
dokumentiert wird, naturgemaB einem Wandel unterworfen war,
gibt es bemerkenswerte Konstanten. Entdecken ldsst sich beispiels-
weise eine typologische Parallele zwischen den barocken Figurenge-
dichten (Johann Helwig, 1650) und Hugo Balls ,Tausend Saiten hat
meine Laute”, die in der Textkontur die Umrisse der Laute nachah-
men. In erster Linie jedoch ist die Laute das bevorzugte Instrument
des Dichter-Sangers, das Instrument des Orpheus. Immer wieder
wendet sich das lyrische Ich des Poeten direkt an sein Instrument,
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Laute und Gitarre
in der deutschsprachigen Lyrik

Gedichte aus sechs Jabrhunderten

Eine Anthologie

Engelsdrfer

Leipzig: Engelsdorfer Verlag
2015. Taschenbuch, Ill.,, 345 S,,
16.00 EUR

ISBN 978-3-95744-394-6

fordert es zum Antworten auf. Die Auseinandersetzung mit dem
tonerzeugenden Instrument, welches das Lied des Lyrikers begleitet,
fuhrt regelmaBig zu autopoetischen Reflexionen, die ihren Héhe-
punkt in den expressionistischen Texten Max Dauthendeys, Richard
Dehmels und Karl Engelhards erreichen. Ein anderer hdufig aufgeru-
fener Topos ist die Vorstellung der Laute als Kdrper, oft mit starken
erotischen Konnotationen, kunstvoll vollendet in Rainer Maria Rilkes
Jlch bin die Laute”.

Obwohl die Laute in der zweiten Hélfte des 18. Jahrhunderts aus
der musikalischen Praxis verschwand, bewahrte sie sich einen festen
Platz in der Dichtung und wurde zu einem typischen Versatzstiick
im Motivbestand der Romantik. Das Bild der alten, verstaubten oder
gar zerbrochenen Laute steht flir die Sehnsucht nach der verlorenen
Kunst des Mittelalters. Die Gitarre dagegen riickt erst im 20. Jahr-
hundert verstdrkt in den Vordergrund. Georg Trakl, Kurt Leonhard,
Hans Magnus Enzensberger und eine Reihe modernerer Autoren ha-
ben ihr einige besonders pragnante Texte gewidmet, in denen, wie
die Lektlire der alteren Lautengedichte deutlich werden lasst, die
Traditionen im literarischen Umgang mit Zupfinstrumenten nach-
klingen.

Das Taschenbuch beginnt mit einem Gedicht von Hans Sachs.
Dieser friheste der hier vertretenen Meister liefert nicht viel mehr
als bloBe Beschreibungen des Lautenmachers und der Instrumente
.Harpffen vnd Lauten”, die die lllustrationen in seinem ,Stdndebuch”
(1568) explizierten. An diesen Auftakt schlieBt sich in chronologi-
scher Reihenfolge eine beeindruckende Fiille von Beispielen an. Der
Band ldsst vor dem Leser unzdhlige Gestalten der deutschen Lyrik
passieren, die heute nur noch dem Fachmann namentlich bekannt
sind. So liest man von einem illustren Reigen aus Dichtern der Ba-
rockzeit Gedichte, die normalerweise nicht den Weg in anthologi-
sche Sammlungen finden; vertreten sind einstige GroBen - von Mar-
tin Opitz uber Georg Philipp Harsdorffer, Paul Fleming, Philipp von
Zesen, Angelus Silesius bis zu Sigmund von Birken.

Deutlich wird bei der Lektiire dieser Sammlung, wie stark insbe-
sondere die Literatur des 18. Jahrhunderts dem Vergessen anheim-
gefallen ist. Der Musikliebhaber begegnet einigen Gestalten, die
noch als Autoren von Bachs Kantatentexten geldufig sein mogen
(Barthold Hinrich Brockes, Christian Friedrich Hunold). Unter den
Gedichten st6Bt man aber ebenso auf zahlreiche Gelegenheitswerke,
die zu Ehren mehr oder weniger berihmter Lautenisten des Hochba-
rock verfasst wurden. Mit dem Fund solcher peripherer Texte eroff-
net der Band auch interessante musik- und sozialhistorische Quel-
len, die fiir eine Geschichte der musikalischen Praxis von groBem
Wert sind. Erwidhnt sei als ein Kuriosum das Poem ,Die Laute" (1754)
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von Johann Friedrich Lauson (1727-1783): Der Dichter hat seinem
Erzeugnis einen kommentierenden Anmerkungstext beigegeben, mit
dem der hohe Odenton ironisch gebrochen wird - in einer Weise,
die an Laurence Sternes wenige Jahre spater publizierten Tristram
Shandy erinnert. Die FuBnoten sind teilweise so dicht, dass jedes
Wort einer Zeile betroffen ist und der Primartext formlich dekonst-
ruiert erscheint.

Auch im 19. Jahrhundert kann man entlegene Autoren entde-
cken, etwa den Wiener Ferdinand Helbling (1814-1846), in dessen
Ballade sich ein romantischer Volksbegriff mit sozialer Kritik an den
.Reichen" verbindet. Bemerkenswerte Skepsis an der hohen Kunst
artikuliert Emil von Schénaich-Carolath (1852-1908) in seinem ,Ver-
machtnis". Man wirde sich hier fast noch mehr Informationen zu
den Dichtern wiinschen.

Das Buch ist ansprechend gestaltet: Den Lautengedichten sind
originale lllustrationen beigefiigt. Die herangezogenen Quellen
sind sorgfaltig dokumentiert, musik- und literaturwissenschaftliche
Fachliteratur wird oft nachgewiesen. Der Herausgeber schlisselt in
seinem Kommentar intertextuelle Bezlige zwischen den Gedichten
auf und liefert manche fremdsprachliche Vorlage. Anmerkungen
erkldren heute wenig gelaufig Fachbegriffe und entlegene Persona-
lien; sie rekonstruieren den groBer Bereich entschwundenen Wissens
uber die antike Welt mit ihren historischen und mythologischen Fi-
guren, ihrer Topographie, ihren Sujets. Einen lesenswerten Uberblick
uber die geschichtliche Entwicklung des Lauten- und Gitarrenge-
dichts bietet das Nachwort. Alphabetische Verzeichnisse der Dichter,
der in den Texten erwdhnten Personen und antiken Gestalten sowie
ein Register der Titelanfdnge runden das Buch ab. Zu beanstanden
ist lediglich das fehlende Inhaltsverzeichnis, das eine raschere Orien-
tierung erlaubt hatte.

Lucinde Braun

Leo Blech. Komponist
- Kapellmeister,
Generalmusikdirektor.

Hrsg. von Jutta Lambrecht.

Mit einem Berliner Friedhofsspaziergang auf den Spuren beriihmter
Musiker-Personlichkeiten im Friihjahr 2013 fing alles an: Zwei Mu-
sikpublizisten hatten zuféllig entdeckt, dass das Ehrengrab fiir den
Dirigenten und Komponisten Leo Blech (1871-1958) nicht mehr am
gewohnten Ort auf dem Friedhof HeerstraBe zu finden war. Ein fri-
scher Grabstein fir einen bekannten Medidvisten war stattdessen
zu sehen, wahrend derjenige von Leo Blech und seiner Frau Martha
lieblos abgesdgt auf der gegenuberliegenden Wiese lag. Bekommt
eine Personlichkeit ein Ehrengrab etwa nur fiir bestimmte Zeit? Eine
Anfrage an offizieller Stelle ergab nur ausweichende Antworten,
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obwohl der damalige Kulturstaatssekretdr André Schmitz in Berlin
gerade das programmatische Jahr der ,Zerstorten Vielfalt" ausge-
rufen hatte, das mit zahlreichen Veranstaltungen an die wéhrend
der Nazi-Zeit verdrangten Kinstler, Schriftsteller, Komponisten und
Theaterleute erinnern sollte.

Die Empdrung dariiber veranlasste Jutta Lambrecht, Peter
Stihring, Peter Sommeregger und weitere Sachwalter Leo Blechs, die
Erinnerung an den Kinstler auf andere Art neu zu beleben. Es be-
gann eine uber zweijahrige Aktion mit unermidlichen Recherchen,
mit der Kontaktaufnahme zu den Nachkommen, mit Protestnoten,
Spendenaufrufen (,Blechen fiir Blech") und begleitender Offentlich-
keitsarbeit auf einer eigenen Facebook-Seite - Aktivitdten, die im
Sommer 2015 mit der vorliegenden Buchverdffentlichung und einer
Abendveranstaltung in Berlin gekront wurden.

