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BESPRECHUNGEN

MARIKO TERAMOTO/ARMIN BRINZING:
Katalog der Musikdrucke des Johannes Petreius
in Niirnberg. Kassel-Basel-London-New York-
Prag: Barenreiter (1993) XVIII, 232 S. [Catalo-
gus Musicus XIV.)

Die von den weltweit arbeitenden Lander-
gruppen des Répertoire International des Sour-
ces Musicales (RISM) erstellten Kataloge der
heute noch nachweisbaren gedruckten und
handschriftlichen Musikalien vom 16. bis zum
Anfang des 19 Jahrhunderts scheinen immer
mehr auch zum Ausgangspunkt von speziellen
Bibliographien — wie thematische Kataloge,
Verlags- und Gattungsverzeichnisse u. a. — zu
werden, reduzieren sie doch in erheblichem
Mafle die eigene, zeitaufwendige Vorarbeit da-
zu, namlich die Suche nach den Werken selbst.

Der vorliegende, aus einer Dissertation von
Mariko Teramoto entstandene Katalog greift
aus der Fiille des RISM-Materials die kleine,
aber hochst wichtige und interessante musik-
relevante Produktion des Niirnberger Druckers
Johannes Petreius (um 1497—1550) heraus, die
zwischen 1536 und 1550 nachzuweisen ist. 16
Musikdrucke, zwei Theoretica, zwei nicht-
musikalische, aber Musikbeispiele enthaltende
Schulbticher, eine Kirchenordnung mit liturgi-
schen Gesangen.

Die Musikdrucke bildeten aber nur ecine
schmale Sektion innerhalb der ungemein pro-
duktiven Titigkeit von Petreius. Seit 1524
diirfte er etwa 800 Drucke aus ,nahezu allen
Bereichen der Wissenschaften und schoénen
Kiinste” herausgebracht haben (Einleitung
S. XIV)

Die in chronologischer Folge aufgefiihrten
Drucke umfassen eine bunte musikalische Mi-
schung: Messen, Motetten, deutsche, italieni-
sche und franzésische weltliche Lieder, deut-
sche und lateinische Kirchengesinge sowie
zwei Lautentabulaturen. Die Beschreibungen
der Drucke und eines jeden einzelnen Stiicks
enthalten in akribischer Ausfithrlichkeit alle
notigen Informationen. vollstandiges Titelzi-
tat, Format, Umfang, Inhaltsaufzihlung mit
Stimmenanzahl und Namen der aus der Quelle
entnommenen oder ermittelten Komponisten,
handschriftliche und gedruckte Konkordanzen,

Nachdrucke, Neuausgaben und Faksimiles,
Vorlagen fir die Intavolierungen, Literatur-
nachweise und alle Fundorte mit ihrem Stand-
ort innerhalb der Bibliothek. In einem Anhang
werden alle Vorreden und Widmungstexte der
Drucke vollstindig im Faksimile wiedergege-
ben. Die namentlich genannten Widmungs-
trager werden zwar mit ihrer formalisierten
Schreibweise in der Beschreibung festgehalten.
Man vermifit jedoch einige biographische und
das Umfeld absteckende Worte tber sie; auch
sind die insgesamt nur acht Namen register-
mafig nicht erfafit

Nitzlich sind die beigegebenen Musikinci-
pits aller Stimmen fiir die bisher in keiner Aus-
gabe nachgewiesenen anonymen Sticke. Ge-
wiinscht hitte man sie sich allerdings auch fiir
jene Stiicke, fiir die lediglich eine, oft nicht so
leicht zugingliche andere zeitgenossische
handschriftliche oder gedruckte Quelle und
weder eine Neuausgabe noch ein Werkver-
zeichnisnachweis angegeben werden konnte
Auch in anderen Katalogen wird leider in die-
sen Fillen ebenfalls meist auf ein Musikincipit
verzichtet, obwohl es so einfach gewesen wire,
es anzufiihren.

Der vorliegende Katalog ist auf der Basis
eines groflen und weitgestreuten Vergleichs-
materials an Handschriften und Drucken er-
stellt worden und bringt viele wichtige, ergin-
zende und hin und wieder auch korrigierende
Details zur Uberlieferung der verschiedenen
Exemplare eines Drucks, zum Komponisten
und zum Stiick selbst.

Die einzelnen Stiicke innerhalb eines Drucks
sind zitierfreundlich durchnumeriert und meh-
rere Register, nach Komponisten, Text-
anfingen, Bibliotheken und ihre ausgewerteten
Quellen, sowie ein Ausgaben- und Literaturver-
zeichnis erméglichen eine problemlose Hand-
habung des Katalogs.

(September 1993) Gertraut Haberkamp

GERTRAUT HABERKAMP/MARTIN SEEL-
KOPF: Musikhandschriften katholischer Pfar-
reien in  Franken, Bistum  Wiirzburg.
Thematischer Katalog. Miinchen. G. Henle
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Verlag 1990. XXXXII, 344 S. (Kataloge bayeri-
scher Musiksammlungen. Band 17.)

Die Region Franken wird in der Literatur
nicht zu Unrecht als ,Herzstiick deutscher Mu-
sikbegabung” bezeichnet, da dort eine Fiille
schopferischer Musiker des 18. und 19. Jahr-
hunderts ihre Heimat hatten. Der vorliegende
Katalog belegt nun die blithende Pflege instru-
mentalbegleiteter katholischer Kirchenmusik
der vergangenen beiden Jahrhunderte in dieser
Gegend. Seit 1977 hat Martin Seelkopf z. T.
vergessene Notensammlungen in Pfarrkirchen
des Bistums Wiirzburg aufgespiirt und zusam-
mengetragen sowie vorhandene Inventare, Kir-
chenrechnungen und ihnliche Archivalien
durchforstet. Die Ergebnisse dieser Forschun-
gen stellt er in dem sehr informativen, knapp
dreiflig Seiten umfassenden, einleitenden Bei-
trag ,Die instrumental begleitete Kirchenmu-
sik im lindlichen Bereich des katholischen
Unterfranken” vor.

Seelkopf gibt einen Uberblick iiber die Ent-
wicklung des Repertoires von ersten Anfingen
zu Ende des 16. Jahrhunderts iiber eine konti-
nuierliche Ausbreitung seit den 1660/70er Jah-
ren bis zum Ende der Tradition um die Zeit des
Ersten Weltkrieges. Bemerkenswert ist tiber
den gesamten Zeitraum die Pflege instrumen-
talbegleiteter Kirchenmusik auch in zahlrei-
chen kleinen Dorfern, der hohe Repertoirean-
teil einheimischer Komponisten und bei der
Frage der Ausfithrenden die grofle Bedeutung
der Lehrerschaft, die zusammen mit den Tiir-
mern der grofleren Ortschaften die Haupttrager
der Kirchenmusik waren.

Der Katalog von Gertraut Haberkamp um-
faBBt auf ca. 300 Seiten, geordnet nach Komponi-
sten die Handschriften der erfafiten Bestiande.
Die Titelaufnahmen entsprechen bekannter
RISM-Qualitit mit Notenincipit, originaler
Titelfassung, Aufzihlung der Sitze und Einzel-
stimmen, Mafle und Datierung des Manuskrip-
tes, Bemerkungen tuber Auffihrungsdaten,
Besitzer- und Schreibervermerke, alte Signatu-
ren u. 4. Ergianzt wird der Handschriftenkatalog
durch ein Verzeichnis der ilteren Drucke mit
Bestandshinweisen. Ein Register nach Titeln
und Textanfingen sowie eines nach Namen
und Orten bieten weitere Benutzungsmoglich-
keiten, so dafl auch eine Zusammenfithrung
der Bestinde nach Orten moglich wird.

Der Katalog bildet somit ein gewichtiges Do-
kument zur Erforschung der Kirchenmusik-
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pflege, der die Ergebnisse bisher bestehender
Einzeluntersuchungen bestitigt und erginzt.
Ahnliche Untersuchungen kénnen zur Nach-
ahmung nur empfohlen werden.

(Oktober 1993) Gabriela Krombach

DENIS HERLIN: Collection musicale Frangois
Lang. Catalogue. [Paris]: Klincksieck 1993.
301 S., Abb. (Domaine musicologique 13.)

In einem wahren Sammelrausch trug der
1908 geborene franzosische Pianist Francois
Lang in zehn Jahren eine Musikaliensammlung
zusammen, die im jetzt von Denis Harlin kata-
logisierten Bestand 1354 Nummern ausmacht
und im Studienzentrum der nordfranzosischen
Abbaye Royaumont verwahrt wird. Es ist kaum
vorstellbar, welche Dimensionen die Kollek-
tion angenommen hitte, ware Langs Sammel-
eifer nicht 1943 durch seine Verhaftung und
Deportation nach Auschwitz, wo er Anfang
1944 ums Leben kam, so jih beendet worden.
Durch das Pariser Antiquariatshaus Legouix,
aber auch auf seinen Konzertreisen, nament-
lich in London und Wien, erwarb Lang grofie
Teile musikalischer Nachlisse (Debussy,
d’'Indy), das Angebot fast kompletter Antiqua-
riatskataloge oder Restbestinde ilterer Biblio-
theken (Madame Pompadour u. a., die dankens-
werterweise durch Reproduktionen der Exlibris
dokumentiert sind). Es entstand so ein Fonds,
der zwar Musikalien- und Theoretikerdrucke
seit dem frithen 17. Jahrhundert und aus einem
geographisch und gattungsmiflig breitgestreu-
ten Bereich vereinigt, doch auch nicht die spe-
ziellen Interessengebiete seines ehemaligen
Besitzers verleugnet: franzosische Oper seit
Lully und Klaviermusik des 18. und 19. Jahr-
hunderts. Hier ist neben einem reprasentativen
Querschnitt auch mancher bedeutende und sel-
tene Erst- und Frithdruck zu finden. Der Kata-
log erschliefft somit einen neuen Fundort fiir
viele iltere Drucke (die Sammlung ist in den
gedruckten RISM-Binden noch nicht beriick-
sichtigt) sowie solche des 19. und beginnenden
20 Jahrhunderts. Im optisch sehr ansprechend
gestalteten Band wird der Bestand in alphabeti-
scher Reihenfolge der Autoren knapp beschrie-
ben, wobei zu den bibliographischen Angaben
(mit erginzten Datierungen) Identifizierungen
per RISM oder Werkverzeichnis sowie detail-
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lierte und oft héchst aufschlufireiche Angaben
uber Provenienz und Besitzvermerke treten.
Was Lang an handschriftlichem Material zu-
sammentrug, ist ein zwar kleines, aber feines
Corpus: Unter den 28 Manuskripten befinden
sich (mitunter in den betreffenden themati-
schen Katalogen unbekannte) Autographen von
Schubert, Weber, Mendelssohn, Clara und
Robert Schumann, Berlioz, Liszt (teils mit auf
Reger vorausweisenden roten Vortragsbezeich-
nungen), Brahms, Fauré, Debussy, Strawinsky,
Germaine Tailleferre (eigens fiir Lang kompo-
nierte Kadenzen zu Haydn- und Mozart-Kon-
zerten) u. a. Auch die Beschreibung der Manu-
skripte ist sehr knapp gehalten und leider oft
unzuverldssig (Autographe sind nicht immer,
z. T erst im grofziigigen Faksimile-Anhang,
als solche gekennzeichnet), bisweilen wire ein
Incipit hilfreich gewesen, da die Angabe von
Werkverzeichnissen offenbar nur partiell ange-
strebt war Auch gibt es dem Benutzer gele-
gentlich Ritsel auf, dafl Sammelhandschriften
nicht als ganze, sondern in ihren Bestandteilen
beschrieben werden. Uber den erstaunlichen
Umstand, daff auf drei zusammenhingenden
Seiten Autographen von Mendelssohn, Cheru-
bini und Neukomm vereinigt sind, hitte man
gerne Niheres erfahren. Auch das bedauerli-
cherweise einzige Register (Namen ehemaliger
Besitzer| ist nicht von kleinen Schonheitsfeh-
lern frei. Bei ,,M. Edelman”, der einen Druck
Carl Maria von Webers von 1823 besaf}, kann
es sich kaum um den 1794 guillotinierten
Johann Friedrich gehandelt haben.
(August 1993) Nicole Schwindt-Gross

JURGEN BLUME: Geschichte der mehrstim-
migen Stabat-mater-Vertonungen. Miinchen-
Salzburg: Musikverlag Emil Katzbichler 1992.
Band 1 [Textteil]: 282 S., Band 2 [Notenbeisp.,
Fufinoten]: 164 S. [Musikwissenschaftliche
Schriften 23.)

In der vorliegenden Dissertation hat Jargen
Blume ein Thema von enormer Breite und
Vielschichtigkeit bearbeitet. Die aus franziska-
nischen Kreisen des 13. Jahrhunderts stam-
mende Stabat-mater-Dichtung, die spiter als
Sequenz und als Hymnus Eingang in Messe
und Offizium gefunden hat, schildert das Lei-
den Mariens unter dem Kreuz ihres Sohnes.

Besprechungen

Seit rund funfhundert Jahren hat der nahege-
hende Text immer wieder Komponisten inspi-
riert, und so lassen sich anhand der Geschichte
dieser Vertonungen gleichzeitig manche stili-
stischen Entwicklungen von der Mehrstimmig-
keit vor 1500 bis in die Gegenwart nachvoll-
ziehen. Diese Entwicklungen konnten natir-
lich nicht ausschlieflich unter autonom musi-
kalisch-ktnstlerischen  Aspekten erfolgen,
denn wie alle anderen fiir den Gottesdienst ge-
schaffenen Werke stehen auch die Stabat-
mater-Vertonungen in mehr oder weniger aus-
geprigter Abhingigkeit von der kirchenmusika-
lischen Gesetzgebung. Dariiber hinaus hat die
Nihe zu bestimmten Gattungen (Motette,
Kantate oder Oratorium) zahlreiche Werke be-
einflufit, regionale Besonderheiten wie das ,,Se-
polcro” bildeten sich heraus, und nicht zuletzt
hat die jeweilige Zweckbestimmung einer
Komposition — ob fir den liturgischen, den
Andachts- oder den Konzertgebrauch — ihre
Auswirkungen gehabt. All diese Tatsachen las-
sen das Thema in ganz besonderer Weise inter-
essant erscheinen.

Blume hat eine tiberraschend grofie Zahl von
Beispielen ermittelt und damit den Beweis er-
bracht, da das Repertoire an Stabat-mater-Ver-
tonungen weit umfangreicher ist als bisher aus
den Studien von Carl Heinrich Bitter oder Paul
Mies bekannt. Anndhernd 150 dieser Werke
stellt der Autor ndher vor, wobei es sich von
selbst versteht, da3 nicht jede Komposition in
gleicher Ausfithrlichkeit besprochen werden
kann und mufl. Die Auswahl der far die Ana-
lyse herangezogenen Beispiele ergibt ein insge-
samt durchaus reprasentatives Bild; selbstver-
stindlich wurden alle bekannten Vertonungen
berticksichtigt, und dariiber hinaus wird der
Leser auf manches unbeachtete Werk neugierig
gemacht. Kompositionen, denen ubersetzte
oder paraphrasierte Texte zugrundeliegen, wur-
den in die Betrachtungen einbezogen. Die Auf-
teilung der Arbeit auf zwei Bande mit dem
eigentlichen Textteil im ersten und den An-
merkungen sowie zahlreichen Notenbeispielen
im zweiten Band ist nicht unbequem, auch
wenn man auf diese Weise stets gleichzeitig
mit beiden Banden arbeiten mufi.