Das Leo Blech gewidmete Bichlein beleuchtet die zahlreichen
Facetten seines bewegten Lebens in Form einer Aufsatzsammlung.
Erstaunlich, was alles in 107 kleinformatige Seiten passt: Ein mehr-
teiliges Kapitel tber ,Leben und Werk" (von Peter Siihring), je ei-
nes tiber ,Blech im Spiegel seiner Zeitgenossen” und ,Blech und die
Schallplatte” (Peter Sommeregger) sowie ,Blech erzahlt aus seinem
Leben", aufbereitet anhand von erhaltenen Radio-Interviews aus
den 1950er-Jahren und klug kommentiert von Ridiger Albrecht. Der
schwedische Autor Henry Larson steuerte anhand eigener Spuren-
suche einen Abschnitt Gber ,Leo Blech in Stockholm"” bei. Zahlreiche
Abbildungen ergdnzen die Texte, alles ist sorgféltig zitiert und be-
legt, eine Zeittafel fiir den schnellen Uberblick sowie ein deutsches
und ein schwedisches (1) Literaturverzeichnis runden das Béndchen
ab. Zwar konnten die Autoren auf einige friihere Publikationen zu-
rlickgreifen; da aber in vielen Archiven und Bibliotheken zahlreiches
noch nicht ausgewertetes Material liegt, wurden bei der vorliegen-
den Vergffentlichung viele bisher unbekannte Quellen gewiirdigt. So
komprimiert die Materialfiille in dem Biichlein dargestellt wird, er-
leichtert sie in besonderem MaBe den Einstieg in Leben und Wirken
Leo Blechs.

Der 1871 in Aachen geborene und 1958 in Berlin gestorbene Leo
Blech ging besonders als letzter kdniglich-preuBischer Generalmu-
sikdirektor und Hofkapellmeister an der Berliner Staatsoper in die
Annalen ein. Aufgrund seiner judischen Herkunft wurde er 1937
gezwungen, dieses seit 1913 - mit Unterbrechungen in Wien und
Stockholm - ausgelibte Amt aufzugeben und Berlin zu verlassen.
Auch das Exil in Riga wurde einige Jahre spater unsicher. Mit Hilfe
des Berliner Intendanten Heinz Tietjen gelang Blech die Flucht nach
Stockholm, wo er, wie in Berlin, liberwiegend als Operndirigent
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wirkte. Bemerkenswert ist, dass er 1949 im Alter von 78 Jahren in
das zerbombte Berlin zurlickkehrte. Weitere finf Jahre lang leitete
er dort Auffiihrungen an der Stadtischen Oper im Westteil der Stadt
ebenso wie Konzerte mit den Berliner Philharmonikern, bevor er sich
nach einem Sturz am Dirigentenpult selbst den Ruhestand verord-
nete.

Leo Blech dirigierte oft eigene Werke und engagierte sich fur
ein vielseitiges, auch zeitgendssisches Repertoire, pragte die erste
Hélfte des 20. Jahrhunderts aber vor allem als Wagner-, Verdi- und
Strauss-Interpret. Als Humperdinck-Schiiler war er vertraut mit der
Wagner'schen Aufflihrungspraxis - unter anderem deshalb sind
seine Uber 1.200 Aufnahmen auf Schellackplatte von besonderem
Interesse. Sehr viele Opernarien sind darunter, gesungen z. B. von
Caruso, Lauritz Melchior oder Birgit Nilsson, aber auch legendare
Aufnahmen von Violinkonzerten mit Fritz Kreisler als Solist.

Davon gab es bei der Buchprdsentation, die am Abend des 27. Au-
gust 2015 im vollbesetzten historischen Puttensaal der Berliner
Bibliothek am Luisenbad stattfand, einige Kostproben zu horen.
Neben der Herausgeberin Jutta Lambrecht war fast das ganze Au-
torenkollektiv anwesend. In gut ausgewahlten Musikbeispielen vom
Band lernte man Leo Blech als Komponisten und Mozart-Interpreten
kennen. Aus den O-Ténen der Radio-Interviews erfuhr das Publi-
kum, wie heiter und gespréchig er sein konnte. Oliver Wurl erléuterte
Fotos und Abbildungen von Blech und seinen Wirkungsorten. Die
Verlegerin Nora Pester Uiberraschte mit ihrer Bereitschaft, fir jedes
am Abend gekaufte Buch 5 Euro in die aufgestellte ,Blech-Biichse"
zu spenden. Besonders aufschlussreich und sogar unterhaltsam wa-
ren die Abschnitte aus den AuBerungen der Zeitgenossen, in denen
immer wieder Blechs Pinktlichkeit, sein enormes Engagement oder
die beriichtigten Briefe mit unterschiedlich dosiertem Lob und Tadel
erwdhnt werden, die er den Sangerinnen in die Garderoben schicken
lieB. Eine lebendige Bereicherung des Abends waren schlieBlich die
vier Lieder aus Blechs op. 25, die Astrid Weber mit klarer, zu groBBen
Steigerungen fahiger Stimme und szenischem Talent vortrug, unauf-
dringlich und sicher begleitet von Axel Weggen.

Und was den Grabstein flir Leo Blech betrifft: Er ist inzwischen
zumindest umgesetzt und wieder aufgerichtet. Als ,Stein des Ansto-
Bes" hat er in jedem Fall schon seine Wirkung gezeigt. Es bleibt zu
hoffen, dass das Interesse am Schaffen des groBen Berliner Musikers
Leo Blech durch Neuausgaben und Aufflihrungen seiner Kompositi-
onen weitere Kreise zieht.

Susanne Hein
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Matthias Pasdzierny
Wiederaufnahme?
Riickkehr aus dem Exil
und das westdeutsche
Musikleben nach 1945
(= Kontinuitaten und
Briiche im Musikleben der
Nachkriegszeit. Hrsg. von
Dietmar Schenk, Thomas
Schipperges u. Dorte
Schmidt).
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Wiederaufnahme?
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westdeutsche Musikleben nach 1945

J
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Mit dieser in jeglicher Hinsicht gewichtigen Veréffentlichung ver-
weist Matthias Pasdzierny, wissenschaftlicher Mitarbeiter des an der
Berliner Universitat der Kiinste angesiedelten Projekts ,Kontinuitd-
ten und Briiche im Musikleben der Nachkriegszeit" (Deutsche For-
schungsgemeinschaft), nachdriicklich und weit ausholend auf den
durchaus bedeutsamen und folgerichtigen Schritt von der in den
zurtickliegenden Jahren intensiv betriebenen Exilforschung zur ge-
rade erst sich etablierenden Remigrationsforschung. Ein Faktum, das
die drei Herausgeber der Schriftenreihe dann auch im Vorspann be-
tonen. Ein Foto auf dem Titelblatt zeigt die mit Schulterklopfen und
Héandedruck bekraftigte Begegnung zwischen Paul Hindemith und
Theodor Heuss bei der Eréffnung der neu erbauten Beethovenhalle
in Bonn am 8. September 1959. Der eine, 1949 zurlickgekehrt aus
dem Exil, hatte seinen Wohnsitz nicht in der jungen Bundesrepublik,
sondern in der Schweiz genommen und dirigierte als Gast das Bonner
Erdffnungskonzert; der andere, der in der NS-Zeit ein Publikations-
verbot erhalten und dennoch unter Pseudonym weitergeschrieben
hatte, wurde 1949 zum Griindungs,vater” der Bundesrepublik. Wie
vielschichtig und kompliziert die hier behandelte Thematik ist - die
Begegnung zwischen Riickkehrern und Dagebliebenen -, zeigt be-
sagtes Titelbild mit einer der Mdglichkeiten. Doch das Fragezeichen
hinter dem Wort: ,Wiederaufnahme?" macht deutlich, dass hier
nichts Eindeutiges verhandelt wird. Naheliegend daher, dass man
sich dem Thema ,Wiederaufnahme" nur mit einem interdisziplindren
.Blick” ndhern kann. Folgerichtig und sehr beeindruckend beweist
der Autor dann auch in den drei groBen Kapiteln dieser Publikation,
dass verwertbare Ergebnisse nur durch ein Zusammengehen von
Musikwissenschaft, historischer Migrationsforschung und Zeitge-
schichte erreicht werden kénnen. In der vorangestellten Einleitung
erklart Pasdzierny seine Absicht, ndmlich ,durch die Beschreibung
und Kontextualisierung vieler einzelner Geschichten der Rickkehr
flr den Bereich der Musikkultur die so oft ins Feld gefiihrten Briiche
und Kontinuitaten der Nachkriegszeit in ihrer Widersprichlichkeit
erkennbar und darstellbar zu machen" (S. 15). Ein Vorhaben, das er
mit dieser Publikation bewundernswert realisiert hat!

Ganz bewusst beschrénkt sich Pasdzierny ,nur" auf den geo-
graphisch-politischen Raum Westdeutschland (ohne West-Berlin)
bzw. auf die nach 1945 anfangs westlichen Besatzungszonen. Im
Mittelpunkt stehen dabei die wichtigsten musikkulturellen regiona-
len Zentren: KoIn fur die zeitgendssische Musik, Minchen als die
.heimliche Hauptstadt der Musiker-Remigranten in Westdeutsch-
land" (S. 649) fir die Unterhaltungs- und Filmmusik, Frankfurt am
Main fir das sich langsam wieder entwickelnde jlidische Leben,
Hamburg und Stuttgart fir Musikhochschulen und den Rundfunk
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als bedeutendem Informationstrager. Dazu kommen einige wichtige
regionale Stationen wie die ,Emigrantenrepublik” Saarland, die ide-
engeschichtlich und vergangenheitspolitisch brisanten Bayreuther
Festspiele und die ebenfalls nicht unproblematische Jugendmusik-
bewegung; aber auch das interessante Musikleben auf Schloss El-
mau und die fir die Neue Musik so bedeutsamen Internationalen
Ferienkurse fir Neue Musik in Darmstadt werden ausflhrlich dis-
kutiert. Als Untersuchungszeitraum sind die Jahre von 1945 bis zum
Beginn der 1990er-Jahre abgesteckt, wobei der Schwerpunkt auf der
Zeit von 1949 bis zum Beginn der 1960er-Jahre liegt. Eine zentrale
Frage wird gleich zu Beginn beantwortet: Wer oder was ist eigentlich
ein Remigrant oder Riickkehrer, wie definiert man diesen Terminus?
Dass das ein kompliziertes Unterfangen ist, diskutiert der Autor auf
verschiedenen Ebenen, um dann den Rahmen deutlich abzustecken,
der fur die vorliegende Arbeit gegeben ist: Erfasst werden sowohl
dauerhafte als auch kurzzeitige Riickkehrerlnnen (z. B. Gastdirigen-
ten oder -séngerinnen). KZ-Uberlebende und Displaced Persons ge-
horen ebenfalls zu diesem Personenkreis. Nicht beriicksichtigt wird
die sogenannte ,innere Emigration”. Sorgféltig, kritisch und beein-
druckend kenntnisreich setzt sich Pasdzierny mit der vorhandenen
Literatur auseinander, insbesondere in den sehr ausfiihrlichen An-
merkungen.

Im ersten Kapitel ,Politisch unverddchtig? Musik im westdeut-
schen Wiederaufbau" werden zentrale Diskurse und Topoi der ,mu-
sikalischen" Vergangenheitspolitik diskutiert, z. B. anhand des minu-
tids analysierten Films tber die Berliner Philnarmoniker Botschafter
der Musik. Dort - so der Autor - wird ,Musik als sozialpsychologi-
scher Kitt der Dagebliebenen, als Ort und Ausweis einer in ,innerer
Emigration' und ,\Widerstandigkeit' erworbenen ,Existenzsteigerung’
inszeniert" (S. 74). Auch am Beispiel des ,Falls Furtwéngler" steht
das Verhdltnis von der ,auBeren” zur ,inneren” Emigration auf dem
Prufstand, wird gezeigt, wie sehr die Horizonte von ,Vertriebenen"
und ,Gebliebenen” damals auseinanderfielen. Furtwadngler sah sich
- hierin tUbereinstimmend mit der Mehrheit der Dagebliebenen - als
Retter der deutschen Musikkultur vor der politischen Vereinnah-
mung durch die Nationalsozialisten. Ausfiihrlich wird sein Schluss-
wort zitiert, das er vor der Entnazifizierungskommission 1946 gehal-
ten hatte. Wie Uberhaupt Matthias Pasdzierny mit zahlreichen Zi-
taten aus Reden, Briefen und Zeitungsberichten sowie AuBerungen
anderer Buchautoren usw. seine Argumentation unterstreicht.

Im zweiten Kapitel ,,Fihlungnahme'- Zur Diskurs- und Vorge-
schichte der Rickkehr" wird die charakteristische Verflechtung in-
dividueller, institutioneller, dsthetischer, gesellschaftlicher und po-
litischer Perspektiven herausgearbeitet. Wobei, von welcher Gruppe

Forum Musikbibliothek

Jahrgang 36 Heft 3/ November 2015 77



Rezensionen

auch immer, Musik als die verbindende, integrierende, vermeintlich
politisch unverfangliche Kunst empfunden und dementsprechend
dargestellt wird.

Im dritten Kapitel ,,In der Remigration’. Zur Wirkungsgeschichte
der Ruckkehr" befragt Pasdzierny die Rolle der professionellen Mu-
sik-Institutionen als ,Bewahrer der Tradition oder Trager der Moder-
nisierung?" (S. 305 ff.), etwa die der staatlichen Musikhochschule
KélIn. Kéln galt als Zentrum der Neuen Musik, zumal 1951 beim West-
deutschen Rundfunk ein Elektronisches Studio gegriindet worden
war. Ferner geht es um ,Allianzen von Riickkehrern und Dagebliebe-
nen", die - sozusagen ,Auf dem Tandem" - durch das westdeutsche
Musikleben fuhren. Brisant ist in diesem Zusammenhang Bayreuth,
.dem von (musik)wissenschaftlicher Seite bislang erstaunlich wenig
Aufmerksamkeit zuteil wurde" (S. 447).

Behandelt werden auch die ,Riickkehrer auBerhalb der groBen Ins-
titutionen". Sie befanden sich gleichsam in ,Parallelwelten” (S. 544),
die innerhalb des westdeutschen Musiklebens existierten. Zu ihnen
zdhlen die von Richard Engelbrecht gegriindeten Internationalen
Musikwochen in Weikersheim; ein weiteres Beispiel ist die im Un-
terkapitel ,Rlckkehr an einen exterritorialen Ort - Hans Oppenheim
und Schloss Elmau” vorgestellte Nische der westdeutschen Musik-
kultur. Bei allen diesen unterschiedlichen Konstellationen ging es
um ein ,Neben und Miteinander von Kontinuitaten und Briichen”
(S.391). Hochinteressant ist in diesem Zusammenhang das Unterka-
pitel Gber das Musikleben im ,Emigrantenstaat Saarland”, speziell am
Konservatorium in Saarbriicken, das von 1947 bis 1951 von dem aus
Frankreich zurlckgekehrten Komponisten und Dirigenten Eric-Paul
Stekel geleitet wurde.

In der abschlieBenden Zusammenfassung und im Ausblick ver-
weist Pasdzierny auf den jetzt notwendigen ,ndchsten Schritt" der
Forschung, ndmlich ,komplementér die Situation in der DDR und
in West-Berlin zu untersuchen" (S. 653). Auch weist er innerhalb
der einzelnen Kapitel auf Desiderata in der Forschung zu der hier
behandelten Problematik hin und regt an, z. B. ,die Bedeutung der
Rickkehrer fur die Konkurrenzsituation des Kalten Krieges” (ebd.)
herauszuarbeiten. Der umfangreiche Anhang enthalt 257 Kurzbio-
grafien (mit entsprechenden Hinweisen auf Werke und Literatur bzw.
Quellen). Zudem gibt es ein Abklirzungs-, ein Quellen- und ein Lite-
raturverzeichnis sowie ein Personen- und ein Institutionen-Register.
Mit Fug und Recht kann der Autor der Wiederaufnahme? fir sich in
Anspruch nehmen, dass bisher noch keiner so tief geschirft hat wie
er. Entstanden ist eine Publikation, auf die wir schon lange gewartet
haben!

Ingeborg Allihn
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Kein Geringerer als der Italiener Luigi Russolo forderte in seinem fu-
turistischen Manifest L'arte dei rumori (,Die Kunst der Gerdusche")
aus dem Jahre 1913 eine radikale Uberwindung der konventionellen
Orchesterkldange und zugleich, fiir zukiinftige Kompositionen, eine
Anreicherung mit neuen, durch die moderne Industrie- und Maschi-
nenwelt vermittelten Gerduschfarben. Doch nicht nur die Gerdusche
von StraBenbahnen, Vergasermotoren, Wagen oder kreischenden
Menschenmengen wurden von den Futuristen idealisiert, sondern
auch der ohrenbetdubende Ldrm, den erstmals Artillerie oder Flie-
gerbomben in den groBen Materialschlachten des Ersten Weltkrieges
hervorbrachten. Im modernen metallischen Krieg, so ist bei Russolo
zu lesen, sei das visuelle Element fast inexistent, unbegrenzt hinge-
gen die Bedeutung der Gerdusche. Das Donnern, Grollen, Detonieren
der verschiedenen Geschosse bezeichnete Russolo als eine ,epische,
beeindruckende Symphonie der Gerduschténe" oder als ,wunderbare
und tragische Symphonie der Kriegsgerausche!" (S. 44 f.).