An Anfang stehen Erdrterungen iiber Her-
kunft, Struktur und Uberlieferung des Textes.
Die anschliefenden Kapitel untergliedern den
Stoff nach historischen, regionalen und ande-
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ren Gesichtspunkten (also z. B.. ,Englische
Polyphonie vom 14. bis zum 16. Jahrhundert”,
,Neapel”, , Das Sepolcro im Stift Kremsmiin-
ster’, , Stabat-mater-Vertonungen im 20. Jahr-
hundert”) Dabei ist der Kapitel-Aufbau immer
der gleiche: Nach einer allgemeinen Einfiih-
rung in den jeweiligen Bereich folgt eine Be-
sprechung der zugehorigen Musikbeispiele;
diese Erorterungen schlieffien in der Regel eine
Analyse der Form und des Text/Musik-Ver-
hiltnisses, Hinweise zu den Entstehungsum-
standen der Werke und zur Biographie ihrer
Komponisten sowie gegebenenfalls eine asthe-
tische Bewertung ein. Auf die Dauer wirkt der
stereotype Aufbau des Buches etwa ermiidend,
zumal auch die zahllosen Tabellen, in denen
der Verfasser die Formverldufe einzelner Sitze
dargestellt hat, nicht immer von hochstem
Informationswert sind.

Die im 19 Jahrhundert entstandenen Kom-
positionen betrachtet Blume vor allem unter
den beiden Aspekten , Palestrina-Renaissance
und Cicilianismus’’ sowie , Kantatenhafte und
oratorische Stabat-mater-Vertonungen’', wobei
er die ersteren als kunstlerisch degeneriert
verurteilt und in letzteren eine zunehmende
Loslésung von kirchlicher Bindung erkennt.
Vielleicht hitte die Einbeziehung zu einer der
Rheinbergerschen Komposition an dieser Stelle
zu einer differenzierteren Betrachtung fithren
konnen.

Die Qualitit der Arbeit wird im besonderen
durch eine Reihe von sprachlichen Schwichen
und dufleren Schonheitsfehlern beeintrachtigt.
So widersprechen sich die Feststellungen, daf
das Stabat mater von Clari als ,,Sequenz zum
Fest der Sieben Schmerzen” — also fur die
Messe — bestimmt war und ,,als Andachts-
musik nach der Messe musiziert wurde” (Bd. I,
S. 87); die als das ,erste nicht-kirchenmusika-
lische Stabat mater” angesehene Komposition
von Steffani sollte besser als nicht-liturgisch
bezeichnet werden (Bd. I, S. 70 und 85); das
Alessandro Scarlatti den ,glatten unproblema-
tischen Stil der Generation Pergolesis” ver-
mied, ist angesichts seiner Lebensdaten kaum
verwunderlich (Bd. I, S. 101), und ebenso-
wenig konnen Formulierungen tiberzeugen wie
»Terz- und Sextparallelen und kurze Phrasen
bringen die herzliche Anteilnahme im Duett
Nr 3 zum Audruck” (Bd. I, S. 104) oder
»Dominantseptimenakkorde mit tiefalterierter

177

Quinte und neapolitanische Sextakkorde zei-
gen, dafl Quilici die Materie beherrscht und
niveauvoll anzuwenden weif}”’ (Bd. I, S. 182).
Die Vornamen des Komponisten Hiller lauten
Johann Adam und nicht ,,Johann Abraham”
(Bd. I, S. 111), der Verfasser der Musikge-
schichte des Stiftes Kremsmiinster heifit Alt-
man, nicht ,,Altmann" Kellner (Bd. I, S. 104
und Bd. II, S. 269), die Zitierung von Biblio-
theken geschieht vollig uneinheitlich sowie
teils mit, teils ohne RISM-Siglen, und mehrere
der in den Fuflnoten abgekiirzt erwidhnten
Schriften tauchen 1im Literaturverzeichnis
tiberhaupt nicht auf (u. a. von den Autoren
S. Borris-Zuckermann, Subird/Cherbuliez, H.
Osthoff, W Stockmeier) Eine griindlichere
Durchsicht von Manuskript und Druckfahnen
hitte sicherlich manchen Fehler vermeiden
und vielleicht auch noch Bezeichnungen wie
,,Westberlin” oder ,D-ddr-Bds” ausmerzen
konnen.

Erginzend mochte der Rezensent auflerdem
auf die in der Hamburgischen Staatsbibliothek
verwahrten Abschriften einiger seltener, von
Blume anderenorts nachgewiesener Stabat-
mater-Kompositionen (z. B. von Antonio Bru-
netti, Ligniville und Persichini) hinweisen.
(September 1993) Wolfgang Hochstein

Welttheater, Mysterienspiel, Rituelles Theater
,, Vom Himmel durch die Welt zur Hélle” Ge-
sammelte Vortrige des Salzburger Symposions
1991 Hrsg. von Peter CSOBADI, Gernot GRU-
BER, Jiirgen KUHNEL, Ulrich MULLER, Os-
wald PANAGL, Franz V SPECHTLER. Anif/
Salzburg: Verlag Ursula Miiller-Speiser 1992.
VI, 724 S., Abb. (Wort und Musik. Salzburger
Akademie Beitrdge. Nr. 15.)

Seit 1989 findet alljahrlich in Salzburg wih-
rend der Festspielzeit ein wissenschaftliches
Symposion statt, dessen jeweilige Thematik in
einem engen Bezug zu den Festspielen und
ihrem Repertoire steht. Die zahlreichen Beitri-
ge des Symposions 1991 uber , Welttheater,
Mysterienspiel, Rituelles Theater” liegen nun
in einem korpulenten Sammelband vor, der
nichts Geringeres als ein theatergeschichtli-
ches Kompendium geworden ist. Die Ausein-
andersetzung mit zentralen Erscheinungsfor-
men des Theaters, deren Wurzeln zum Teil bis
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in die Antike zuriickreichen, erdffnet der For-
schung ein beinahe uniibersehbar weites Feld,
was sich auch in dem breiten Themenspek-
trum des Bandes widerspiegelt Es reicht von
den altigyptischen Mysterienspielen bis hin zu
aktuellsten Welttheater-Konzeptionen, auch
Uberlegungen zur Mythologie aufereuropdi-
scher Kulturen werden einbezogen, wenngleich
der grofite Teil der Beitrige der abendlindi-
schen Kultur gelten.

Fast die Hilfte der 56 Referate ist musikbezo-
genen Themen gewidmet, was angesichts der
,,starke[n] Affinitit von Welttheater [ .| und
Musik’’, auf die Ulrich Miller in seinem
grundlegenden Eingangsreferat verweist, kaum
verwundert. Auch hier ist die thematische
Spannweite grof, sie fihrt von den mittelalter-
lichen Mysterienspielen bis zu Gottfried von
Einems Oper Tullifant aus dem Jahre 1990.

Dem Zufall ist es wohl zu verdanken, daf§
sich innerhalb der musikhistorisch orientierten
Beitrige einige Schwerpunkte herausgebildet
haben, die nicht unwesentlich dazu beitragen,
dem Band thematisches Profil zu verleihen.

Vier Referate sind Mozarts Zauberflote ge-
widmet, von denen vor allem das von Stefan
Kunze die Bedeutung des ,Welttheater”-
Begriffs im Kontext von Mozarts Oper kritisch
hinterfragt. Eine zweite Referatsgruppe gilt
Richard Wagner und vor allem dem Ring der
Nibelungen. Die Aischylos-Beziige, die Dieter
Bremer darstellt, sind schon verschiedentlich
erortert worden, erhellender ist dagegen die
Interpretation der zahlreichen Erzihlungen im
Ring im Lichte neuerer Mythos-Theorien, die
Irene Erfen vorlegt Auf die Bedeutung Calde-
réns fiir Wagners musikdramatisches Denken
macht Gerhard Heldt — leider in vielen Punk-
ten allzu pauschal — aufmerksam. ,Die Ge-
burt des Festspielgedankens aus dem Geist der
Biaderkur' versucht Matthias Theodor Vogt
mit nicht immer zwingenden Argumenten,
aber auf sehr orginelle und und anregende Wei-
se zu begriinden. Vier weitere Beitrige sind
dem Theatrum mundi von Carl Orff gewidmet,
von denen einer iiber eine Orff-Lesung wihrend
des Symposions berichtet. Eine letzte, beson-
ders grofle Referatsgruppe schlieflich umfafit
Beitrage zur Oper des 20. Jahrhunderts (u. a. zu
Albéric Magnards Guecoer, Prokofijeffs Der feu-
rige Engel, Strawinskys The Rake’s Progress,
Ligetis Le Grand Macabre und Messiaens Saint
Frangois d’Assise)

Besprechungen

Gerade die Buntheit und der Perspektiven-
reichtum der Beitrige gewihren eine Fiille an-
regender Einblicke in die im Titel genannten
Theaterformen, deren musikhistorische Bedeu-
tung geradezu zwingend vor Augen gefithrt
wird. (Daf viele Aspekte unbehandelt bleiben,
Wolfgang Rihms Ruckgriff auf das Theater
Artauds etwa, hingt mit der offenen Konzep-
tion der Salzburger Symposien zusammen, die
fast ausschliefilich aus , freien Referaten’ be-
stehen.)

Eine bibliophile Glanzleistung ist der im
schlichten Computersatz erstellte, recht fragil
gebundene Band nicht. Im Rezensionsexemplar
sind die Seiten 605f. und 111f. vertauscht, bei
der Textredaktion lieffen die Herausgeber an-
sonsten einige Sorgfalt walten. Den weiteren
Binden der Reihe wire im tibrigen ein Register
zu wiinschen, das dem Leser die sinnvolle Be-
nutzung des reichlich entfalteten Materials
erleichtern wiirde.

(September 1993) Thomas Seedorf

Geschichte der italienischen Oper Systemati-
scher Teil Band 6: Theorien und Techniken,
Bilder und Mythen. Hrsg. von Lorenzo BIAN-
CONI und Giorgio PESTELLI Laaber' Laaber-
Verlag (1982) 496 S., Abb.

Mit dem Erscheinen des sechsten Bandes der
von Lorenzo Bianconi und Giorgio Pestelli her-
ausgegebenen Geschichte der italienischen
Oper liegt nunmehr der ,,Systematische Teil”
dieses weit ausholenden und anspruchsvollen
Projektes vollstandig in deutscher Ubersetzung
vor Im Gegensatz zu den beiden vorangegange-
nen Binden, deren Beitrige jeweils um ein the-
matisches Zentrum gruppiert sind, zeigt der
Abschlufiband eine gewisse thematische Bunt-
heit, die wohl darauf zuriickzufithren ist, daf}
in ihm alle bislang noch nicht behandelten
Aspekte zur Sprache kommen sollten.

,,Poetiken und Polemiken’ von den Anfin-
gen der Oper bis zum frihen 20. Jahrhundert
stellt Renato Di Benedetto in seinem detailge-
nauen Beitrag vor Ein Vorzug der deutschen
gegeniiber der italienischen Ausgabe ist die
Veréffentlichung von Carl Dahlhaus’ Anmer-
kungen zur , Dramaturgie der italienischen
Oper" in der Originalsprache, zumal das Idiom
des groflen Forschers, der hier eine Summe sei-
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ner langjihrigen Auseinandersetzung mit der
italienischen Oper zieht, sich der Ubersetzung
in andere Sprache geradezu versperrt. Die Rela-
tion von ,,Metrik und Form’’ untersucht Paolo
Fabbri und gelangt bei seinem Gang durch die
Operngeschichte bis zur jiingsten Gegenwart.
Sehr essayistisch geraten ist der Beitrag von
Marzio Pieri tiber ,,Oper und Literatur”, dessen
vielfiltige Verweise und Anspielungen wohl
nur hochstversierte Romanisten oder intime
Kenner der italienischen Literatur nachvollzie-
hen konnen. Die Spuren der ,,Verbreitung und
Popularisierung der Oper” verfolgt Roberto
Leydi in seiner ethnologisch ausgerichteten
Studie, in der er u. a. den ,,Mythos des ,Volks-
timlichen'” kritisch hinterfragt. Der Schlufi-
beitrag von Giovanni Morelli unternimmt den
schwierigen Versuch, ,,Die Oper in der Natio-
nalkultur Italiens” darzustellen.

Ergianzt werden die Texte durch zwei Abbil-
dungsteile, von denen vor allem die ikono-
graphische Studie zur Auffihrungs- und Deu-
tungsgeschichte des Rigoletto interessante Ein-
blicke in historische Verstehensprozesse bietet,
wihrend die , Streiflichter auf die Bilderwelt
der Oper” etwas zu beliebig ausgefallen sind.