Mit den vielfaltigen Klangen des beginnenden 20. Jahrhunderts
verband sich fir die Futuristen ein neues asthetisches Musikideal.
Dass Gerdusche, Tone, Klange oder Stimmen aus heutiger Perspek-
tive - wiederum jenseits dieser (musik-)asthetischen Dimension
- eine ganz eigene bedeutungsstiftende Wirkungsmacht fir die
historischen und politischen Prozesse seit dem Ende des 19. Jahr-
hunderts bis in die Gegenwart hinein besitzen, dokumentiert der
duBerst lesenswerte Sammelband Sound der Zeit. Gerdusche, Téne,
Stimmen - 1889 bis heute. Er wurde gemeinsam vom Flensburger
Historiker Gerhard Paul sowie vom Literaturredakteur des Saarlan-
dischen Rundfunks Ralph Schock im Wallstein Verlag herausgege-
ben. Die Essaysammlung leistet einen gewichtigen, in dieser Form
sogar erstmaligen Beitrag deutschsprachiger Autoren zu dem erst
seit wenigen Jahren sich etablierenden Forschungsfeld der soge-
nannten ,Sound History". Nicht die Musikwissenschaft, sondern die
moderne Geschichtswissenschaft entdeckt nunmehr den Klang - im
Sinne einer Gesamtheit von Stimmen, Toénen und Gerduschen - als
einen lange vernachldssigten Untersuchungsgegenstand. Nach der
starken Fixierung auf das visuelle Material seit dem iconic turn in
den frihen 1990er-Jahren kénnte man in diesem Zusammenhang
bei den Historikern heute von einem acoustic turn, von der Visual
History hin zu einer Sound History sprechen. Anknilipfend an die
Historische Anthropologie folgt die Klanggeschichte dem Leitge-
danken einer Geschichte des Horens. Wie die Herausgeber in ihrem
Vorwort schreiben, geht es in den Einzelbeitragen um die zentrale
Frage ,nach der Bedeutung, die Gesellschaften und ihre Akteure der
akustischen Dimension ihrer jeweiligen Erfahrung zuschreiben” oder
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auch um ,die Inventarisierung des Verklungenen und die akustische
Kennung des Jahrhunderts bzw. einzelner Zeitabschnitte und Ereig-
nisse; es geht schlieBlich um das kollektive Hor-Geddchtnis und um
herausragende akustische Erinnerungsorte, in deren Klangspuren
sich Geschichte beispielhaft verdichtet hat" (S. 14 f.). Keinesfalls will
sich dieser Sammelband als eine in sich geschlossene Sound His-
tory des 20. Jahrhunderts verstanden wissen. Vielmehr werden die
grundlegende Interdisziplinaritat und die Heterogenitat der metho-
dischen Ansatze auf diesem ganz neuen Forschungsfeld hervorge-
hoben. Neben Historikern, Musik- und Kulturwissenschaftlern haben
sich Vertreter aus der Anglistik, der Wirtschaft, der Politologie sowie
der Medien- oder Sozialwissenschaft an dem Disziplinen Ubergrei-
fenden Projekt beteiligt.

Das Buch ist mit seinen rund 70 Einzelbeitrdgen chronologisch
in sechs GroBkapitel gegliedert, die sich an den jeweiligen Zeitab-
schnitten der deutschen Geschichte orientieren. Thematisch reichen
die exzellent geschriebenen Aufsdtze - im Umfang von jeweils vier
bis sieben Seiten - beispielsweise von der Geschichte des Phonogra-
phen tber den urbanen Larm der GroBstadt um 1900, die Gerdusche
der beiden Weltkriege, den Schlagersound der 1950er-Jahre und den
stillen Klang der DDR bis hin zu den mobilen Klingelténen und Mar-
kensounds im gegenwartigen digitalen Zeitalter. Andere Aufsdtze
beschaftigen sich mit den Anfangen der Tontréger, mit Strawinskys
skandalumwitterter Musik von Le Sacre du Printemps, mit dem Klang
der Roaring Twenties oder dem Sound der Revolte um 1968. Dabei
werden immer wieder drei basale Themenfelder beschritten, ndm-
lich die Medien- und Kulturgeschichte akustischer Technologien, die
Klanggeschichte des Politischen sowie die Bedeutung des Sounds
in der Erinnerungsgeschichte. Jedem Einzelbeitrag ist eine themati-
sche Abbildung vorangestellt; eine kurze Liste am Schluss verweist
auf die zitierte Literatur. Der Herausgeber Gerhard Paul fiihrt mit
einem Einleitungsessay jeweils in die GroBkapitel ein. Abgerundet
wird der Sammelband durch einen umfénglichen Anhang mit einem
Personen- und Ortsregister sowie einem Autorenverzeichnis. Ne-
ben einer Literaturliste werden dem Leser zusétzlich noch Links und
Suchbegriffe fur die eigene Recherche nach Hérbeispielen im Inter-
net mitgegeben. Leider wurden in diese hochwertige Buchausgabe
des Wallstein Verlages aus Kostengriinden nicht alle Beitrdge der
urspriinglichen Erstpublikation in der Reihe Zeitbilder der Bundes-
zentrale flr politische Bildung von 2013 libernommen.

Karsten Bujara
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.Musik fangt da an, wo die Worte aufhéren oder nicht mehr wei-
terwissen ... Musik kann man schwer beschreiben, man muss sie
erleben. Auf der anderen Seite ist Musik oft so ein aufwihlendes
Erlebnis, dass man unbedingt davon reden mochte” (S. 10). Der Au-
tor Rudolf Herfurtner bringt in seiner Einleitung zu Ohne Musik ist
alles nichts in wenigen Satzen auf den Punkt, womit jeder Musik-
wissenschaftler und Musikjournalist zuweilen zu kampfen hat, wenn
er sich daran macht, ein Musikstlck oder ein musikalisches Ereignis
in Worten auszudricken. In dem Wissen, dass Worte meist nicht
ausreichen, jedoch mit der unerschitterlichen Absicht, Neugier auf
ganz verschiedene Musikstile zu wecken, erzahlt Herfurtner seine
Musikgeschichte fiir Kinder im Wesentlichen anhand von Geschich-
ten. In 16 Kapiteln fiihrt er mit Erlduterungen und unterhaltsamen
Anekdoten quer durch die Musikhistorie, wobei er seinen formalen
Aufbau einem musikalisches Werk entlehnt: Vergleichbar mit Mo-
dest Mussorgskys Bilder einer Ausstellung entsprechen seine einge-
schobenen Einfiihrungen der immer wiederkehrenden ,Promenade”,
wahrend die Geschichten in den bei Mussorgsky vertonten Bildern
ihr Pendant finden.

Herfurtners Erzahlungen reichen inhaltlich von frihesten Musik-
instrumenten (wie den ersten Knochenflgten) Gber griechische Sa-
gen, Minnesanger und Zauberer, den Sanger Orpheus und den Ritter
Lohengrin bis hin zu einzelnen Komponisten - von Orlando di Lasso
bis zu John Cage und Elvis Presley. Wie der Autor im Vorwort be-
tont, handelt es sich bei diesen Geschichten nicht um die ,besonders
wichtigen" (S. 11) Bestandteile der allgemeinen Musikgeschichte,
sondern um diejenigen, die ihm besonders gut gefallen haben; die
Sammlung sei beliebig fortzusetzen. Jedem Kapitel ist ein anspre-
chendes musikalisches Zitat als Motto vorangestellt, unter anderem
W. A. Mozarts Satz ,Musik ist nicht alles, aber ohne Musik ist alles
nichts" (S. 173), der sich im Titel des Buches wiederfindet. Insbeson-
dere die Geschichten sind unterhaltsam und mitreiBend geschrieben
und fuhren hdufig aus der Perspektive frei erfundener Figuren in die
Materie ein. So erlebt der Leser zum Beispiel den Sangerkrieg auf der
Wartburg mit Augen und Ohren des Waisenjungen Laurenz, selbst
ein begabter Sdngerknabe, der nach einigen Verstrickungen als Page
kosttimiert Einlass in die Burg erhalten hat. Das Leben und der musi-
kalische Werdegang des ,neuen Orpheus” (S. 261) Elvis Presley wird
dem Leser dagegen aus der Sicht seines Schutzengels Colonel Buck
Baxter nahegebracht, der bereits an Elvis' Geburt regen Anteil nimmt
und sich gegen seinen Gegenspieler, den puritanischen Schutzengel
Moses Graham, durchsetzt. Als Ergdnzung zu den zwangslaufig kurz
gehaltenen Einflihrungen in die jeweiligen Epochen und ihre Beson-
derheiten findet sich am Ende des Buches ein kurzes Glossar, das
von ,Akkord" bis ,Zwolftonmusik" einige der wichtigsten Begriffe
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auf einfache Art erldutert. Da die Lektiire von Kapitel zu Kapitel Lust
auf das Horen von Musik erweckt, war der ersten Ausgabe des Buchs
2008 beim Hanser Verlag eine CD beigefligt, die etliche erwdhnte
Musikbeispiele sofort verfiigbar machte. In der aktuellen (preislich
glinstigeren) Neuauflage bei dtv/Reihe Hanser sind die Musikbei-
spiele lediglich auf der letzten Seite aufgelistet, mit dem Hinweis auf
ihre Verflgbarkeit bei YouTube. Die ansprechenden, meist kleinfor-
matigen lllustrationen stammen von Hildegard Mller.

Als Zielgruppe nennt der Verlag Kinder ab zehn Jahren, wobei fur
die jungen Leser eher die anschaulichen Geschichten von Interesse
sein dirften als die theoretischen Passagen, in denen sich zahlreiche
Namen und (nicht immer erlduterte) Fachbegriffe drangen. Nach
oben hin muss bei musikalischem Interesse mit Sicherheit keine Al-
tersgrenze gesetzt werden.

Eine weitere Neuerscheinung von Rudolf Herfurtner prasentiert der
annette betz verlag/Ueberreuter Verlag in der Reihe ,Musikbilder-
buch". Der Freischiitz. Die Oper von Carl Maria von Weber richtet sich,
wie die meisten Biicher dieser Reihe, an Kinder ab sechs Jahren und
lasst Herfurtner eine weitere spannende musikalische Geschichte er-
zdhlen. Als Mitwirkende der fiktiven Rahmenhandlung werden hier
das Kapuzinerdffchen Schnuff und der Jagdhund Ali Weber einge-
fiihrt, beide Geféhrten im Haushalt Carl Maria von Webers. Sie ver-
folgen aus dem Hintergrund die Entstehung der Opernhandlung aus
den Gesprachen des Komponisten mit dem Librettisten. Ali erldutert
Schnuff die spannende und teilweise gruselige Geschichte um den
Probeschuss vor der Hochzeit, den Bund mit dem Teufel zugunsten
von Freikugeln und das beinahe gllickliche Ende. Insbesondere die
Szenen in der disteren Wolfsschlucht sind durch die farbenfrohen
lllustrationen von Ulrike Haseloff eindrucksvoll dargestellt. Einge-
schobene Dialoge zwischen dem #ngstlichen Affchen Schnuff, das
die wilden Tiere im Urwald den Schrecken eines néachtlichen Besuchs
in der Wolfsschlucht entschieden vorziehen wiirde, und dem opern-
kundigen Hund Ali sorgen fiir gelegentliche Auflockerungen in dieser
schaurigen und von der Thematik her nicht unbedingt kindgerech-
ten Geschichte, in der - nach dieser Darstellung - das Damonische
die Jagerromantik iberwiegt. Bezeichnenderweise wird das Affchen
Schnuff selbst zu Beginn der Rahmenhandlung von Passanten als
JKleiner Teufel" (S. 4) bezeichnet, allerdings hat dies fir den weiteren
Verlauf keine Bewandtnis.

Die zugehdrige CD enthalt 20 musikalische Nummern der Oper in
voller Lange, die zugehdrigen Track-Nummern sind im Buch an den
einschlagigen Stellen markiert. Anders als bei manchen Titeln der
Reihe gibt es auf dieser CD keine erlduternden Kommentare und Mo-
derationen, sondern ausschlieBlich die Musik Carl Maria von Webers,
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die, wenn nicht zusammen mit der Lektlire des Buchs eingesetzt,
vom Inhalt der Oper nur wenig tbermittelt, da die gesungenen Texte
fur Neulinge, die die Oper nicht kennen, kaum zu verstehen sind. Als
gezielte Untermalung der auch in Wort und Bild schon mitreiBen-
den Erzéhlung vervollstandigt die Musik aber fir kleine und groBe
Horer, die sich von Samiels Geistern nicht abschrecken lassen, den
Eindruck dieses wichtigen Meilensteins der deutschen Musikthea-
tergeschichte.

Cornelia Griineisen

Ingrid Schraffl
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Das spezifische Wesen der italienischen Opera buffa wird im All-
gemeinen mit dem Komddiantischen, Heiteren oder auch Volks-
timlichen assoziiert. Als Pendant zur der im 18. Jahrhundert vor-
herrschenden ernsten Opera seria mit ihren heroischen Sujets und
ihrem hohen, mythischen oder aristokratischen Personal sind ihre
Dramatis personae ganz gewdhnliche zeitgendssische Menschen
aus dem burgerlichen Alltagsleben, deren Typisierungen vor allem
der Commedia dell'arte entlehnt sind. Der wissenschaftliche Diskurs
uber die Opera buffa war nicht selten durch pejorative Verzerrun-
gen gepragt, da man deren spezifische Charakteristika an falschen
MaBstdben - wie etwa Mozarts Opern - zu messen versuchte. Um
den Eigengesetzlichkeiten des komischen Operngenres gerecht zu
werden, bedarf es anderer, unkonventioneller Perspektiven.

Einen solchen, ganz neuen Blick auf die Opera buffa des Sette-
cento, jenseits etablierter musikologischer Zugdnge, wirft die Mu-
sikwissenschaftlerin Ingrid Schraffl in ihrer bei Bohlau erschienenen
Dissertation, mit der sie 2012 an der Universitdt Wien promoviert
wurde. Der auBerst innovative Forschungsansatz der Autorin basiert
auf der grundlegenden Einsicht, dass jener mit der Opera buffa so
oft assoziierte komddiantische Unterhaltungscharakter eng mit dem
Aspekt des Spiels bzw. des Spielerischen zusammenhangt. Schon der
urspriinglich historisch gebrauchliche Terminus ,dramma giocoso”
(.giocoso" = ,spielerisch”) verweist auf das Spiel als eine grund-
legende Leitidee der Opera buffa. An rund 80 zwischen 1770 und
1790 in Venedig aufgefiihrten Werken dieser Operngattung unter-
sucht Schraffl spezifische Momente des Spiels auf unterschiedlichen
Ebenen. Wie sie selbst schreibt, ist das zentrale Anliegen ihrer Arbeit
die Anwendung des Spielbegriffs auf die Opera buffa (S. 12). Dabei
fungiert der Spielbegriff als eine Art Interpretationsschlissel, um
das Gesamtphdnomen dieser Operngattung sowie vor allem deren
Beliebtheit beim damaligen Publikum zu erklaren. Die sowohl raum-
liche als auch zeitliche Eingrenzung des Untersuchungsgegenstan-
des auf das venezianische Repertoire bleibt der musikhistorischen
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Bedeutung Venedigs geschuldet, wo die Opera buffa in der zweiten
Hélfte des 18. Jahrhunderts - nach Neapel und Rom - ihre Blltezeit
erlebte und wo zugleich die Spiel- und Karnevalskultur besonders
ausgepragt war.

Das Buch gliedert sich sehr tbersichtlich in insgesamt sieben Ka-
pitel, wobei das sechste Kapitel mit der ausfuhrlichen Diskussion
verschiedener Spielelemente an ausgesuchten Werkbeispielen den
gréBten Umfang einnimmt. In den ersten drei Kapiteln konzeptuali-
siert die Autorin (nach einer Einleitung und einem kurzen musikge-
schichtlichen Abriss tber Venedig als Opernzentrum im 18. Jahrhun-
dert) den erkenntnistheoretischen Zugang fur ihre Untersuchung
auf Basis elaborierter Spieltheorien des 20. Jahrhunderts. Da es sich
bei dem Spiel um ein sehr vielschichtiges Phdnomen handelt, das
wiederum ganz unterschiedliche Theoriebildungen Gber das Spiel
hervorgebracht hat, werden die wichtigsten Spieltheorien seit der
Antike noch einmal flr den Leser kurz zusammengefasst. Fur ihre
Untersuchung der Opere buffe Iasst sich Ingrid Schraffl allerdings
von den modernen Kulturtheoretikern leiten, allen voran von dem
Niederlander Johan Huizinga, dessen Schrift Homo ludens. Vom
Ursprung der Kultur im Spiel (1938) den spieltheoretischen Diskurs
bis in die Gegenwart nachhaltig gepragt hat. Sein Erklarungsmodell
vom Spiel als kulturkonstituierendem Element bildet den Ausgangs-
punkt fir ihre nachfolgende Diskussion. Dabei folgt die Autorin
keinesfalls dogmatisch diesem einen Theoriemodell, sondern greift
gleichsam heterogene Anséatze auf und konfrontiert sie anhand kon-
kreter Werkbeispiele miteinander. Die Kapitel vier und fiinf sind den
auBeren Auffiihrungskontexten sowie den Gattungskonventionen
der Opera buffa gewidmet. Hier zeigt die Autorin sehr berzeugend,
wie schon das Opernhaus im 18. Jahrhundert als spezifischer Spiel-
raum fungierte, in welchem das Publikum sein eigenes Rollen- und
Darstellungsspiel spielte. Im nachfolgenden Hauptkapitel werden die
unterschiedlichen Spielmomente in der Opera buffa ausfihrlich mit
vielen Detailanalysen erdrtert. Schraffl prasentiert u. a. Beispiele fir
das agonale Spiel: etwa den Geschlechterwettkampf zwischen den
weiblichen und ménnlichen Protagonisten, Duell- und Kampfsze-
nen oder ein-Streitduett als gattungsasthetischen Topos der Opera
buffa. Neben dem Liebesspiel stellt die Mimikry oder Maskierung in
Form eines ,Als-ob-Spiels" die hdufigste Art des Spiels in der Opera
buffa dar. In ihrer Analyse diskutiert die Autorin unterschiedliche
Formen der Mimikry als Nachahmungsspiel, imaginierte Szenen,
Verstellungsspiel, Verkleidungsspiel, Sprachspiel oder als ,Burla" in
den Finali, wo sich schlieBlich der Hohepunkt des Spielerischen in der
Opera buffa manifestiert. Abgerundet wird die Untersuchung durch
weitere Spielelemente wie die Gllcksspiele oder die Trance- und
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Rauschspiele. Neben einer ausflhrlichen Bibliographie sowie einem
Namensregister werden in einem Anhang samtliche untersuchte
Werke verzeichnet.