Die Ubersetzung von Claudia Just und Paola
Riesz ist zu groflen Teilen gut lesbar, wenn-
gleich die Umwandlung typisch italienischer
Wendungen nicht immer vollkommen gelun-
gen ist. Bei der Anpassung des Anmerkungs-
apparates an die Bedlirfnisse deutschsprachiger
Leser hat man sich einige Miihe gegeben und
den urspriinglichen Nachweisen verschiedent-
lich Hinweise auf deutsche Ausgaben oder
Ubersetzungen hinzugefiigt, dies allerdings
insgesamt nicht sehr konsequent und keines-
wegs vollstindig. Busonis Abbozzo di una
nuova estetica della musica etwa erschien zwar
zu Lebzeiten des Verfassers in italienischer
Ubersetzung, ist aber in deutscher Sprache ge-
schrieben und zuerst veroffentlicht worden.
{September 1993) Thomas Seedorf

Dictionnaire de la musique en France aux
XVIIe et XVIIIe siécles. Sous la direction de
Marcelle BENOIT. Paris. Librairie Arthéme
Fayard. XVI, 811 S., Abb., Notenbeisp.
"Musique en France' heifit nicht "Musique
frangaise’”, wie Marcelle Benoit im Vorwort
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ausdriicklich betont. Die Musik ,in’ Frankreich
zu betrachten, sie in der Vielfalt der Erschei-
nungen und Einflisse zum Gegenstand zu
machen, ist die Aufgabe, die sich die Heraus-
geberin gestellt hat. Dazu wurden auf diesem
Gebiet ausgewiesene Spezialisten versammelt
— James R. Anthony, Jean Mongrédien, Her-
bert Schneider, Nicole Wild, die Mitarbeiter
des Centre de Musique Baroque de Versailles
und viele andere —, die ihr Wissen tiber das
immense, zum grofien Teil nicht ganz ein-
fach zugangliche Material zusammentrugen. In
welch aktuellem Forschungskontext sich das
Projekt ansiedelt, 1ifdt sich nicht zuletzt an
dem Umstand ablesen, daf} das Interesse an die-
sem Gebiet vor allem seit den 60er Jahren stetig
zugenommen hat und etwa ein Viertel der in
der Bibliographie zusammengetragenen Litera-
tur nicht ilter als zehn Jahre ist. Allein schon
die Zahlen sprechen fiir sich bei diesem groflan-
gelegten und uberaus ehrgeizigen Unterneh-
men. In insgesamt um die 2500 (siamtlich
namentlich gezeichneten) Eintrigen und mit
einer systematisch geordneten ,Auswahlbiblio-
graphie’ von fast 2000 Titeln wird hier ver-
sucht, in Lexikonform ein breitangelegtes Bild
des Musiklebens im Frankreich des 17 und 18.
Jahrhunderts zu zeichnen und gleichzeitig sy-
stematisch sachlichen Zugriff zu ermoglichen.
Dieses — bisher konkurrenzlose — Anliegen
fithrt zu einer Artikelkonzeption, die sich von
anderen Musiklexika in einigem unterscheidet:
Viel Wert wurde offensichtlich darauf gelegt,
auch die Quellen zu erschlieflen. Zentrale Wer-
ke (Kompositionen wie Schriften) erhalten
eigenes Gewicht vor allem dadurch, dafl sie
auflerhalb der Personalartikel selbstindig be-
sprochen werden. Auch sind zeitgendssische
Traktate, Pamphlete, Essais, aber auch die
wichtigen Enzyklopidien und Lexika als Stich-
worte erfafit. Darliber hinaus gibt es Artikel zu
den wichtigsten Handschriften, Sammlungen
etc. In zahlreichen Sachartikeln sind spezielle
Fachtermini zu Form, Gattung und Asthetik
besprochen. Auffillig ist allerdings die Unein-
heitlichkeit der Artikel, besonders was die
quellenerschliefenden Hinweise angeht. Bei-
spielsweise sind Handschriften meist sehr de-
tailliert nachgewiesen: nicht nur mit der
Bibliothek, in der sie sich befinden, sondern so-
gar mit der dortigen Signatur, manchmal findet
man aber auch nur die Bibliothek (wie etwa im
Fall des Ms. Amelot). Besonders fiir Leser, die
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auf diesem Gebiet nicht zuhause sind, mag das
hin und wieder zu Verwirrung fithren, denn
Grinde fur die oft unterschiedliche Anlage
sachlich vergleichbarer Artikel erschliefen sich
nicht ohne weiteres. So sind etwa zwei Drittel
der Artikel iiber Rameaus Opern mit einem An-
hang zu Editionen von Textbuch und Musik,
sowie zeitgenoOssischen Besprechungen der
Werke (etwa in Periodica) versehen, das restli-
che Drittel nicht (der Vergleich legt nahe, dafd
dies in der Entscheidung der Autoren lag: die
ersteren sind alle von Sylvie Bouissou, die tibri-
gen von anderen Autoren). Den insgesamt rela-
tiv knapp gehaltenen, auf méglichst prizise
Information abzielenden Artikeln sind in den
meisten Fallen bibliographische Hinweise bei-
gegeben, so dafl man von hier aus auch einen
Einstieg in die wissenschaftliche Diskussion
finden kann. Abgerundet wird das Lexikon
durch einen differenzierten, systematisch auf-
gefacherten Indexapparat, der den Zugriff auf
die einzelnen Stichworte erleichtert: Die vier
Rubriken ,,Namen’’, ,,Werke" (sowohl musika-
lische als auch im weitesten Sinne theore-
tische), , Begriffe’” und , Musikleben" sind
ihrerseits noch weiter spezifiziert, so daff man
von den unterschiedlichsten Vorgaben aus fiin-
dig werden kann. Entstanden ist zum einen ein
(trotz wie immer im Detail moglicher Einwin-
de) tiberaus niitzliches und fundiertes Nach-
schlagewerk, zum anderen aber auch — nicht
zuletzt dank der zahlreichen und teilweise
sogar farbigen Abbildungen — ein schoénes
Buch.

(September 1993) Dorte Schmidt

FRED BUTTNER. Klang und Konstruktion in
der englischen Mehrstimmigkeit des 13. Jahr-
hunderts. Ein Beitrag zur Erforschung der
Stimmtauschkompositionen in den Worcester-
Fragmenten. Tutzing: Hans Schneider 1990.
304 S., Notenbeisp. (Miinchner Verdffentli-
chungen zur Musikgeschichte. Band 47.)

Die Musik des Mittelalters bt eine merk-
wiirdige Faszination auf unsere Zeit aus. Dabei
schwankt die Rezeption zwischen der Suche
nach den Wurzeln der gegenwirtigen abendlin-
dischen Musik und dem sinnlichen Reiz einer
fremden, uns fir immer verschlossenen Welt.
Fred Bittner bemiiht sich in seiner Miinchner

Besprechungen

Dissertation von 1988 um die Vermittlung im
Sinne des ersten Weges und riickt dabei ein bis-
her eher vernachlissigtes Thema ins Zentrum
seiner Untersuchung. Fiir die englische Musik-
geschichtsschreibung des 13. und 14, Jahrhun-
derts steht seit langer Zeit die Sichtung des
meist nur in Form von Fragmenten tiberliefer-
ten Werkbestandes im Vordergrund. Um so
dringender ist eine analytische Auseinanderset-
zung mit dem Repertoire. Aber kann mit dem
seit den 50er Jahren erschlossenen Repertoire
der Worcester-Fragmente ,,die englische Mehr-
stimmigkeit des spaten 13. Jahrhunderts” (S. 9)
erfafit werden? Peter Lefferts hat 1986 mit The
English Motet of the 14th Century eine Arbeit
zum folgenden Jahrhundert vorgelegt. Biittner
erwahnt sie auch in seinem Literaturverzeich-
nis, nimmt aber die dort enthaltenen Anregun-
gen und Literaturhinweise, etwa zu den Motet-
ten Balaam und Thomas gemma, nicht zur
Kenntnis. Doch geht es ihm nicht allein um die
Musik des 13. Jahrhunderts. Vielmehr will er
darstellen, wie sich aus der Klanglichkeit des
Organums Tonalitat und Takt-Metrik heraus-
bildeten, ein Bemiihen, das am Ende des Bu-
ches sogar in einer entsprechenden linearen
Skizze gipfelt (S. 284) Dieser Entwicklungs-
gedanke bestimmt den Gang seiner Argumen-
tation in einer Weise, dafl immer wieder ganz
nebenbei auch andere grundlegende Entwick-
lungstendenzen ,,erklart” werden. Das reicht
von der detaillierten Darstellung eines kompo-
sitorischen Arbeitsprozesses (S. 91) iiber die
Konkretisierung des Geschichtsbildes, das
Anonymus IV uns tberliefert hat (S. 34f ), der
geschichtlichen Entwicklung der Motette und
des weltlichen Liedes (S. 191) bis hin zum
cantus-firmus-freien Satz des 14. Jahrhunderts
(S. 265) Diese oft oberflichlichen Darstellun-
gen komplexer Sachverhalte werden dann &r-
gerlich, wenn Buttner sich zu vollig unbegriin-
deten Werturteilen hinreiflen 1af}t (S. 265 zu
Guillaume de Machaut) Aber auch der analyti-
sche Zugriff wird von jenem Bild bestimmt.
Der Anfang des zweistimmigen Conductus Se-
derunt bringt mit seinen ausschweifenden
Oberstimmen-Melismen in vielfdltiger Weise
den Klangraum, der von der Unterstimme nur
angerissen wird, zur Entfaltung. Wenn Biittner
dieses vielschichtige Geschehen auf eine Folge
von Geriistintervallen verkiirzt, wird deutlich,
daf in dieser Darstellung andere Aspekte, wie
die Melodiebildung und dann eben auch das
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Miteinander von Melodiebildung und Mehr-
stimmigkeit im Rahmen des zeitgenodssischen
., Bezugssystems” (S. 184), namlich der Modali-
tat, keinen Platz haben. Hat die Vielschichtig-
keit des neuen Liedes von St. Martial in der
Mehrstimmigkeit von Notre-Dame wirklich
keinerlei Spuren hinterlassen — und sei es
auch nur in der analytischen Betrachtungs-
weise (vgl. W Arlt: Nova cantica. Grundsétzli-
ches und Spezielles zur Interpretation musika-
lischer Texte des Mittelalters, in. Basler
Jahrbuch fiir historische Musikpraxis 10, 1986,
S. 13—62)?

Bittner scheint den umgekehrten Weg ge-
wihlt zu haben. Die Fiille von Beispielen, die
von Schiitz iber Mussorgski bis zur Filmmusik
eines Tiomkins reichen, fordern den Verdacht
heraus, daf Biittner sich dem Phidnomen des
Klanges im 13. mit den Ohren des 20. Jahrhun-
dert nihert. So kennzeichnet er schliefilich die
,, Polaritit zweier Klangstationen'', die das drei-
und vierstimmige Organum des 13. Jahrhun-
derts wie auch das stilisierte Glockengelaut der
angefithrten Beispiele prigt, als , tonalitatstif-
tende Eigenschaft” (S. 184) Andererseits steht
die ,,Konstellation von Quint-Oktav-Klangen"
in Chopins Marche funébre aus op. 35 der ver-
trauten Kadenzharmonik gerade entgegen und
verleiht ,,dem Satz eine archaische Schicksal-
haftigkeit” (S. 145f) Dem Pendeln zwischen
zwei Kldngen fehlt gerade dasjenige Moment,
das fiir die Ausbildung der Tonalitdt grundle-
gend ist, namlich der spannungsreiche wie kli-
rende Gegenpol der Subdominante. Zum
anderen, und das fihrt wieder zurtick zur Pro-
blematik einer solchen Geschichtsdarstellung,
resultiert die klangliche Polaritit im Organum
aus Momenten der einstimmigen Melodiebil-
dung. Dabei benennt Biittner das entscheiden-
de analytische Werkzeug, nimlich die von
Smits van Waesberghe (A Textbook of Melody,
Rom 1954) beschriebene Gegentiberstellung
von Grund- und Gegenklang. Aber Bittner
verkennt die Herkunft dieses Modells aus
der Einstimmigkeit. Seine Beschreibung der
ouvert-clos-Beziechung im dreistimmigen Be-
nedicamus-Domino (S. 59ff.) wire weit schliis-
siger, wenn er auf die dafiir entscheidende
Ganztonbeziehung zwischen den Schlufiténen
a2 und g des Triplums einginge. Das d im Du-
plum bildet nur die Unterquinte dazu, wiahrend
der Reiz der ouvert-Bildung auf a noch dadurch
klanglich gesteigert wird, daR dieses a eine
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None zum liegenden g des Tenors bildet. Auch
hier werden in Biittners Beschreibung die
klanglichen Ereignisse fiir sich genommen, oh-
ne daf der Einfluf der Melodiebildung ausrei-
chend mit einbezogen wiirde.

Es mag mit dieser Ausrichtung auf das Ge-
schichtsbild zusammenhingen, daf} Bittner
erst nach zwei Dritteln des Gesamtumfanges
zu seinem eigentlichen Thema, den Stimm-
tauschkompositionen der Worcester-Fragmen-
te, kommt. Im Zentrum steht dabei die drei-
stimmige Motette Ave magnifica maria — je-
denfalls verspricht dies die Uberschrift. Biittner
beginnt auch mit dem genannen Stiick, fiihrt
dann aber immer weiter zu anderen Beispielen,
bis er unter dieser einen Uberschrift mit durch-
aus wechselnden Schwerpunkten nahezu das
ganze Repertoire abgehandelt hat, einschlief’-
lich der verwandten Montpellier-Motetten und
des zugehorigen Trouveére-Liedes. Dabei gelin-
gen ihm mit Hilfe seiner analytischen Beobach-
tungsgabe wirkliche Entdeckungen, wie neben
der vollstindigen Rekonstruktion jener Alle-
luia-Motette auch diejenige der Motette Sol in
nube tegitur (S. 231ff.) Aber solche , Perlen”
werden leider in einer wenig konzisen
Argumentationskette versteckt, in der Biittner
seine grundlichen Kenntnisse des Repertoires
und seiner Querverbindungen allzu breit vor-
fithrt und es dem Leser oft schwer macht, zu
folgen oder gar den Uberblick zu behalten.
Schon ein Verzeichnis der behandelten Stiicke,
das zumindest einige Angaben zur Quellenlage
enthielte, wire eine groflere Hilfe gewesen als
jener vollig undifferenzierte Index, der Ein Hel-
denleben (R. Strauss) und En mai qu nest la
rosee nebeneinander stellt. Auch fillt in der Ar-
gumentationsweise ein Bruch auf, wenn Butt-
ner gegen Ende des letzten Kapitels zur Musik
des Kontinents iiberleitet. Die Schliisse, die er
aus den Beobachtungen zur Satztechnik der
englischen Stimmtauschmotetten zieht, disku-
tiert er sehr vorsichtig und abwigend. Diese
Vorsicht 1af3t er dann aber beiseite. Zwar bringt
auch dieser letzte Abschnitt eine Fiille wertvol-
ler Einzelbeobachtungen, aber Biittner entwer-
tet sie wieder, wenn er sie dem Leser als
,, Beweise” fiir seine Sicht der Musikgeschichte
unterschieben mochte. Die Musik des 13. Jahr-
hundert sollte und kann auch viel mehr fiir sich
selbst sprechen. Davon zeugt nicht zuletzt die
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Begeisterung fiir das Thema, die aus dieser
Arbeit immer wieder herauszuspiiren ist.
(September 1993) Christian Berger

VIVECA SERVATIUS: Cantus Sororum.
Musik- und liturgiegeschichtliche Studien zu
den Antiphonen des birgittinischen Eigenreper-
toires. Nebst 91 Transkriptionen. Stockholm.
Almquist & Wiksell International 1990. 343 S.,
Abb. (Acta Universitatis Upsaliensis. Studia
musicologica Upsaliensia. Nova series 12.)

V Servatius veroffentlicht im vorliegenden
Werk 91 im 14 Jahrhundert zusammengetra-
gene Antiphonen der Liturgie der Birgitten-
Schwestern (Ordo Sancti Salvatoris), des Can-
tus Sororum, und untersucht sie unter ver-
schiedenen Gesichtspunkten. Die Edition
basiert auf dreizehn Manuskripten und sechs
Fragmenten, entstanden zwischen 1450 und
1530, aus verschiedenen Teilen Europas.