Mit dieser exzellenten Arbeit gelingt Ingrid Schraffl insgesamt
ein erfrischend neuer wie auch sehr erkenntnisreicher Einblick in die
Opera buffa. Zugleich leistet sie einen wichtigen Beitrag zur Gat-
tungsgeschichte sowie zu innovativen kulturtheoretisch orientierten
Forschungsansatzen innerhalb der Musikwissenschaft.

Karsten Bujara

Immanuel Ott
Methoden der
Kanonkomposition bei
Josquin des Prez und
seinen Zeitgenossen.

METHODEN DER
KANONKOMPOSITION BEI
JOSQUIN DES PREZ

UND SEINEN
ZEITGENOSSEN

OLMS

Hildesheim: Olms 2014
(Schriften der Musikhochschule
Lubeck. 1), 304 S., geb.,
Notenbsp., 48.00 EUR

ISBN 978-3-487-15133-5

Es dirfte kaum eine Komposition des franko-flamischen, vorwie-
gend in Italien und Frankreich wirkenden komponierenden Sangers
(und Kanonikers) Josquin des Prez (ca. 1440-1521) geben, in der er
sich nicht ganz oder teilweise, offen oder versteckt, horbar oder nur
strukturell verborgen einer kanonischen Satzweise bedient hatte. In
seinen nach Hunderten zéhlenden Messen, Motetten oder Chansons
arbeitete er viel mit den Techniken der VergréBerung (Augmentation)
oder Verkleinerung (Diminution), der Dehnung oder Stauchung, der
Eng- oder Krebsflihrung der Melodien wie einzelner Intervallfolgen
sowie der Einsatzabstidnde in den verschiedenen Stimmen, mit Imi-
tationen durch mehrere Stimmen und fugierten Einsatzen aller Art.
(Wie sich der Kanon von der Imitation unterscheidet, erfahrt man in
diesem Buch definitorisch erst im Rahmen der Schlussbetrachtung,
wahrend die Differenz zur Fuge gleich in der ersten FuBnote erldu-
tert wird.) Insofern ist es fast verwunderlich, dass erst jetzt jemand
erstmals versuchte (und zwar im Rahmen einer Doktorarbeit an der
Musikhochschule Libeck), die spezifischen Kompositionstechniken,
die Josquin zu seiner Zeit dabei anwandte, zu beschreiben und zu
systematisieren.

Es gibt mehrere methodische Vorteile, die diese Arbeit sich zugute
schreiben lassen kann. Erstens werden die Kompositionen Josquins
und die praktischen Erfahrungen wahrend ihrer analytischen und
kritischen Lektlre in Verbindung und im Vergleich mit den historisch
uberlieferten Traktaten und Kompositionslehren der Zeit gebracht,
um Theorie und Praxis gegenseitig zu beleuchten. Zweitens wird
nicht von einem zeitlosen Muster méglicher Kanon-Kompositionen
ausgegangen, werden nicht auf unhistorische Weise Melodiebildun-
gen und harmonische Fligungen verschiedener Epochen vermischt,
sondern es werden - genau bezogen auf die Lebenszeit Josquins
- die Traditionen und Modelle diskutiert, die klanglich-sinnlich und
geistig-technisch die musikalische Lebenswelt Josquins bestimmten.
Drittens wird zum Zweck einer sinnvollen und nachvollziehbaren
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Systematisierung von den konkreten Fallen aller bei Josquin auftre-
tenden Arten von Kanon-Kompositionen ausgegangen, wobei an-
hand der Beschreibung und Sammlung verschiedener Kanon-Typen
die Kategorien gewonnen und entwickelt werden, die der Darstel-
lung der vielfaltigen Anwendungen bei Josquin dienen kdnnen. Dies
flhrt auch zu terminologischen Erweiterungen, und es bleibt abzu-
warten, ob sich die Kanon- und Josquin-Forschung auf bestimmte
Wortpragungen von Ott wird einlassen wollen.

In Otts Untersuchung geht es weniger um asthetische oder sti-
listische Fragen, in welcher Weise etwa Josquin auf liturgische oder
weltliche Texte reagierte, woher die Texte und Melodien kamen, die
er als literarische Vorlage oder melodische Adaptation, z. B. fur ei-
nen cantus firmus oder eine fiihrende Stimme benutzte; sondern
der Hauptaspekt ist rein kompositionstechnischer Art. Es wird nach
Josquins Mitteln und Wegen gesucht, mit denen er Entscheidungen
uber Intervalle, kombinierte Stimmfiihrungen und Akkorde treffen
konnte. Eines der erstaunlichsten Resultate von Ott ist es, erkannt zu
haben, dass schon allein die urspriingliche Gestalt der einen Stimme,
die dann kanonisch bearbeitet wird, Uber ihre eigenen Verwen-
dungsmaglichkeiten, die sie einmal in einer Partitur erlangen kénnte,
entscheidet, dass die Art und Weise der kommenden Kanonisierung
bereits in ihrer ersten Gestalt mitentschieden wird und fir ein ge-
schultes Auge allein an ihr schon projektiv ablesbar ist. Das aus den
Quellen und Einzelfallen herausdestillierte System l3sst eine solche
Schlussfolgerung zu.

Darliber, welche kompositionstechnische Potenzen, Gewohn-
heiten und Regeln allein in der Intervallfolge, ihrer Beziehung zum
Tongeschlecht und ihrer Rhythmisierung stecken, ist so intensiv und
am Beispiel Josquins noch nicht nachgedacht worden. Verschiedene
lateinisch-franzdsische, geistlich-weltliche Gattungen, in denen Jos-
quin schrieb, werden unvermeidlicher Weise auch auf ihre Vermei-
dungs-Strategien von Dissonanzen und Parallelen hin beschrieben.
Immer die Satzlehren der Zeit vor Augen und zu Rate ziehend, wird
anhand von Fallbeispielen das kompositorische Werk von Josquin
durchforstet und in unzahligen Notendokumentationen vorgefiihrt,
um bestimmte Kanon-Typen und Kompositionsmodelle herauszufil-
tern. Es sind prazise technische und statistische Analysen, durch die
allein aber die begeisternde Vielfalt und das kompositorische Niveau
von Josquin aufgedeckt werden konnen. Fiir den an diesem Thema
interessierten Wissenschaftler ist das ohnehin ein dankbar nachvoll-
ziehbarer Weg, aber auch fiir die praktischen Musiker, Séngerinnen
und Sanger von Renaissance-Repertoire dirften einige unentbehrli-
che Winke fir die Interpretation der Partituren Josquins und fur die
Aufflhrungspraxis aus dieser Arbeit zu entnehmen sein - schon die
Entstehung dieser Dissertation im Rahmen einer Musikhochschule
deutet auf diesen Zusammenhang zur Praxis hin. Auch deutet sie
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auf weitere Forschungsperspektiven hin, z. B. auf die Untersuchung
von Kanons mit mehr als vier Stimmen, die Ott selbst als noch un-
eingeldst benennt.

Der Band verfligt Gber einen Anhang, der sogenannte ,Steck-
briefe” verschiedener bei Josquin auffindbarer Kanon-Typen gibt,
uber ein qualifiziertes Kanonverzeichnis aus dem Werk Josquins so-
wie Uber ein Literaturverzeichnis (in dem Uberraschenderweise das
Josquin gewidmete Heft der ,Musik-Konzepte" fehlt), ein Sachregis-
ter (in dem etliche Begriffe aus der Darstellung Otts nicht wieder-
auftauchen), ein Personen- und ein Werkregister.

Peter Slihring

Kommunikation im
Musikleben. Harmonien
und Dissonanzen im
20. Jahrhundert.

Hrsg. von Sven

Oliver Mller, Jirgen
Osterhammel und
Martin Rempe.

Sven Oliver Miller/Jirgen Osterhammel/Martin Rempe (Hg)

Kommunikation
im Musikleben

Harmonien und Dissonanzen
im 20. Jahrhundert

Gottingen: Vandenhoeck &
Ruprecht 2015. 315 S., Abb.,
49.99 EUR

ISBN 978-3-525-30070-1

Mit diesem Tagungsband, der aus der Konferenz ,Kommunikations-
chancen: Entstehung und Fragmentierung sozialer Beziehungen
durch Musik im 20. Jahrhundert" in Berlin 2013 hervorging, wollen
die Herausgeber dazu anregen, ,den Austausch tber eine historisch
orientierte Soziologie der musikalischen Verstandigung zu vertiefen,
nicht nur mit Blick auf das 20. (und 21.) Jahrhundert" (S. 7). Der
schwierigen Frage, was denn eigentlich Kommunikation sei, stellen
sie eine Minimaldefinition beziehungsweise ein Grundgeriist gegen-
uber, ,das fir alle Autorinnen und Autoren anschlussféhig ist und
ihnen zugleich gentigend Raum beldsst, ihren Beitrdgen je spezi-
fische Kommunikationsverstindnisse zugrunde zu legen” (S. 11).
Daraus folgt eine sehr breite Facherung der Themen und Heran-
gehensweisen. Die Textauswahl vermittelt auf den ersten Blick fast
den Eindruck von Beliebigkeit, schlieBlich birgt jede Untersuchung
musikalischer Gegenstande potenziell Aspekte von Kommunikation.
Trotzdem handelt es sich um eine sehr gelungene Zusammenstel-
lung von Beitragen, deren thematische oder methodische Verbin-
dungen beim Lesen immer wieder zum Vorschein kommen. Dies
wird auch durch die Gliederung in drei Themenfelder unterstitzt:
Jraditionslinien und Aufbriiche”, ,Emotion und Gefolgschaft" sowie
.Grenzliberschreitung und Aneignung".