Der 1 Teil der Dissertation beschiftigt sich
mit historischen und liturgischen Aspekten des
Cantus Sororum, seinen Charakteristica im
Vergleich zu anderen mittelalterlichen Litur-
gien, sowie mit Fragen der Verfasserschaft Der
Begriff Antiphon, seine Geschichte und auffith-
rungspraktische Fragen werden diskutiert. Die
Quellen werden vorgestellt und die Notation
untersucht. Sdmtliche Varianten sind, zusam-
men mit den Transpositionen und Akzidentien
in den edierten Quellen, sorgfiltig in Tabellen
notiert

Von den untersuchten Antiphonen sind 55
auflerhalb des Cantus Sororum nicht nachweis-
bar; sie konnen birgittinisch (Centonisationen
oder Originalkompositionen) genannt werden;
die meisten von ihnen wurden von Petrus Ola-
vi komponiert. Die restlichen Antiphonen sind
entweder Adaptionen oder entstammen dem
Gemeingut.

Im 2. Teil der Dissertation werden — ausge-
hend von der Handschrift Stockholm KB A 84
als Hauptquelle — die 91 Antiphonen in diplo-
matischer Transkription wiedergegeben, unter
der die Varianten anderer Quellen notiert sind.

Nicht zuletzt durch die Edition der bislang
weitgehend unbekannten Antiphonen des Can-
tus Sororum, einer der bekanntesten Liturgien
des schwedischen Mittelalters, leistet diese
Arbeit einen wichtigen Beitrag zur Erforschung
der Offiziumsantiphonen.

(August 1993) Jutta Lambrecht

Besprechungen

ADALBERT ROTH' Studien zum frithen Reper-
toire der pipstlichen Kapelle unter dem Pontifi-
kat Sixtus’ IV (1471—1484). Die Chorbticher
14 und 51 des Fondo Cappella Sistina der Bib-
lioteca Apostolica Vaticana. Citta del Vaticano:
Biblioteca Apostolica Vaticana 1991 660 S.,
60 Abb. [Capellae Apostolicae Sixtinaeque Col-
lectanea acta monumenta 1.)

Die Biblioteca Apostolica Vaticana bewahrt
in ihrem Fondo Cappella Sistina zwei grof¥for-
matige Chorbiicher auf, die als die iltesten er-
haltenen aus dem ehemaligen Archiv der
papstlichen Kapelle gelten (Haberl datierte sie
in die Jahre des Pontifikats Sixtus’' IV
[1471—1484]|, wobei er 1481 als terminus post
quem annahm)

Adalbert Roth versucht in seiner Studie,
einer erweiterten, berarbeiteten Fassung sei-
ner 1982 der Universitit in Frankfurt/Main
eingereichten Dissertation, Provenienz und
Entstehungszeit der beiden Chorbiuicher zu er-
mitteln. Beide Chorbticher sind danach als Ein-
heit aufzufassen, da CS 14 und das Hauptkor-
pus von CS 51 (CS 51 Hk) von zwei zusammen
arbeitenden Schreiber (o und A) kopiert wurden
und die beiden Kodizes zu 90% aus derselben
Sorte Regalpapier bestehen Sie enthalten 29
vollstandige und drei unvollstindige Ordinari-
umszyklen sowie fiinf Ordinariumssitze (von
Dufay, Busnois, Caron, u. a.); das Repertoire
hat einen singuldren Charakter

Anhand vieler Beispiele duflerlicher und in-
haltlicher Art (wie z. B. Papier, Tinte, Schrei-
ber, Initialen, Repertoire| beweist Roth, daf} die
beiden Handschriften kaum Gemeinsamkeiten
mit anderen der pdpstlichen Kapelle haben
IThm zufolge sind beide Chorbiicher unter Zeit-
druck an einem Ort zusammengestellt worden,
wo die Buchmalerei in Bliite stand und man
uber mehrere Miniatoren verfigen konnte.
Dies muf} zu einem bestimmten Anlafd gesche-
hen sein; hier nimmt Roth die Tkonographie zu
Hilfe: So behauptet er, daf der in zahlreichen
Initialen im Profil gezeigte bartige Konig eine
Karikatur Ferrantes 1., des Konigs von Neapel
(1458—1498), sei; die bislang nicht beachteten
Buchstabenfolgen unter einigen der Profile deu-
tet er als Stiftervermerke (S 261—263) eine
Theorie, die bereits kurz nach dem Erscheinen
des Buches von F. Warmington bestritten wur-
de (vgl. Rezension des vorliegenden Buches
durch M. P Brauner in JAMS 46, 1993, S.
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306—312). Roth kommt zu dem Schluf}, dafl
die beiden Biicher in Neapel fiir die Pilgerreise
Ferrantes I. im Februar 1475 nach Rom angefer-
tigt wurden.

Den umfangreichen Kapiteln ,Beschreibung
und Analyse” und ,Provenienz und Datierung”
folgen u. a. ein Lagen- und ein Werkkatalog und
Anhinge mit Dokumenten aus dem Archivio
di Stato di Mantova und dem Archivio
Segreto Vaticano und mit Anmerkungen zu
zwei weiteren zeitgendssischen Handschriften,
VERONA 755 und ROM SP B 80. 60 ganzseiti-
ge Bildtafeln runden den Band ab.

Roths Arbeit liest sich iiber weite Strecken
sehr mithsam; schuld daran sind u. a. seine um-
stindliche Ausdrucksweise und seine Bemii-
hungen, fiir beschriebene Sachverhalte ge-
eignete Worte zu kreieren: Wortschopfungen
wie ,paraliturgisch”, ,isolierte kodikologische
Einheit” oder ,priexistente Einzellage” muten
eigentiimlich an.

Bedauerlicherweise blieb die in den neun Jah-
ren zwischen Einreichung und Veroffentli-
chung der Arbeit erschienene Literatur nahezu
unberticksichtigt (S. 17). Auch hitte eine Straf-
fung der Studie sicherlich gut getan. So hitte
vieles in den Kapiteln iiber , Beschreibung und
Analyse” gekiirzt werden konnen, da es dem
Adressatenkreis lingst bekannt ist. Unbestrit-
ten bleibt dennoch der Wert dieser Arbeit fiir
die Renaissance-Forschung; nicht zuletzt, weil
sie, wie die ersten Reaktionen (s. 0.) zeigen, die
Diskussion tiber Datierung und Provenienz die-
ser beiden dltesten Gebrauchs-Chorbiicher im
Grof¥folioformat wieder neu entfacht hat.
(September 1993) Jutta Lambrecht

CARL DAHLHAUS: Studies on the Origin
of Harmonic Tonality. Translated by Robert
O. GJERDINGEN. Princeton, New Jersey:
Princeton University Press (1990). XV, 389 S.,
Notenbeisp.

Die Frage, ob es verninftig ist, wissenschaft-
liche Publikationen tiber 20 Jahre nach ihrer
Erstverdffentlichung kommentarlos und ohne
Erganzung zu tiibersetzen, kann sich kaum in
krasserer Form stellen als nach der Lektiire der
vorliegenden Ubersetzung von Carl Dahlhaus’
Untersuchungen tiber die Entstehung der har-
monischen Tonalitit (Kassel etc. 1968). Denn
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nicht nur wird dem englischsprachigen Leser
nichts von der sich nach Erscheinen des Buches
entflammenden inhaltsreichen Diskussion
zwischen Bernhard Meier und dem Autor ver-
mittelt (die sogar Dahlhaus ,in peripheren
Punkten” zur Riicknahme von Thesen bewog,
siehe Mf 1976, S. 300—303), sondern er wird
auch glauben gemacht, daf die vorliegende
Schrift der Weisheit letzter Schluf} sei — nir-
gendwo ist das Erscheinungsjahr der deutschen
Ausgabe vermerkt, lediglich ihre 1965/66 er-
folgte Annahme der “inaugural dissertation”
erscheint dokumentiert. Dabei ist gerade in
den letzten beiden Jahrzehnten eine Vielzahl
von Ergebnissen zutage getreten, die Meiers Be-
harren auf seinem ,historischen Standpunkt”,
und hier insbesondere seine Ablehnung einer
allzu groflziigigen Sicht ,authentisch-plagaler
Gesamtmodi”, rechtfertigen. Einige Vermerke
im Apparat oder im Vorwort des Ubersetzers
hiatten dem unbefangenen Leser zumindest die
notwendigen Literaturverweise geben kénnen.

Zudem hitte man sich einen deutschsprachi-
gen Korrektor leisten miissen (unter anderem
spricht schon die erste Fufinote vom , Vorhan-
densein zusammenschleiflenden Momente” —
sic! — und ,ideeler” Rekonstruierbarkeit), der
Wortteilungen als solche erkennt und nicht
auch in die Mitte der Zeile tibernimmt (z. B.
S. 339, Anm. 2 und 8). Und daf} kaum mehr
jemand des Altgriechischen (falsche Schreib-
weisen und fehlende Akzente!) machtig ist,
scheint auch in Amerika bittere Realitit zu
sein.

(September 1993) Hartmut Krones

UWE WOLF: Notation und Auffiithrungspraxis.
Studien zum Wandel von Notenschrift und No-
tenbild in italienischen Musikdrucken der Jah-
re 1571—1630. Kassel: Merseburger 1992. Band
I: Darstellung. 294 S., Notenbeisp. Band II: Do-
kumentation. 210 S., Notenbeisp.

Wohl kein anderer Zeitpunkt hat der Ent-
wicklung der Musik so einschneidende nota-
tionstechnische Neuerungen gebracht wie die
Jahrhundertwende um 1600, wobei jedoch Ver-
ianderungen in der Notenschrift immer Hand in
Hand mit einem Wandel in der Musik gingen.
Das grundsitzlich Neue war in diesem Fall die
Tatsache, daf} erstmals auch Aspekte der Auf-
fithrung allmihlich zum notierten Bestandteil
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einer Komposition wurden. So mochte diese
Arbeit in erster Linie Herausgeber wie Aus-
fiihrende der Musik jener Epoche ansprechen,
denen somit ein Nachschlagewerk fiir Edition
und Auffithrungspraxis an die Hand gegeben
wird, welches die Entwicklungen in der Noten-
schrift vor dem Hintergrund der jeweiligen auf-
fithrungspraktischen Tradition aufzeigt.

Ausgewertet wurden daflir neben zeitgenos-
sischen musiktheoretischen Schriften vor al-
lem Musikeinzeldrucke italienischer Verleger.
Dabei sind von Wolf die wesentlichen Wand-
lungen der Notation in den Jahrzehnten um
1600 beschrieben worden, wie die tiefgreifen-
den Anderungen der Takt-, Tempo- und Men-
survorschreibungen, in denen sich altherge-
brachte Zeichen in neuer Verwendungsart mit
den Méoglichkeiten neu eingefithrter Zeichen
und verbaler Anweisungen vermischten.

Zur Generalbal- und Begleitproblematik
bringt Wolf eine Besprechung der unterschied-
lichen neuen Arten von Begleitstimmen (Anto-
nio Banchieri unterschied hier 1609 zwischen
,Fantasia”, ,Intavolatura”, ,Spartitura” und
,Basso seguente”), wobei insbesondere die Aus-
wirkungen der jeweiligen Notation auf den Be-
gleitsatz hervorgehoben werden; die Wahl der
Begleitung schien dabei aber wohl weniger von
der Art der Komposition bestimmt zu sein, son-
dern lag vielmehr in der personlichen Entschei-
dung des Komponisten begriindet.

Der letzte Teil beschiftigt sich schlieflich
mit den neu aufkommenden Auffithrungsbe-
zeichnungen wie Lautstirkehinweise, Beset-
zungsangaben, Bindebogen, Verzierungen und
Verzierungszeichen, Vorzeichensetzung und
musica ficta, wie mit Transpositionsangaben,
wobei aber auch auf die oft sehr unterschied-
liche Behandlung einiger Notationszeichen
hingewiesen wird.

Eine Wiedergabe von Vor- und Nachworten
zu Musikdrucken, Ausschnitte aus musiktheo-
retischen Schriften, sowie zahlreiche Notenbei-
spiele runden den zweiten Band dieses fiir
einen an der Auffithrungspraxis der Musik um
1600 Interessierten unentbehrlichen Nach-
schlagewerks ab.

(August 1993) Rainer Heyink

WALTER BERNHART: "True Versifying”. Stu-
dien zur elisabethanischen Verspraxis und
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Kunstideologie. Unter Einbeziehung der zeitge-
nossischen Lautenlieder. Tiibingen: Max Nie-
dermeyer Verlag 1993. VII, 401 S., Notenbeisp.
(Studien zur englischen Philologie. Neue Folge.
Band 29.)

Die hier vorgestellte philologische Studie
entstammt eigentlich dem Rahmen jener Un-
tersuchungen, die sich mit der Rezeption hu-
manistischer Bestrebungen im elisabethani-
schen England und der Diskussion um das
Dichtungsverstindnis jener Zeit beschaftigen.

Dabei befafit sich diese Abhandlung vor dem
Hintergrund, daf die zeitgenossischen Theore-
tiker Probleme der Metrik und des Verses in
den Vordergrund stellten, mit Fragen der Versi-
fikation und der Rhythmusauffassung jener
Epoche. Insbesondere wird die Entwicklung,
Auseinandersetzung und das letztendliche
Scheitern der Experimente mit quantitierenden
Metren verfolgt, die von ihren Verfechtern als
einzige Form des ”true versifying” eingestuft
wurden. Doch waren die englischen Experi-
mente mit quantitierenden Versen im spiten
16. und frithen 17. Jahrhundert nur ein Teil
einer gesamteuropdischen Bewegung, die auf
der Basis humanistischer Interessen darum be-
miiht war, in den jeweiligen Landessprachen
und Nationalliteraturen die Prinzipien der anti-
ken Verspraxis nachzuahmen.

Methodisch wurde dabei die Silbenbehand-
lung in den quantitierenden Experimenten mit
jener in der zeitgenossischen Liedliteratur, den
elisabethanischen Airs etwa eines John Dow-
land und Thomas Campion verglichen, zumal
die theoretischen Zeugnisse der Zeit einen sehr
engen Zusammenhang von Musik und Dich-
tung herstellten und besonders auf einer Identi-
tit von Vers- und Musikrhythmik bestanden.
Diese aus Sicht der Philologie erfolgte Betrach-
tungsweise ermoglicht so bemerkenswerte Ein-
blicke in den Aufbau des englischen Lauten-
lieds, weshalb diese Studie auch in der Musik-
wissenschaft Beachtung verdient. Die wichtig-
sten Themenkomplexe der Untersuchungen
waren dabei das Verhiltnis der sprachlichen
Silbendauern zu den Notendauern in den Airs
— ein fiir die Zeitgenossen ganz entscheidender
Aspekt des Wort-Ton-Verhiltnisses —, die Re-
lation von Akzent und Silbendauer in den
quantitierenden Gedichten und ihren Verto-
nungen, wie das Wechselverhiltnis zwischen
dem rhythmischen Verlauf der Sprache und
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einem tubergeordneten Zeitmafl (tactus und
Takt), wobei sich herausstellte, dafy die Vor-
stellungen der quantitierenden Metrik mit dem
tactus-Prinzip eng verwandt sind.

Die Studie schlieft mit einem Uberblick
iiber die kunstideologischen Strémungen der
Zeit unter dem Gesichtspunkt, inwieweit diese
in den unterschiedlichen Versbehandlungen im
elisabethanischen Schrifttum ihren Nieder-
schlag gefunden haben.

(August 1993) Rainer Heyink

DIETLIND MOLLER-WEISER. Untersuchun-
gen zum I Band des Syntagma Musicum von
Michael Praetorius. Kassel-Basel-London-New
York-Prag: Barenreiter (1993 214 S. (Detmold-
Paderborner Beitrige zur Musikwissenschaft.
Band 3.)

Wihrend die Teile zwei und drei des Syn-
tagma Musicum von Michael Praetorius sicher
zu den meistzitierten musiktheoretischen Wer-
ken des frithen 17 Jahrhunderts gehoren, ist
der erste (und zugleich umfangreichste) Band
dieses Werkes bisher kaum rezipiert worden.
Dies mag zum Teil an der schon auflerlich
schwierigeren Zuginglichkeit des Bandes lie-
gen, ist er doch als einziger in lateinischer Spra-
che verfaf’it und zudem mit griechischen und
hebriischen Zitaten durchsetzt. Aber auch der
Inhalt dieses in der Literatur oft als ,, Musikge-
schichte’’ bezeichneten Bandes erscheint von
geringerem Interesse als die an der Musikpraxis
orientierten anderen beiden Binde

Dietlind Méller-Weiser erdffnet eine ganz
neue Sichtweise auf diesen Band. Die zahlrei-
chen Zitate des Alten Testamentes, der Kir-
chenviter sowie — in den Kapiteln tber die
weltliche Musik — der Autoren der klassischen
Antike sind nur zu dem Zweck zusammen ge-
tragen, um die Musik — geistlich wie weltlich
— gegen die Angriffe von Seiten der damals
auch in Norddeutschland (z. B. Brandenburg)
Fufl fassenden Calvinisten zu verteidigen. Prae-
torius versucht nachzuweisen, daf} die Orgel,
die instrumentalbegleitete Musik, ja selbst die
Doppelchorigkeit bereits im Alten Testament
belegt sind und die oft vertonten lateinischen
Texte schon von den Kirchenvitern bezeugt
werden. Weder die Texte noch grofle, prachtige
Besetzungen sind also ,,papistisch” und daher
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auch in den Gottesdiensten der neuen Kirche
bedenkenlos und mit Nutzen zu verwenden.
Der erste Band des Syntagma dient damit als
Legitimation der Musikpraxis, die dann in den
beiden anderen Binden nidher behandelt wird.

Diese Deutung wird von Moller-Weiser mit
zahlreichen Beispielen und Zitaten als auch
durch Vergleiche mit anderen konfessionellen
Streitschriften aus jener Zeit mehr als hinrei-
chend belegt. Aufschlufireich — auch zum Ver-
stindnis der anderen beiden Binde des Syn-
tagma — sind die Ausfiihrungen Moller-
Weisers zur Zitiertechnik Praetorius’ Vieles
namlich zitiert Praetorius — auch entgegen sei-
ner Angaben — nicht direkt, sondern entlehnt
es wiederum ungenannten Sekundarquellen,
als deren wichtigste fiir den 1 Band Theodor
Zwingers Theatrum Humanae Vitae, Basel
1587, identifiziert werden konnte.

Leider leidet die Giberaus interessante Arbeit
Moller-Weisers stellenweise sehr unter forma-
len Mingeln. Dazu gehéren neben der etwas
ungliicklichen Gliederung, die hiufige Inkon-
sequenzen fast unvermeidbar machte, zahlrei-
che sprachliche und typographische Maingel.
Das Lesen dieser Arbeit wird dadurch mitunter
recht mithsam, aber es lohnt sich, diese Miithe
auf sich zu nehmen.

(August 1993) Uwe Wolf

MICHAEL HEINEMANN: Heinrich Schiitz
und seine Zeit. Laaber. Laaber-Verlag (1993).
315 S., Abb., Notenbeisp.

Heinrich Schiitz gehort trotz mehrerer Bio-
graphien aus den 1980er Jahren (Gregor-Dellin,
Kohler, Krause-Graumnitz, Civra) immer noch
zu den groflen Unbekannten der Musikge-
schichte. So ist es verdienstvoll, wenn Michael
Heinemann den schwierigen Versuch unter-
nimmt, ,,den gegenwirtigen Forschungsstand
zur Biographie Schiitz’ zusammenzufassen und
in Bezug zu politischen und kulturgeschicht-
lichen Ereignissen seiner Zeit zu setzen’’.

Im 1. Teil werden in Chronikform alle ent-
scheidenden biographischen, werk- und zeit-
geschichtlichen Ereignisse ausfiithrlich darge-
stellt. Freilich fragt man sich hier gelegentlich,
ob solche naturwissenschafltichen Entdeckun-
gen, wie z. B. die Begrindung der Wahrschein-
lichkeitsrechnung, Erwihnung finden sollten.
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Der 2. Teil besteht aus sechs sich voneinan-
der abhebenden, unterschiedlich langen und in
ansprechender sprachlicher Diktion gehaltenen
Kapiteln. Heinemann akzentuiert einerseits die
zentrale Bedeutung der Symphoniae Sacrae,
andererseits wird der , Hofkapellmeister” als
der Komponist von hofischer Festmusik her-
vorgehoben. Dabei werden verschiedentlich
verschollene Gelegenheitskompositionen dem
Sagittarius zugesprochen, obwohl dafiir keine
eindeutigen Beweise vorliegen. Spannend liest
sich die als sicher angenommene Beteiligung
des Posthumus Reufl bei den Exequien. Auch
wenn Posthumus ,der lieben Music deroma-
Ben affectionirt” (Burckhard Grofimann, 1623)
war, lassen die vom Autor nicht herangezoge-
nen neueren Forschungsergebnisse von Breig
und Johnston sowie die Leichenpredigt von
Richter (1636) diesen Schlufl nicht zu. In der
Vorrede zu den Symphoniae Sacrae II betont
Schiitz selbst, daf} er seine Arbeit nicht mit
fremden Federn schmiicken wolle. Heine-
manns Vergleich mit der Praxis von Maler-
werkstdtten ist fur Schitz undenkbar
Uberhaupt hat der Verfasser eine Vorliebe zu
Analogien mit der Malerei (vgl. das Kapitel
,,Der Maler und der Komponist”) Ein vermut-
lich nicht von Rembrandt geschaffenes und
lange Zeit als ein Schitzportrit angesehenes
Bild bot dafiir den methodischen Ausgangs-
punkt.

Trotz neuerer Erkenntnisse (u. a. von Steu-
de), dafl es sich bei der ,,in den Schawplatz’’ ge-
brachten "'Sing Comoedi Dafne' nicht um eine
Oper handeln konne, hilt Heinemann an der
wohl von Gottsched iiberlieferten Opernlegen-
de fest und meint, daf} sei eine ,,Frage der Kon-
vention" Im dbrigen ist eine Bekanntschaft
zwischen Opitz und Schiitz fir 1625 noch nicht
anzunehmen. Auch diirfte eine urspriingliche
Wiederverwendung der Musik von Peri aus
dem Jahre 1597 kaum zur Debatte gestanden
haben.

Einem einzelnen Forscher ist es heute kaum
moglich, die umfangreiche und oft an versteck-
ter Stelle publizierte Spezialliteratur zu Schiitz
zu uberblicken. So erkliren sich evtl. die nach-
folgend genannten Fehler: Die Stadt Chemnitz
tibte nicht die Vormundschaft tiber die Schiitz-
tochter aus. Die 2. Auflage des Becker-Psalters
(1640) erschien nicht in Freiberg. Das vollstin-
dige Textbuch von August Buchners Orpheus
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und Euridice ist tiberliefert. Diese und andere
Ungenauigkeiten sollten bei der Erarbeitung
einer weiteren Schiitzbiographie, die Michael
Heinemann als Taschenbuch vorlegen will, be-
seitigt werden. Im tibrigen macht die gut bebil-
derte, mit differenzierenden Bibliographien
und vollstindigem Werkverzeichnis sowie
exaktem Personenregister versehene Ausgabe
in der Reihe Grofie Komponisten und ihre Zeit
einen optisch ansprechenden und leserfreund-
lichen Eindruck.

(September 1993) Eberhard Moller

Heinrich Schiitz und die Musik in Dinemark
zur Zeit Christians IV Bericht tiber die wissen-
schaftliche Konferenz in Kopenhagen 10.—14
November 1985. Vorgelegt von Anne Orbaek
JENSEN und Ole KONGSTED. Kopenhagen.
Engstrem & Sedring 1989 326 S., Abb., No-
tenbeisp.

Schiitz-Jahrbuch. Im Auftrag der Internatio-
nalen Heinrich-Schiitz-Gesellschaft hrsg. von
Werner BREIG in Verbindung mit Friedhelm
KRUMMACHER, Stefan KUNZE und Wolfram
STEUDE. 10. Jahrgang 1988. Kassel-Basel-Lon-
don-New York' Birenreiter 1988. 146 S.

Schiitz-Jahrbuch. Im Auftrag der Internatio-
nalen Heinrich-Schiitz-Gesellschaft hrsg von
Werner BREIG in Verbindung mit Friedhelm
KRUMMACHER, Stefan KUNZE und Wolfram
STEUDE. 11 Jahrgang 1989 Kassel-Basel-Lon-
don-New York. Birenreiter 1989 138 S.

Die drei Publikationen zeigen das Ausmaf,
in dem man sich in den letzten Jahren mit
Heinrich Schiitz, seiner Ausstrahlung nach
Skandinavien und seinen deutschen Schiilern
oder Nachfolgern befaf3t hat. Wirft man aufler-
dem einen Blick auf die von Renate Brunner fiir
das Schiitz-Jahrbuch 1989 erarbeitete, 301 Titel
umfassende Bibliographie des Schiitz-Schrift-
tums 1976—1985, die entsprechende Bibliogra-
phien far die Zeitrdume von 1672—1925,
1926—1950 und 1951—1975 fortsetzt, so ist
man vollends von der Vielfalt der einschlagigen
Forschungen tUberzeugt. Diese konnen, was die
hier angezeigten Neuerscheinungen angeht,
nicht kritisch gewirdigt, sondern nur kurso-
risch genannt werden.
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Eine erste Themengruppe beschaftigt sich
mit der Biographie von Schiitz sowie seinen Be-
ziehungen zu Danemark; hier finden sich u. a.
Beitrdge tiber Heinrich Schiitz’ Nachkommen
sowie seine Titigkeit als Pate (Eberhard Mol-
ler), zum Wirken von Schiitz in Kopenhagen
(Ole Kongsted), zu seinen Dinemarkreisen
(Wolfram Steude) und seinen Kompositionen
fir das ,grofle Kopenhagener Beilager” von
1634 (Niels Martin Jensen, Werner Braun,
Maria R. Wade) Ein weiterer Themenkreis ist
speziellen Quellenfragen gewidmet, z. B. den
Kleinen Geistlichen Konzerten von Schiitz
(Werner Breig), den Autographen Matthias
Weckmanns (Alexander Silbiger), einem Wol-
fenbuitteler Tabulatur-Autograph von Heinrich
Schneidemann (Katrin Kinder), den Weimarer
Noteninventaren von 1662 (Eberhard Mdller|

Zahlreiche Referate der Kopenhagener Ta-
gung beschiftigten sich mit dem italienischen
Madrigal und seinem Einfluf auf Schiitz, Grab-
be, Nielsen, Pedersen (Paolo Emilio Carapezza,
Wolfram Steinbeck, Heinrich W Schwab,
Hans Eppstein, Jens Peter Jacobsen) Weitere
stilkritische Arbeiten gelten dem motettischen
und madrigalischen Prinzip zur Schiitzzeit
(Wolfram Steinbeck), Schiitz und seinen Schii-
lern unter dem Aspekt ,, Spatwerk und Moder-
ne” (Friedhelm Krummacher), den Psalmen
Davids (Denis Arnold), den Musikalischen
Exequien (Werner Breig) sowie dem phantasti-
schen Stil in Buxtehudes Instrumentalmusik
(Eva Linfield und Christine Defant)
[September 1993) Martin Geck

MICHAEL TALBOT: Tomaso Albinoni The
Venetian Composer and His World: Oxford:
Clarendon Press 1990. VI, 308 S., Notenbeisp.

Zehn Jahre nach der in deutscher Sprache
verdffentlichten Abhandlung tber das Leben
und Werk von Tomaso Albinoni (Adliswil
1980) hat der Liverpooler Musikwissenschaft-
ler seine Komponisten-Monographie in einer
erweiterten Fassung veroffentlicht. Dabei hat
die langjihrige intensive Auseinandersetzung
mit dem Schaffen Albinonis ebenso wie die Be-
ricksichtigung neu erschlossener Quellen den
Verfasser zu noch differenzierteren Beurteilun-
gen gefiihrt; der vorliegende Band durfte lange
als ein Standardwerk der Albinoni-Forschung
gultig bleiben.
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Das einleitende Kapitel beschreibt Albinonis
hohes Ansehen bei den Zeitgenossen, wobei der
Komponist in Italien hauptsichlich wegen sei-
ner Opern, im noérdlichen Europa aber wegen
seiner Instrumentalmusik geschitzt wurde;
nach einer Periode des Vergessenseins vollzog
sich die , Wiederentdeckung” Albinonis vor
allem im Zusammenhang mit der Vivaldi-
Renaissance des 20. Jahrhunderts. Ein Kapitel
tiber den Lebenslauf des "Dilettante veneto”,
wie Albinoni sich zeitweise selbst nannte, run-
det den biographischen Teil ab. Im Zentrum
der Studie stehen dann detaillierte Analysen
des musikalischen Stils sowies Untersuchun-
gen der verschiedenen von Albinoni gepflegten
Gattungen. Ungeachtet der Tatsache, dafd sich
seine Musik in ihren einzelnen Komponenten
kaum von den Werken der Zeitgenossen unter-
scheidet, hat die besondere Mischung dieser
Elemente bei Albinoni zu einem ganz persénli-
chen Stil gefthrt ("In fact, the basic melodic,
harmonic, rhythmic, and instrumentational in-
gredients of Albinoni's music are all shared
with his contemporaries; his originality begins
to manifestd itself only at the stage when those
ingredients start to be mixed and combined.”
S. 44) So gehort sein Sinn far formale Aus-
gewogenheit oder sein ausgepriagtes Gefiihl
fiir die melodische Linie bei relativ einfacher
Tonika-Dominant-Harmonik zu den besonde-
ren Eigentumlichkeiten der musikalischen
Sprache des Komponisten.

Albinonis Instrumentalwerke der verschiede-
nen Schaffensphasen, seine Kantaten und die
wenigen erhaltenen Opern werden ausfiihrlich
analysiert, erginzt um Ausfihrungen zum
Opernwesen in der 1 Halfte des 18. Jahrhun-
derts und um Inhaltsangaben einiger Libretti.
Auch auf das Problem der Echtheit mancher
Werke, die unter Albinonis Namen tberliefert
sind, geht der Autor ein. Den Anhang des Ban-
des bildet ein systematischer Katalog von Albi-
nonis Werken, gefolgt von einer Auflistung
moderner Editionen. Den Verzicht auf die mu-
sikalischen Incipits der Werke erklart der Ver-
fasser mit dem Hinweis auf einige thematische
Werkverzeichnisse (unter anderem in Remo
Giazottos Albinoni-Monographie von 1945).
Trotzdem hitte ein auf den neuesten Stand ge-
brachter thematisch-systematischer Katalog
zur Vervollkommnung der fundierten Studie
beitragen kénnen.