Im ersten Block ,Traditionslinien und Aufbriiche" beschreibt Celia
Applegate ,Musik und Militdr im Deutschland des 19. Jahrhunderts"
am Beispiel des preuBischen Kapellmeisters Wilhelm Wieprecht. Sie
zeigt die wechselseitige Beeinflussung von Zivilmusik und Militar-
musik sowie diejenige zwischen Militarmusik und politischer Repra-
sentation: \Wenn die Armee die Ausbildungsstatte der Nation war,
so war die Militarkapelle diejenige der Musik" (S. 35). William We-
ber geht der Frage nach, welche neue Musik das deutsche Publikum
im Jahre 1910 horte. Er hat daflir unter anderem eine ,Sammlung
verschiedener Konzertprogramme [...] aus dem Zeitraum zwischen
1890 und 1940" ausgewertet, ,die von dem Leipziger Musikverlag
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Breitkopf & Hartel angelegt wurde.” Der Autor mdchte mit seinem
Text ,Musikwissenschaftler dazu anregen, den Beitrag der vielen Mu-
sikvereine zur Entwicklung neuer Musik starker zu berticksichtigen”
(S. 87). Zwei weitere Beitrdge behandeln den Beginn des 20. Jahr-
hunderts: Beifalls- und Missfallensbekundungen im Musikleben der
Weimarer Republik werden von Martin Thrun untersucht, das Musik-
theater in der Weimarer Republik von Stephanie Kleiner.

Im zweiten thematischen Block des Buches, ,Emotion und Gefolg-
schaft”, steht die Figur des Dirigenten im Zentrum. Sehr spannend
ist der Aufsatz Jirgen Osterhammels, in dem es um ,Dirigenten des
friihen 20. Jahrhunderts zwischen Selbstdarstellung und Metierbe-
schreibung” geht. Osterhammel beschreibt darin unterschiedliche
Tendenzen der Selbstdarstellung, abhdngig davon, welcher Genera-
tion Dirigenten angehdren. Dabei widmet er sich vornehmlich den
um 1860 und den um 1890 geborenen: Die dlteren tendieren seiner
Einschdtzung nach eher dazu, Memoiren zu verfassen, die jingeren
stehen fir die ,Metierschrift”, in der sie erldutern, was ein Dirigent
auf welche Art und Weise zu tun hat. Mit den Medien Horfunk und
Fernsehen scheint sich eine Generation von ,Magiern” (S. 170) eta-
bliert zu haben, die sich hinter einer ,medialen Fassade" verstecken
konnten. Es macht Freude, tber dieses Schwanken zwischen Mysti-
fizierung und Entmystifizierung des Dirigentenberufs zu lesen. Dass
Dirigenten einen Teil der Kommunikation im Musikleben regelrecht
personifizieren, verdeutlicht auch der sich anschlieBende Artikel
.Leonard Bernsteins emotionale Praktiken im Musikleben" von Sven
Oliver Muller. Der Aufsatz iber den ,Mengelbergskandal” von Hans-
jakob Ziemer reiht sich ebenfalls in dieses Themenfeld ein.

Im dritten Themenblock, ,Grenziberschreitung und Aneignung”,
sind alle Aufsdtze versammelt, in denen es im erweiterten Sinne
um musikethnologische Fragestellungen geht. Die Rezeption west-
licher Musik im modernen Japan (Toru Takenaka), Protestantische
Missionsmusik in Afrika um 1900 (Claudius Torp) und die Musik im
Kongo unter belgischer Kolonialmacht (Martin Rempe) bilden einen
Komplex zum Thema Kulturtransfer. Inm folgen zwei Beitrage tber
Populdrmusik von Klaus Nathaus und Detlef Siegfried. Kulturindust-
rie und Rundfunktechnik sind hier die vereinenden Begriffe aus dem
Bereich der Kommunikation. Dabei 16st Klaus Nathan auf S. 257 end-
lich das Versprechen des Titelbildes ein, indem er erldutert, welche
kommunikative Rolle die Beatles im Musikleben des 20. Jahrhun-
derts gespielt haben.

Der letzte Beitrag des Buches, beigesteuert von Hans-Joachim
Hinrichsen, weist noch einmal darauf hin, dass in diesem Band Uber-
wiegend interdisziplindre Forschungsansatze verfolgt wurden, aber
auch, dass gerade dies unbedingt weiterbetrieben werden sollte: ,In
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der Geschichtswissenschaft hat lange Zeit, eigentlich bis vor kurzem,
die Musik eine erstaunlich geringe Rolle gespielt, und die Musikwis-
senschaft [...] kimmerte sich ihrerseits zundchst wesentlich mehr
um die Untersuchung der dsthetischen oder der gesellschaftlichen
Dimension ihrer Objekte” (S. 295).

Zwar besteht das ,Objektivitatsproblem” (ebd.) der Musik fur je-
den Historiker von Neuem, doch zeigt der vorliegende Band, dass
es moglich ist, die Musik mit anderen historischen Dokumenten auf
eine Stufe zu stellen, anstatt sie dsthetisch wertend zu untersuchen
oder mit spitzen Fingern anzufassen.

Almut Ochsmann

Rudolf Mauersberger.
Aus der Werkstatt des
Kreuzkantors. Briefe,
Texte, Reden.

Hrsg. von Matthias
Herrmann.

Rudolf Mauersbherger
Aus der Werkstatt eines Kreuzkantors
Briefe - Texte - Reden

Matthias Herrmann (Hrsg.)

Marburg: Tectum Verlag 2014
(Schriften des Dresdner
Kreuzchores. 1), 295 S.,
Hardcover, Abb., 29.95 EUR
ISBN 978-3-8288-3317-3

Der erste Band der ,Schriften des Dresdner Kreuzchores" erschien
2014 rechtzeitig zum 125. Geburtstag von Rudolf Mauersberger
(1889-1971). Er enthalt Briefe, Texte und Reden des legenddren
Kreuzkantors aus den Jahren 1930 bis 1971. Herausgeber ist Mat-
thias Herrmann, der selbst Kruzianer unter Mauersberger war. Von
ihm stammt auch das 1991 erschienene Werkverzeichnis der Musik-
autographe und -abschriften des in der Sachsischen Landesbiblio-
thek - Staats- und Universitatsbibliothek Dresden (SLUB) vorhande-
nen Mauersberger-Nachlasses. Ein Hauptteil der bisher unveroffent-
lichten Briefe, Texte und Reden stammt aus dem Archiv des Dresdner
Kreuzchores, ein anderer Teil aus dem Dresdner Stadtarchiv. Wei-
tere Materialien befinden sich noch in Privatbesitz. Leider sind die
Archivmaterialien des Kreuzchores aus der Zeit von 1930 bis 1945
nicht mehr vorhanden, weil das Chorarchiv bei den britischen und
amerikanischen Bombenangriffen auf Dresden am 13./14. Februar
1945 zerstort wurde.

Zundchst wurden von Matthias Herrmann einige Programmblat-
ter aus den Jahren 1930 bis 1941 ausgewertet. Die Programme aus
den Jahren 1942 bis 1945 fehlen. Es folgen einige wenige Briefe aus
der Zeit vom 15. Februar bis 16. Juni 1945, darunter eine Briefkarte
von Rudolf Mauersberger an den Kruzianer Klaus Zimmermann mit
einem Bericht Uber die Nacht des 13./14. Februars: ,Wie soll man
so etwas Furchtbares ertragen kénnen" (S. 107 f.). Mauersberger
schildert darin seine Mihe, sich Uber dieses schreckliche Erlebnis
zu auBern; er betrauert sechs umgekommene Alumnen, berichtet
von der Rettung eines Teils der Notenbibliothek sowie von dessen
Abtransport ins Erzgebirge und formuliert seine Hoffnung auf den
Wiederbeginn der Kreuzchorarbeit. Leider wird die Zeit des Natio-
nalsozialismus und dessen Auswirkung auf Mauersberger und den
Kreuzchor dadurch nicht ausreichend ausgewertet. Es folgt lediglich
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ein Hinweis auf die Bach-Tage von 1941, bei denen der Kreuzkantor
offensichtlich Angriffen aus der Sachsischen Staatskanzlei ausge-
setzt war: Er sollte auf die Pflege der Kirchenmusik und speziell der
Bach-Passionen verzichten. Fiir die genauere Betrachtung dieses
Zeitraumes hatten Tageszeitungen und Bestdnde anderer Archive
und Bibliotheken herangezogen werden kénnen.