(August 1993) Wolfgang Hochstein
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ALFRED DURR: Die Johannes-Passion von
Johann Sebastian Bach. Entstehung, Uberliefe-
rung, Werkeinfiihrung. Miinchen. Deutscher
Taschenbuchverlag/Kassel-Basel-London-New
York. Birenreiter-Verlag (1988). 152 S., Abb.,
Notenbeisp.

Niemand anders als der Autor wire besser in
der Lage gewesen, die verschiedenen Fassungen
der Johannespassion von 1724, 1725, 1728
bzw 1732 und ca. 1749 vorzustellen, die inzwi-
schen im Bach Compendium als D 2 a-d be-
zeichnet werden, wobei die dritte Fassung dort
erklirtermaflen unter dem Jahr 1732 gefahrt
wird. Insgesamt stellen die umfangreichen Ab-
schnitte ,,Zur Entstehung der einzelnen Fas-
sungen’ (S. 13—26) und ,, Zur Uberlieferung”
(S. 27—43) eine imponierende Summe der fir
das spezielle Werk einschligigen Bach-Philo-
logie dar Das schlief3t selbstverstindlich nicht
aus, daf an der Erhellung von Details fortlau-
fend weitergearbeitet wird. So hat sich bei-
spielsweise Klaus Hofmann in Jg. 1991 von
Musik und Kirche noch einmal mit der Genese
des Rezitativs Nr 33 beschiftigt, der Dirr
S. 138ff einen eigenen Exkurs gewidmet hat
Ich referiere den Vorgang im folgenden, weil er
mehr uber den Sinn philologischer Arbeit be-
sagt als die blofle Aufzdhlung vieler Einzel-
heiten.

Nr. 33 der heute aufgefithrten Fassung der Jo-
hannespassion enthilt das Evangelistenrezita-
tiv: ,,Und siehe da, der Vorhang im Tempel
zerrif in zwei Stiicke, von oben an bis unten
aus. Und die Erde erbebete, und die Felsen zer-
rissen "' Dieses Detail des Passionsberichtes
fehlt beim Evangelisten Johannes und wurde
deshalb nach Matthius eingefiigt, denn nur so
erhielt das nachfolgende Arioso seinen Sinn:
,Mein Herz Der Vorhang reifst, der Fels
zerfillt, die Erde bebt " Beobachtungen an
der fir die Erstauffithrung von 1724 bestimm-
ten Continuo-Stimme haben Arthur Mendel,
den Herausgeber der Johannespassion in der
Neuen Bach-Ausgabe, zu der Meinung kom-
men lassen, daf} dieses siebentaktige Rezitativ
urspriinglich noch nicht vorhanden war, an
seiner Stelle vielmehr ein anderer dreitaktiger
Abschnitt gestanden hat, nach Mendels Ver-
mutung die wesentlich kiirzere Parallelstelle
aus Markus (,, Und der Vorhang im Tempel zer-
rif} "), Durr schlieft sich dieser Vermutung
an, weist aber zugleich darauf hin, daf} in der
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Markus-Parallele weder vom Beben der Erde
noch vom Sprengen der Felsen die Rede ist, so
daf das anschlieffende Arioso, das ja gerade auf
diese Einzelheiten Bezug nimmt, gedanklich in
der Luft hangen mufl. Eben das, so meint er,
habe Bach gestort und veranlafit, in der 2. Fas-
sung den kurzen Markus- durch den lingeren
Matthdustext zu ersetzen. Klas Hofmann geht
nunmehr noch weiter: Er hilt es fiir moglich,
daf Bach der ganze Sachverhalt von vornherein
problematisch erschienen ist und er das Rezita-
tiv nach Markus bereits wiahrend der Arbeit an
der Erstfassung gestrichen hat.

Das wiederum pafit gut zu der vom Rezen-
senzen 1991 geduflerten Vermutung, Bach habe
1724 keinen Librettisten an der Hand gehabt,
der ihm die Brockes-Passion auf routinierte
Weise an Leipziger Verhiltnisse angepafit hat-
te, sondern einen Neuling, mit dem zusammen
er die einzelnen Nummern geradezu Schritt far
Schritt erarbeitet und gegebenenfalls auch wie-
der verworfen hitte: den jungen Picander

Den Hauptteil der Arbeit fiillt die ,, Werkein-
fithrung” (S. 44—133) Diirr behandelt hier den
,Text", die , Komposition” (gegliedert nach
Bibelwortvertonung, Choralsitzen, Choren so-
wie Arien und Ariosi), , Probleme der Grof3-
form” und gibt , Hinweise zur Auffihrungs-
praxis” Ausfithrlich setzt er sich in diesem
Zusammenhang mit den Versuchen von
Smend, Moser, Weiss und Chafe auseinander,
im Aufbau der Johannespassion ein symme-
trisch gebautes , Herzstick', grundlegende
formale und tonartliche Ordnungen usw nach-
zuweisen. (Klaus Hofmann hat dazu im Blick
auf die Arien inzwischen einen neuen interes-
santen Vorschlag gemacht.) Dlrr empfiehlt in
diesem Punkt — wie Werner Breig und der Re-
zensent — Aufgeschlossenheit und Vorsicht
zugleich. Einerseits ist es uniibersehbar, dafs
Bach in grofiformalen Symmetrien gedacht hat;
hieriiber nachzudenken, bereichert unser Wis-
sen uber Bach. Andererseits zeigen die bisher
vorliegenden, zum Teil sich widersprechenden
oder zumindest sich nicht ergédnzenden Ver-
suche, grofiformale Ordnungen zu rekonstru-
ieren, wie leicht man auf Abwege bloflen
Spekulierens kommen kann. Wesentlich ist es,
von Gattung zu Gattung und Werk zu Werk zu
differenzieren. Die Goldberg-Variationen eig-
nen sich als esoterisches Klavierwerk fiir solche
Spekulationen nun einmal besser als eine Pas-
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sion, deren formale Gestaltung vermutlich
schon im Stadium der Entstehung vielen Kom-
promissen unterworfen war — Kompromissen,
von denen Bach im Voraus wufite, daf} er sie
bei jeder neuen Auffithrung, die jeweils gerade-
zu eine Neubearbeitung war, abermals einge-
hen wiirde.

Alfred Diurrs Einfithrung in die Johannespas-
sion ist ein Standardwerk der Bachforschung
und wird es sicher auf lange Zeit bleiben.
(August 1993) Martin Geck

Mozart-Bibliographie 1986—1991 mit Nachtra-
gen zur Mozart-Bibliographie bis 1985 Hrsg.
von Rudolph ANGERMULLER und Johanna
SENIGL. Kassel-Basel-London-New York: Bai-
renreiter 1992. 332 S.

Nachdem in den vorhergehenden Banden der
Mozart-Bibliographie bereits iiber 10000 Titel
verzeichnet wurden, erh6ht sich mit der neue-
sten Zusammenstellung die Zahl nun sprung-
haft auf tiber 13000 Dies ist natiirlich vor
allem eine Folge des Mozartjahres 1991, das
eine Flut von Arbeiten und Arbeitchen — mehr
als ein Drittel der tiber 3000 fiir die Jahre 1986
bis 1991 verzeichneten Titel — hervorgebracht
hat.

Die iiberwiegende Anzahl der erfaflten Bei-
trige finden sich in Konzert- und Opernpro-
grammbheften, in Ausstellungskatalogen, in
Symposiums- und Tagungsberichten, in Tages-
zeitungen sowie in Werksausgaben; sicher
diirfte ein weiterer grofler Teil sogar erst fiir
1992 verzeichnet werden. Auch renommierte
Buchverlage wollten vom Mozartjahr profitie-
ren und brachten etwa die Briefe Mozarts in
neuer Zusammenstellung, bewihrte Biogra-
phien in zweiter Auflage (z. B. A. Kolb, Nr
1407) und wieder mal Anekdoten heraus oder
liefen beispielsweise die Frauengestalten um
Mozart und in seinen Opern analysieren.

Die Masse der angezeigten Arbeiten und
Themen ist — wie immer — verwirrend, und
aufgrund des blofen Titels 1afit sich das Wich-
tige vom Unwichtigen, die neuen Erkenntnis-
se, Fragestellungen und Zusammenhinge vom
soundsovielten allgemein und populiren Auf-
gufl kaum herausfinden. Und es diirfte sicher
ungerecht und leichtfertig sein, bei eigenen
Forschungen Beitrige aufler acht zu lassen nur
aufgrund ihres Standorts und Umfangs, etwa in
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den zahlreichen ausgewerteten Tageszeitungen
(z. B. Neue Ziircher Zeitung, Sunday Times,
Die Presse, Die Welt, Profil, Le Soir, Siiddeut-
sche Zeitung, Stern, Capital, Rheinischer Mer-
kur, Wochenpresse u. a.), in Reader’s Digest
(Nr. 14) oder in Autotouring (Nr. 2065), um
nur einige zu nennen. Vielleicht konnte gerade
hier ein neuer und interessanter Aspekt be-
leuchtet werden? Oder wiirde es sich lohnen,
einen der vielen verzeichneten, nur im Manu-
skript in der Internationalen Stiftung Mozar-
teum aufbewahrten Beitrige einzusehen, etwa
den Vortrag vom deutschen Finanzminister
Theo Waigel uiber Mozart und das Geld (Nr
2748)?

Zwar konnte eine kurze Bewertung der ein-
zelnen Beitrige von Nutzen sein, durfte aber
aufgrund der Menge kaum zu bewiltigen sein,
zumal viele Arbeiten sicher nur mit ihrem
Titel vorliegen, ohne dafl die Bearbeiter der
Bibliographie sie selbst einsehen konnen.

Niitzlich wiren aber auf jeden Fall kurze
Stichworte zum Inhalt, so wie es hin und wie-
der, aber leider zu selten, geschehen ist. Was
kann man beispielsweise bei den folgenden Bei-
trdgen uber Mozart erwarten. Rovereto, culla di
musica (Nr. 522), L’hétel de Guines: un ,,chi-
teau” oublié en banlieue (Nr 553), Die Potem-
kinsche Stadt (Nr 564), L'ode de la postérité
(Nr 675), Kitsch und Kunst (Nr. 1262}, oder in
den jeweils nur eine Seite umfassenden Beitri-
gen von Claudio Casini (Nr. 500-535), um nur
einige zu nennen (vgl. auch Nr 216, 219,
228—231, 286 etc.).

Oder konnte sich vielleicht Wichtiges unter
Titeln verbergen wie: Mozart and the Wolf
Gang (Nr. 493a), Een man om van te houden
(in Knack, Nr. 1041), Wolf-Schiilerbuch, Mu-
sik 5. Schiilerbuch fiir die 5. Jahrgangsstufe der
Hauptschule (Nr. 1062), Millionen-Erbe (in
Capital, Nr 752), Das Millionending das aus
dem Dunkel kam (in Autotouring, Nr 2065,
Kopfstiicke (Nr. 2048), Desperados der Liebe
(Nr. 1622) und andere mehr

Sehr wiinschenswert — fiir den weniger
Sprachkundigen — wire aber auf jeden Fall eine
konsequentere Ubersetzung vor allem osteuro-
paischer, aber auch skandinavischer Titel. Die-
se lassen sich oft nur erahnen und werden ohne
Ubersetzung und Stichworte zum Inhalt leicht
iibergangen: z. B. Nr. 495 (Chlapec ze Salcbur-
ku), 1050 (S4 kom Trollflojten till, 1117 (Att
sjunga Mozart — en utmaning), 1410 (Hang-
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szerkezelés és textiira W A. Mozart érettkori
zongoratriéiban) und andere. Das weltweite
Spektrum der erfafiten Arbeiten ist zwar be-
achtlich. Aber ohne Ubersetzung gehen sie
leider etwas unter, vor allem Arbeiten in be-
sonders entlegenen Sprachen wie Afrikaans
(Nr 1234)

Natiirlich ist es utopisch, Vollstindigkeit
einer Bibliographie zu Mozart zu erreichen,
iiber den in aller Welt nachgedacht und ge-
schrieben wird. Es ist ein miihseliges und lang-
wieriges Unternehmen, von vielen Zufillen
und vor allem aber auch von der Zuarbeit der
einzelnen Autoren abhingig. Die Vielfalt der
ausgewerteten Zeitungen ist zum Beispiel er-
staunlich. Dennoch sind einige, auch groflere
und selbstindige Beitrige den Bearbeitern der
Bibliographie entgangen. Das ist um so ver-
wunderlicher, da diese Beitrage fast alle in ei-
ner 1991 erschienenen und unter Nr 2516a
auch im vorliegenden Band aufgefithrten
Bibliographie enthalten sind. Vielleicht wurde
diese Bibliographie in letzter Minute — und
darauf deutet die a-Nummer — ohne Auswer-
tung eingefugt Alle fehlenden Titel hier zu
nennen wiirde den Rahmen sprengen, daher
stellvertretend nur einige: Briefe, Hrsg. H Wan-
drey, Zirich 1988; W A. Mozart Idomeneo.
Texte, Materialien, Kommentare, Hrsg. A.
Csampai und D. Holland, Reinbek 1988; Esther
Cavett-Dunsby, Mozart’s variations recon-
sidered [ ] London 1989; G. Pestelli, La
musique classique 1'époque de Mozart et de
Beethoven, Paris 1989; M Parouty, Mozart —
Amadeus: von Gott geliebt, Ravensburg 1991;
Mozart no Rio de Janeiro Oitocentista, Rio de
Janeiro 1991 (Ausstellungskatalog] Kurioser-
weise ist auch der Beitrag Internationale Stif-
tung Mozarteum Salzburg Geschichte, Gegen-
wart, Aufgaben der Zukunft (Redaktion. W
Rehm|, Salzburg 1989, in der vorliegenden
Bibliographie — zu Recht oder zu Unrecht? —
nicht zu finden.

Doch wie gesagt, die Anzahl der erfafiten
Beitrige ist imponierend und die fehlenden
werden halt als Nachtrag in der niachsten Finf-
jahresbibliograpie angezeigt. Angelegt ist die
Bibliographie wie bisher alphabetisch nach Au-
toren, mit genauem bibliographischen Zitat
und detailliertest aufgeschliisselt im Register
nach Personen, Orten, Sachen und KV-
Nummern. Warum im Register das Stichwort
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Mozartkugel (schamhaft?) ausgelassen wurde,
ist nicht einzusehen, wurden doch zahlreiche
Beitrige zu ihrem 100jihrigen Geburtstag er-
faflt (z. B. Nr 380, 2062, 2109, 2594, 2604,
2605) (Ist das Manuskript unter Nr 2371 tat-
siachlich von 1981, oder sollte es 1991 heiflen?)

Gewidmet ist dieser Band der Mozart-Biblio-
graphie dem verdienten und langjdhrigen Mit-
arbeiter an den vorhergehenden Bibliographien,
Otto Schneider

(August 1993) Gertraut Haberkamp

WOLFGANG AMADEUS MOZART- Neue
Ausabe samtlicher Werke Serie X. Supple-
ment, Werkgruppe 33: Dokumentation der
autographen Uberlieferung, Abteilung 2. Was-
serzeichen-Katalog. Von Alan TYSON. Kassel-
Basel-London-New  York-Prag:  Bdrenreiter
1992. Textband: XXIX, 68 S., Band mit Abb.
221 8.

, Kurzum Papier und Wasserzeichen spielen
fiir die Bestimmung der Entstehungszeit der
einzelnen Werke bei Mozart bei weitem nicht
die Rolle, wie sie etwa Spitta fir die Chronolo-
gie der Werke Bachs erkannt und — vielleicht
zu weitgehend — genutzt hat.” Mit diesem
apodiktischen Urteil schlof3 Alfred Einstein im
Jahre 1936 den kurzen Passus iiber Papiersorten
bei Mozart im Vorwort zu der von ihm betreu-
ten Neuauflage des Kochel-Verzeichnisses ab.
Der Spruch verfehlte seine Wirkung nicht Das
mufdte beinahe dreiflig Jahre spater noch Wolf-
gang Plath erfahren, als er 1964 o6ffentlich vom
unklaren Selbstverstindnis der Mozart-For-
schung infolge der Vernachldssigung von
Grundlagen gesprochen und gefordert hatte, die
Krise mittels methodisch-systematischer Quel-
lenforschung zu uberwinden. ,sein Lohn war
ihm gewifl”” Nochmals knapp drei Jahrzehnte
mufiten vergehen, ehe heute Einsteins Fehlur-
teil als aufgehoben und eine der Forderungen
Plaths als erfiillt angesehen werden kann. Das
Verdienst dieser wissenschaftlichen Ruhmestat
— ihr Ausnahmerang rechtfertigt das hohe
Wort — kommt dem in Oxford am All Souls
College lehrenden, englischen Musikologen
Alan Tyson zu. Er hat in jahrelanger Kérrnerar-
beit den Grofiteil der Mozartschen Autographe
Seite fiir Seite untersucht, ihre Papiersorten be-
stimmt, ihre Wasserzeichen beschrieben und
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so allmihlich die materiellen Grundlagen ge-
schaffen, um die Entstehungsdaten der Werke
Mozarts genauer und giiltiger als bisher, ja in
vielen Fillen endgiiltig bestimmen zu konnen.

Niedergelegt sind Tysons Untersuchungser-
gebnisse zur Ginze im jingst publizierten
Wasserzeichen-Katalog, einem Doppelband im
Rahmen des Supplements der NMA Wihrend
Tyson in seinen verstreuten Studien (seit 1987
in Buchform greifbar] einzelne Befunde in
grofleren Zusammenhingen dargestellt und be-
wertet hatte, handelt es sich bei dem Katalog
um eine niichterne Priasentation von Daten. So
merkwiirdig es klingen mag: anders als die Stu-
dien in dem erwahnten Buch laft sich der Kata-
log, den man schon jetzt getrost ein
Standardwerk wird nennen durfen, streng ge-
nommen nicht rezensieren. Denn um das ver-
antwortungsbewufit tun zu koénnen, miifite
man halbwegs auf der Hohe des Wissens tiber
die Fakten sein, um die es hier geht. Wer aber
auler Tysons hat sich iiberhaupt nur auf den
Weg zu dieser Hohe gemacht? Nicht mehr als
eine Bekriftigung des Vertrauens, das man in
Tysons wissenschaftliche Integritit setzen
muf (und darf), kann da der Vergleich mit An-
gaben etwa aus Kritischen Berichten der NMA
oder mit kursorischen Aufzeichnungen sein,
die der Rezensent im Laufe seiner Arbeit an
einem Grofiteil der Mozart-Uberlieferung zu
den Wasserzeichen gemacht hat. Ein begriind-
barer Widerspruch trat nicht zutage. Somit
bleibt im folgenden lediglich die Aufgabe einer
kurzen Anzeige uiber den Aufbau der Binde zu
leisten.

Tyson breitet in einer konzisen Einleitung
die wichtigsten Informationen uber die Papier-
herstellung, die Wasserzeichen, die Merkmale
der Papiersorten, auf denen Mozart seine Wer-
ke notiert hat, und iiber seine Untersuchungs-
methoden aus (vermutlich nicht ganz ohne
angelsichsischen Humor ist es zur Bildung der
Termini ,,Rastrologie” fir die Kunde von der
Notenpapier-Rastrierung und ,,Selenometrie’
fir die ,Mondvermessung” in ‘‘tre lune”-
Papieren gekommen) Einzelbemerkungen zu
den Papieren und ihren Wasserzeichen, haupt-
sichlich zu deren Herkunft und Verwendungs-
zeitraum in Mozarts Werkstatt, schlieflen sich
an, ehe im Hauptteil dieses ersten Bandes die
113 eruierten Wasserzeichen in den Autogra-
phen Mozarts mit ihren Fundstellen nachge-
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wiesen werden. Der zweite Band enthalt in
grofBtmoglicher Genauigkeit die Abbildungen
samtlicher Wasserzeichen. Alle auf einer be-
stimmten Papiersorte notierten Werke oder
Werkteile sind auf diese Weise jeweils zusam-
mengefalt, und die Gesamtheit dieser Zusam-
menfassungen bildet die Quelle fiir wertvolle
Auskiinfte zur Entstehungszeit der Komposi-
tionen. Auf dem Fundament der Arbeit Tysons,
welche die bisherige Chronologie der Werke
Mozarts in wesentlichen Teilen umgeworfen
hat, wird die Forschung das Gebaude einer neu-
en Chronologie aufzubauen haben. Dessen Sta-
tik verspricht um vieles solider zu werden als
diejenige so mancher Luftschlosser der Vergan-
genheit.

(Dezember 1993) Ulrich Konrad

HARALD SCHUTZEICHEL (Hrsg.) Mozarts
Kirchenmusik. Mit Beitrigen von M. Hasel-
bock, W Kirsch, ] Krutmann, F K. Prafi],
F. W Riedel, M. G. Schneider Freiburg i Br
Verlag der Katholischen Akademie der Erzdid-
zese Freiburg (1992). 143 S. (Tagungsberichte
der Katholischen Akademie der Erzdidzese
Freiburg.)

Im April des Mozartjahres 1991 veranstaltete
die Katholische Akademie der Erzditzese Frei-
burg eine Tagung, die sich mit dem kirchen-
musikalischen Schaffen des Komponisten
beschiftigte. Der vorliegende Band vereinigt
die seinerzeit gehaltenen Referate und erginzt
diese um zwei bereits anderweitig veroffent-
lichte Beitrige.

Friedrich W Riedel betrachtet Mozarts Sa-
kralmusik unter dem Blickwinkel verschiede-
ner kirchenmusikalischer Traditionen, die
hierin ihren Niederschlag gefunden haben; der
Autor ordnet das vertonte Repertoire nach sei-
ner liturgischen Zugehorigkeit und unter-
nimmt auflerdem den Versuch, Riickschliisse
auf Mozarts personliche Glaubenshaltung zu
ziehen. Der Aufsatz von Martin Haselbock
stellt den Wiederabdruck des Vorworts zu sei-
ner Ausgabe Mozartscher Orgelwerke dar (Uni-
versal Edition, Wien 1979), und die Ausfithrun-
gen von Johannes Krutmann tiber Mozarts Lita-
neien gehen auf einen Artikel fiir die Zeitschrift
Musica Sacra zurtuck (111. Jg., 1991). Trotz der
mehrfach bezeugten Wertschitzung Mozarts
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far die Orgel ist die Zahl seiner ,,eigentlichen”
Kompositionen fiir dieses Instrument bekannt-
lich gering, und so bezieht Haselbock auch die
Werke fur Orgelwalze sowie Fragmente und
Transkriptionen in seine Betrachtung ein. In
Mozarts vier Litaneien, die heute eine wenig
beachtete Gruppe innerhalb seines Schaffens
darstellen, zeigen sich mit der Klassifizierung
in ,,brevis” und ,,solemnis’ sowie in der Ent-
wicklung hin zur sinfonischen Durchkomposi-
tion dhnliche Tendenzen wie gleichzeitig in der
Mefivertonung. Eine aufschlufireiche Darstel-
lung der Rezeptionsgeschichte Mozartscher
Kirchenmusik im Spannungsfeld zwischen Ro-
mantik und kirchenmusikalischer Reform des
19 Jahrhunderts hat Winfried Kirsch unter-
nommen; dieses Spannungsfeld war geprigt
vom ,,Widerstreit zwischen Kunst und Kultus,
zwischen Autonomie und Funktionalitit der
Musik” (S. 99) Die beiden verbleibenden Auf-
sitze befassen sich mit der Verwendbarkeit
Mozartscher Kirchenmusik im heutigen Got-
tesdienst. Martin G. Schneider als evangeli-
scher Theologe und Kirchenmusiker verweist
auf die Probleme bei der Integration dieser Wer-
ke in den evangelischen Gottesdienst, und
Franz Karl Prafil hat mit besonderem Blick auf
die Situation in Osterreich untersucht, wie sich
die ortlichen Traditionen, die Einflisse der
kirchenmusikalischen Gesetzgebung und die
Erneuerung der Liturgie nach dem Zweiten Va-
tikanischen Konzil auf die Pflege Mozartscher
Messen in der kirchenmusikalischen Praxis
ausgewirkt haben.

Auch wenn der vorliegende Band kaum mit
wirklich neuen musikwissenschaftlichen Ez-
kenntnissen aufwarten kann, mag er doch als
ein Indiz fur die Aktualitit von Mozarts Kir-
chenmusik gelten. Einige Druckfehler (z. B.
auf S 42, 44, 47) hitten sich bei genauerem
Korrekturlesen sicherlich vermeiden lassen.
(August 1993) Wolfgang Hochstein

JOANNA GOLDSTEIN: A Beethoven Enigma.
Performance Practice and the Piano Sonata,
Opus 111 New York-Bern-Frankfurt-Paris:
Peter Lang (1991) XX, 309 S., Notenbeisp.
(American University Studies: Series XX Fine
Arts. Volume 2.)

Der Ansatz, das , Ritsel” eines Klavierwer-
kes durch minutiose Beschreibungen von Inter-
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pretationen einiger ,,groffer’’ Pianisten l6sen zu
konnen, erscheint hier in unglaublich naiver
Form, dafiir aber nachgerade exzessiv durchge-
fuhrt. Nach einer eingehend dargestellten
""Method of critical listening” erfahren Einspie-
lungen von Beethovens Opus 111 durch Alfred
Brendel, Arturo Benedetti Michelangeli und
Vladimir Ashkenazy ihre Analyse, aus der
Goldstein dann ihre Schliisse zieht: z. B.
"Without disavowing current performance
style, therefore, it seems most appropriate to
adopt more moderate tempos in both move-
ments’’ (S. 265) Autoren des 18. und frithen
19 Jahrhunderts werden vorher zwar bisweilen
befragt, dabei jedoch ungemein fehlerhaft aus
amerikanischer Sekundarliteratur zitiert —
dafar erscheinen Jean-Paul Sartre und Aaron
Copland als Zeugen fiir die Undeutlichkeit und
Unbestimmtheit musikalischer Notation.
Deutschsprachige Titel sind entweder ganz
eliminiert (das sieht dann so aus. Daniel Turk.
Rothschild 6) oder schlecht tiibersetzt (Edward
Hanslick, The Beautiful in Music), was dazu
fiuhrt, daB in der Bibliographie tatsichlich
keine vor 1899 erschienene Verdffentlichung
aufscheint (im ubrigen auch keine einzige
deutschsprachige Publikation)

Behauptungen wie "From 1600—1820, A!
was more than a half-tone lower than the Al
(440 or 442) of today’, "Haydn, Mozart, and
Beethoven generally accepted French terminol-
ogy'' (weil ""largo was the slowest tempo’’) oder
"The cause of instrument might have
occured only because that particular instrum-
ent was available and not because its timbre
was the composer’s ideal (this is particularly
true of the Baroque Period, approximately
1600—1750)" mégen unkommentiert wieder-
gegeben werden — sie disqualifizieren sich wie
zahllose andere von selbst.

(September 1993) Hartmut Krones

E. T A. Hoffmann’s Musical Writings. Kreisle-
riana, The Poet and the Composer, Music
Criticism. Edited, annotated, and introduced
by David CHARLTON. Cambridge-New York-
Port Chester-Melbourne-Sydney: Cambridge
University Press (1989) XVI, 476 S.

Wihrend Hoffmanns erzihlerisches Werk
schon im frithen 19. Jahrhundert ins Franzosi-
sche iibersetzt und in Frankreich intensiv rezi-



Besprechungen

piert worden ist, steht es im angelsichsischen
Sprachraum schlecht um seine Priasenz, zumin-
dest wenn man von den bekanntesten Erzih-
lungen einmal absieht. Insofern war eine
Ausgabe, die erstmals in groflerem Umfang
Hoffmanns Musikkritiken und Musikerzih-
lungen dem englischsprachigen Publikum zu-
ginglich macht, lingst tiberfillig. Charlton hat
von den 58 Musikrezensionen Hoffmanns, die
Friedrich Schnapp 1968 im letzten Band der
(bis heute mafigeblichen) Winkler-Ausgabe
vorgelegt hatte, alle grofleren und einige der
kleineren Rezensionen, zum Teil gekirzt,
iibersetzt, was etwa 75 % des originalen Text-
korpus entspricht. Hinzugefuigt sind die Kreis-
leriana und Jacques Callot (aus den Fantasie-
stiicken) sowie Der Dichter und der Komponist
(aus den Serapions-Briidern) Weitere Musiker-
zahlungen Hoffmanns (z. B Ritter Gluck) hat
der Herausgeber mit Riicksicht auf bereits
existierende englische Ubersetzungen aber
nicht aufgenommen.

Die Texte sind tippig kommentiert und mit
ausfiithrlichen Einleitungen versehen; die Her-
ausgeber-Zutaten mit Verzeichnissen und In-
dex umfassen zusammen rund 50 % des ganzen
Buches. So gesehen hitte eine Straffung des
Kommentars hingereicht, um bei gleichem Ge-
samtumfang alle Hoffmannschen Musiker-
zdhlungen bieten zu kénnen.

Die Ubersetzung folgt recht wortgetreu dem
Original, ohne allerdings zu versuchen, den
spezifisch hoffmanesken Stil zu bewahren. Aus
dem wunderbar ungelenken, die Assoziation an
den Werther auslésenden Titel Johannes Kreis-
lers, des Kapellmeisters, musikalische Leiden
wird dann ein schlichtes , Kapellmeister Johan-
nes Kreisler's Musical Suffering” Mitunter
gibt eine Fufinote zu schwierigen Begriffen das
deutsche Wort oder eine Erlduterung.