Im Mittelpunkt der Publikation stehen die tberlieferten Briefe und
Dokumente aus den 1950er- und 1960er-Jahren, Darin geht es um
den Wiederaufbau der Dresdner Kreuzkirche und der Kreuzschule,
um Auffiihrungen von Werken Johann Sebastian Bachs von 1926
bis 1969, um Heinrich-Schitz-Auffiihrungen und die Heinrich-
Schiitz-Tage des Dresdner Kreuzchores von 1955 bis 1970. Weitere
Dokumente betreffen Personlichkeiten aus dem Umfeld von Mau-
ersberger, wie enemalige Kruzianer (Peter Schreier, Karl Richter) und
mitwirkende Organisten.

Rudolf Mauersberger berichtet tber die Notlage des Kreuzchores
um 1950 im Spannungsfeld der - nicht nur in materieller Hinsicht
- sehr schwierigen Nachkriegszeit und der zunehmenden Versuche
ideologischer Vereinnahmung nach der Griindung der DDR. Er ,zog
alle Register, um eine Anderung der Schulform fiir den Chor zu errei-
chen, was noch im Jahr 1954 mit der Griindung der ,Internatsschule
des Dresdner Kreuzchores' gelang” (S. 139). Die Probenverhiltnisse
flr den Chor waren miserabel, deshalb teilte Mauersberger der Su-
perintendentur mit, dass er ,unter den gegenwartigen Probenver-
héltnissen es nicht wagen" kénne, ,das ,Dresdner Requiem' bis zum
13. Februar [1955; M. L.] auf die Beine zu stellen” (S. 143). 1952 hatte
er seine Vorschldge fir die kiinstlerische Ausgestaltung der Kreuz-
kirche dem Kirchenvorstand der Kreuzkirchgemeinde unterbreitet.
Am 13. Februar 1955 sollte die Wiederweihe der Kirche stattfinden.

Ein weiterer Schwerpunkt der vorliegenden Publikation ist das
Thema Bach und Dresden. Johann Sebastian Bach hatte versucht,
mit der Einreichung seiner Messe in h-Moll beim Dresdner Hof den
Titel ,Hof-Compositeur” zu erhalten, was ihm im November 1736
gelang. Bachs Sohn Friedemann war dreizehn Jahre lang, von 1733
bis 1746, Organist an der Dresdner Sophienkirche. Die Bachpflege
des Kreuzchores begann erst im 19. Jahrhundert. Von 1941 bis 1969
flhrte er alljahrlich Werke von Johann Sebastian Bach auf. Nach der
Ubernahme des Kreuzkantorats 1930 intensivierte Mauersberger die
Schitz-Pflege. ,In Fortflihrung der Aufflihrungstradition strebte
Mauersberger in den reguldren Vespern seit Advent 1954 und in
den Schiitz-Tagen seit Juli 1955 eine noch starkere Fokussierung auf
Schiitz an. Er wollte den Chor wieder an das internationale kirchen-
musikalische Geschehen anbinden” (S. 215). Als Gedenkstatte fir
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den Komponisten wurde in der Dresdner Kreuzkirche eine Heinrich-
Schiitz-Kapelle eingerichtet.

Der Anhang des Buches enthalt ein umfangreiches Register der
musikalischen Werke von Mauersberger mit Werktiteln, Textincipits
und Werkverzeichnisnummern. An dieses schlieBen sich ein Perso-
nenregister und ein Ortsregister an. Zu den abgebildeten Original-
dokumenten gibt es meistens noch umfangreiche Anmerkungen.
Leider erfdhrt man bei einigen nicht, in wessen Besitz sie heute sind
(abgesehen von den Dokumenten aus dem Kreuzchorarchiv). Die in
der SLUB Dresden befindlichen Texthandschriften aus den Nachlas-
sen von Eva Blttner, Hans Béhm, Karl Laux, Ruth Fink u. a. wurden
nicht ausgewertet. Klangdokumente des Dresdner Kreuzchores un-
ter Mauersberger besitzt die Mediathek der SLUB. Im Bildarchiv der
Deutschen Fotothek der SLUB sind dariber hinaus zahlreiche Foto-
grafien vorhanden.

Marina Lang

Peter Giilke

Von Bach bis Beethoven.
Streifziige durch groB3e
Musik.

Der Sammelband enthélt verschiedene Aufsdtze von Peter Giilke,
die bereits zwischen 2006 und 2011 in Jahrblichern, Zeitschriften,
Handbichern und Festschriften publiziert worden sind. Sie wurden
fir die vorliegende Ausgabe neu durchgesehen, gegenlber den ur-
spriinglich publizierten Fassungen aktualisiert und gekirzt. Gulkes
Textauswahl und -zusammenstellung muss nach eigenem Bekunden
rein zuféllig bleiben, und so stehen Essays Uber Bach, Haydn, Mo-
zart, Beethoven und Goethe unvermittelt nebeneinander.

In seinen Abhandlungen verknlipft der Autor Werkanalyse, Ent-
stehungsgeschichte und wissenschaftliche Fragestellung, und es
kommt ihm zugute, dass er auf einen reichen Erfahrungsschatz als
Musikauslbender zurlickgreifen kann. Stets sucht er die Nahe zum
Musiker; ,die Schreiberei" machte er ,am liebsten [...] als Fortsetzung
des Musizierens mit anderen Mitteln betrachten" (S. 7).

Gulkes Werdegang ist auBerordentlich vielseitig: Er studierte Vi-
oloncello, Musikwissenschaft, Germanistik und Romanistik in Wei-
mar, Jena und Leipzig (wo er promovierte) und habilitierte sich bei
Carl Dahlhaus in Berlin. Er war Chefdirigent an mehreren Theatern
in der DDR und Kapellmeister an der Staatsoper Dresden, auBer-
dem Generalmusikdirektor in Weimar und Wuppertal. Giilke wurde
an verschiedene Hochschulen als Professor berufen, so nahm er u.
a. 1980 eine Gastprofessur an der Harvard Universitat in Cambridge
an. Eine Professur fir Dirigieren erhielt er an der Musikhochschule
in Freiburg (1996-2000), eine Professur fir Musikwissenschaft an
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Von Bach bis Beethoven

Streifziige durch grofie Musik  |E3

Kassel u. a., Barenreiter 2014
(Schweizer Beitriage zur
Musikforschung. 17). 128 S.,
kart., Abb., 39.95 EUR

ISBN 978-3-7618-2348-4

der Universitit Basel (1999-2002). 2014 wurde er mit dem Ernst von
Siemens Musikpreis ausgezeichnet - eine von zahlreichen Ehrungen,
die ihm zuteil wurden.

Seine kiinstlerische Tatigkeit verbindet er stets mit dem Nachden-
ken tber Musik. Dabei versucht er, eine Briicke zu schlagen zwischen
Musikern und Musikwissenschaftlern, zwischen der Einzigartigkeit
der Musik und dem musikhistorischem Kontext.

In den 17 Essays des Sammelbandes néhert sich Gulke jeweils ei-
nem Komponisten an und zieht durch analytische Erkenntnisse ver-
bliffend logische Schlussfolgerungen auf die Rezeptionsgeschichte.
Dem Beitrag zu Bachs Wohltemperiertem Klavier und der Kunst der
Fuge folgt ein Essay zu Joseph Haydn, der sich mit dem Oratorium
Die sieben letzten Worte unseres Erldsers am Kreuz und der Sinfo-
nie Nr. 98 befasst. Gllke beschreibt die Entstehungsgeschichte des
Oratoriums, gibt einen inhaltlichen Abriss und geht auf die Prob-
leme der Textierung und Umarbeitungen ein. Zur Sinfonie Nr. 98,
die er als Haydns Requiem fur Mozart ansieht, stellt er motivische
Zusammenhange und Anspielungen zwischen verschiedenen Wer-
ken Mozarts und Haydns Sinfonie her, die ,unzuféllig unterlaufen”
sind und somit intertextuelle Momente darstellen. Die Aufsdtze 7
bis 12 beinhalten Fragestellungen zu Mozarts CEuvre. In ,Kunst der
Coda" befasst Gilke sich mit der Bedeutung, der Funktion und dem
Auftreten von Codas bei Mozart. Besonders interessant ist der Arti-
kel Uber Melancholie und Heiterkeit bei Mozart. Gilke beschreibt die
enge Verschrankung beider Zustdnde und erldutert dabei, wie sich
Melancholie in der Mozart'schen Musik darstellt. Im letzten der Mo-
zart-Aufsatze, ,Musikalische Interpretation als Herausforderung fir
die Mozart-Forschung", fragt Gilke nach den Herausforderungen,
die Praxis und Theorie voneinander annehmen kdnnen, und danach,
welche Wirkung die Interpretation auf die Forschung haben kann.
Kiihn setzt sich der Autor im letzten Beitrag mit der eher beldchelten
und als dilettantisch bezeichneten Tonlehre Goethes auseinander,
die er einer ernsthaften Uberpriifung unterzieht.

Insgesamt ist der vorliegende Band eine hochst kurzweilige, intel-
ligente und dabei empfindsame Zusammenstellung von musikwis-
senschaftlichen Diskursen.

Elisabeth Ptz
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