Charltons einleitender Aufsatz "Hoffmann
as a Writer"" sowie seine Einfithrungen zu den
Kreisleriana und Der Dichter und der Kompo-
nist erweisen ihn als profunden Hoffmann-
Kenner; allerdings ist er mit der neueren
deutschsprachigen Hoffmannforschung wohl
weniger vertraut. Bei seinem Versuch, Hoff-
mann auch als Opernkomponisten zu wiirdi-
gen, vermifit man daher die Kenntnis
einschligiger Arbeiten etwa Allroggens, Keils
und Schliders, und selbst wenn man konzi-
diert, da® Charlton in erster Linie nur Literatur
heranzuziehen brauchte, die dem Musikschrift-
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steller und seiner Musikisthetik gilt, erstaunt
einen doch das Fehlen jeden Hinweises, z. B.
auf die Arbeiten von Carl Dahlhaus.

Verglichen mit der Winkler-Ausgabe sind die
Anmerkungen zu den Kreisleriana und Der
Dichter und der Komponist dennoch hervorra-
gend. Charlton hat hier nicht von ilteren Aus-
gaben abgeschrieben, sondern sorgfiltig neu
recherchiert und bietet insbesondere zu im
Text erwihnten Werken, Musiker- und Kom-
ponistennamen erschopfende Auskiinfte. Die
Anmerkungen zu den Rezensionen dagegen
folgen weitgehend der Ausgabe Schnapps, und
die Notenbeispiele sind offensichtlich von der
deutschen Ausgabe tbernommen worden.
Schnapps Nachwort, insoweit es die Quellen-
lage der Musikrezensionen und Hoffmanns
Plane zu weiteren Abhandlungen behandelt, ist
von Charlton ebenfalls mitiibersetzt worden.
Charltons Edition ist in einer vorwiegend fiir
Musikstudenten konzipierten Quellentext-
Reihe erschienen. Dies mag eine Besonderheit
entschuldigen, die den Rezensenten gleichwohl
empfindlich gestort hat. zwischen dem Hoff-
mannschen Text und dem Kommentartext des
Herausgebers findet keine duferlich erkennba-
re Unterscheidung, etwa durch Wahl einer an-
deren Schrift, statt. Die Anmerkungen zum
laufenden Text stehen sogar als Fufinoten am
unteren Seitenrand, und demzufolge ist der
(Hoffmannsche!) Text mit Fufinotenziffern
durchsetzt, die jede Chance, die Erzdhlungen
als Literatur unmittelbar auf sich wirken zu
lassen, von vorneherein verhindern. Die vielen
Querverweise auf andere Stellen, die mit der
eben gelesenen in Beziehung gebracht werden
konnen, geben dem Ganzen obendrein einen
etwas schulmeisterlichen Ton.

Trotz dieser Einwinde bleibt aber festzuhal-
ten. wer sich, des Deutschen nicht machtig,
umfassend und aus ,erster’” Hand iiber Hoff-
manns Musikauffassung informieren will —
und Hoffmann ist fraglos der wichtigste Vertre-
ter der romantischen Musikasthetik — erhalt
mit Charltons Ausgabe die derzeit umfassend-
ste (und gut kommentierte) Quellentextsamm-
lung, die zu haben ist.

(August 1993) Werner Keil

WOLFGANG RUDIGER: Musik und Wirklich-
keit bei E. T A. Hoffmann. Zur Entstehung
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einer Musikanschauung der Romantik. Pfaffen-

weiler: Centaurus-Verlagsgesellschaft 1989
205 S. (Musikwissenschaftliche Studien.
Band 12.)

Das Forschungsinteresse an der Romantik
und speziell an E. T A. Hoffmann hat in den
letzten Jahren betrichtlich zugenommen. Da-
von zeugen gut zwei Dutzend Dissertationen
binnen 20 Jahren allein zum musikalischen
Werk Hoffmanns (seinen Kompositionen, Mu-
sikkritiken und musikschriftstellerischen Ar-
beiten) Eine weitere, der Musikanschauung
gewidmete Dissertation — sie wurde von Hans
Heinrich Eggebrecht in Freiburg betreut —
steht, zumal ihr Verfasser keine neuen Ent-
deckungen vorlegen kann, im Verdacht, uiber-
flissig zu sein. Der Ansatz, mit dem Wolfgang
Rudiger antritt, ist ein sozialgeschichtlicher' er
mochte ,,Hoffmanns Musikanschauung aus der
politischen und sozialen Struktur seiner Zeit
heraus" (Vorwort) verstehen und Hoffmanns
Werk sozialkritisch interpretieren als ,,Plidoy-
er fliir eine bessere Welt, deren Vorbilder die
kiinstlerische, vor allem musikalische Gegen-
welt ist” (S. 123). So neu ist dieser Ansatz
freilich nicht (zumindest auflerhalb der Histori-
schen Musikwissenschaft), und ob er den Autor
legitimiert, die gesamte musikologische Hoff-
mannsforschung der letzten Jahrzehnte einfach
zu ignorieren (das Literaturverzeichnis enthilt
lediglich eine Arbeit eines dlteren Eggebrecht-
Doktoranden und ist ansonsten stark literatur-
und sozialwissenschaftlich orientiert), bleibt
zu bezweifeln.

Riidiger geht von einer ,,Einheit der Musik-
anschauung in Hoffmanns gesamtem literari-
schen Werk"” aus (S. 2); prinzipiell erhalten
daher Auflerungen in Briefen, Tagebuchnoti-
zen, die Aussagen des fiir eine Musikzeitschrift
arbeitenden Rezensenten und das, was der
Dichter einer exzentrischen Romanfigur (Kreis
ler) in den Mund legt, gleichen Rang. Kernthese
Ridigers ist der Gedanke, alle Hoffmannschen
Werke durchziehe eine einzige, auch sein eige-
nes Leben und seine Zeit beherrschende Grund-
erfahrung, niamlich die der ,Zerrissenheit”
oder, in Hoffmanns Worten, die der , Duplizi-
tat des Daseins” Sie zeige sich in der Heteroge-
nitdt von Kunst und Justiz, dem Gegenuiber von
Kiinstler und Philister etc. und innerhalb der
Musik selbst z. B im Gegensatz von , hoher”
und ,,niederer’”’ Kunst.

Besprechungen

Im ersten Hauptteil (,,Ritter Gluck — Die
dichterische Grundlegung der Musikthema-
tik”’) beschiftigt sich Riidiger einleitend mit
Hoffmanns frither Erzidhlung Ritter Gluck, in
der bereits alle wesentlichen Momente der
Hoffmannschen Musikisthetik versammelt
seien. Den Hauptteil der Darstellung (,,Zerris-
senheit als Grundstruktur der Hoffmann-Zeit"'|
bilden je finf biographische und zeitgendssi-
sche Lebensmomente, in denen ,Zerrissen-
heit” exemplarisch erfahrbar wird Riidiger
behandelt hier u. a. Hoffmanns traumatische
Jugenderfahrungen, seine demiitigende Stel-
lung als mittelloser, Privatstunden gebender
Musiklehrer in Bamberg etc. Hiufig begegnen
einem plakative Konstraste (z. B ,,In der Regel
sind es die niedrigen Klassen, die ,héhere’
Musik, und die hoéheren Klassen, die ,niedere’
Musik favorisieren”, S. 159); ein modisch-
linker, heute leicht antiquiert wirkender Jargon
herrscht vor Zur Sache, nimlich zu Hoff-
manns Musikanschauung selbst, kommt Riidi-
ger erst im letzten Drittel seiner Dissertation
(,,Musik als Einheit”’) Hier hatte er seinen An-
satz originell weiterfithren sollen, um zu pri-
fen, ob in Hoffmanns Denken ,,Zerrissenheit”
im Medium Musik abgebildet wird oder ob
Hoffmann, einfach gesagt, zwischen musikali-
schen Dissonanzen und denen seiner Zeit Be-
ziehungen gesehen hat. Vorarbeiten in dieser
Richtung hat es in der jingeren Hoffmannfor-
schung bereits mehrfach gegeben, insbesondere
im Zusammenhang mit dem Kreisler-Roman
(Thomas Bourke). Doch auch hier zeigt sich
Radiger in der einschldgigen Literatur nicht
ausreichend bewandert, und so kommt es in
diesem Teil zum allbekannten Dualismus von
Leben und Kunst auch wenn die Musik (und
ihre Adepten) unter den Miflhandlungen durch
dilettierende Philister leiden miisse, lasse sie
doch ,,einen Vorschein von Versdhnung und
Uberwindung der Duplizitit aufblitzen” und
antizipiere ,,in der Erinnerung an einen vergan-
genen Zustand der Harmonie die zukiinftige
Moglichkeit der Aufhebung von Widerspri-
chen” (S. 38) Das klingt wie simplifizierter
Adorno — ein Adorno-Motto steht denn auch
der gesamten Arbeit voran —, bringt aber der
Hoffmannforschung gar keinen, der Geschichte
der Musikédsthetik nur wenig Erkenntniszu-
gewinn.
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Rudigers Arbeit ist, was das Auflere anbe-
langt, gut gegliedert und fliissig geschrieben;
die Zahl der Druckfehler hilt sich im Rahmen
dessen, was man im Zeitalter der computerge-
stiitzten Textverarbeitung hinzunehmen ge-
wohnt ist. Es bleibt dem Autor immerhin
zu danken, innerhalb der Geschichte der Mu-
sikisthetik auf die oft vernachlissigte sozial-
geschichtliche Komponente nachdriicklich auf-
merksam gemacht und Interpretationen zu
Hoffmann, ,,die sich lediglich an der geistes-
geschichtlichen Horizontalen entlangtasten’
(S. 129, gemeint ist Carl Dahlhaus) als unzu-
langlich zuriickgewiesen zu haben.
(September 1993) Werner Keil

TILL GERRIT WAIDELICH" Franz Schubert
Alfonso und Estrella. Eine frithe durchkompo-
nierte deutsche Oper Geschichte und Analyse.
Tutzing: Hans Schneider, 1991, 339 S., Abb.,
Notenbeisp. [Verdffentlichungen des Interna-
tionalen Franz Schubert Instituts, Band 7.)

Der Untertitel bezeichnet Problemstellung
und Problematik des Buches zugleich. Die
1821/22 entstandene und erst 1854 von Liszt in
Weimar uraufgefithrte — bis dahin also musik-
geschichtlich , folgenlose” — Oper soll vor
dem Hintergrund der ,, Gattungsgeschichte der
frihen durchkomponierten deutschen Oper”
betrachtet und dabei sollen auch die Griinde fiir
das oft konstatierte , Versagen” Schuberts auf
dem Gebiet der Opernkomposition aufgezeigt
werden.

In der reichhaltigen Materialsammlung zur
Entstehungs- und Bearbeitungsgeschichte, die
Waidelich zu diesem Zweck vor seinen Lesern
ausbreitet, machen sich die Verluste des Text-
buches der Oper und einer vermutlich von
Schubert selbst korrigierten Partitur-Rein-
schrift negativ bemerkbar, da das Autograph
und die in der ONB Wien wiederentdeckte, von
Liszt verwendete Partitur (die als Stichvorlage
fir die alte Gesamtausgabe diente) viele Fragen
offen lassen. Die durchaus einleuchtende An-
nahme, daf es sich bei Alfonso und Estrella um
eine durchkomponierte Oper handele, 148t sich
durch die Quellen nicht eindeutig belegen.
Auch Liszt, der mit Schuberts Librettist Franz
von Schober befreundet war, spricht nirgends
von ,,durchkomponiert” — dies war fir ihn
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auch nicht der entscheidende Aspekt, der ihm
das Werk interessant machte. Indem Waidelich
aber gerade diesen Begriff zum Eckstein seines
Analysegebiudes macht und sogar den Begriff
der ,,Durchkomposition” bei Liedern mit ein-
bezieht, verbaut er sich zum Teil den Blick auf
niherliegendere bzw der Oper Schuberts viel-
leicht verwandtere Kunsterscheinungen. Die in
Alfonso und Estrella festgestellte Tendenz zu
grofleren Szenenkomplexen und zur Verkniip-
fung von Formen ist wohl nicht allein far
die deutsche durchkomponierte Oper der Zeit
kennzeichnend. Charakteristischer fiir den
deutsch-franzosischen Bereich scheint (iber-
spitzt formuliert) das damit indirekt zusam-
menhingende, in der von Waidelich hiufig
konsultierten Moselschen Asthetik angedeute-
te Verfahren des ,,Entlangkomponierens’ am
Text bzw ein Konzept, das er in Anlehnung an
Dahlhaus als ,,musikalische Prosa’’ bezeich-
net, d. h. eine weniger rein musikalisch als
vom Text her bestimmte Musiksprache. Gera-
de dies fehlt aber in Schuberts Oper fast vollig,
was sicher wesentlich mit Schobers kontrast-
armem, statisch-tableauxhaftem Text zusam-
menhingt, dem das dramatische Element bei-
nahe ginzlich abgeht (wie Waidelich deutlich
zu machen weify) Liszt charakterisierte diese
Oper als , lyrische Komposition” und sprach
angesichts der Abfolge geschlossener Gesangs-
stiicke gar von ,,Singspiel’” Muf} man also viel-
leicht doch von einer ganz anders gearteten
Konzeption dieser Oper ausgehen?

Eine Begrindung fur die Lisztschen Titulie-
rungen liefert Waidelichs systematisch geord-
nete Gesamtanalyse von Text und Musik des
Werkes, die an vielen Stellen interessante
musikalische Sachverhalte offenlegt. Die mit
Quellenbeschreibungen und zahlreichen Doku-
menten angereicherte, kenntnisreiche Studie
verdient trotz mancher sprachlicher Mingel,
etlicher eigenwilliger Urteile sowie bisweilen
einer etwas ungenauen Begrifflichkeit als er-
weiterte Magisterarbeit grofle Anerkennung
und ist als Grundlage weiterer Beschiftigung
mit dem Werk bestens geeignet. Die Lektiire
wire allerdings erheblich miiheloser, wenn
nicht die Anmerkungen aus ,technischen
Griinden” (?) am Ende des Haupttextes er-
schienen.

(Dezember 1993) Joachim Veit
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ANDREAS KRAUSE:. Die Klaviersonaten
Franz Schuberts. Form, Gattung, Asthetik.
Mit einem Geleitwort von Peter GULKE.
Kassel-Basel-London-New York. Bdrenreiter
(1992)

Worin zeichnet sich Krauses 1992 erschie-
nene Studie uber tonale und motivische
Verschrankungen in den Sonatenformen Schu-
berts, tiber assoziative oder diskursive Struk-
turen und iiber Melodie- und Themenbildung
darin im besonderen aus? Da ist einmal der im
Geleitwort von Peter Giilke verankerte Hin-
weis auf die ,, Tuchfithlung’’ zwischen Grund-
fragen der Werkbetrachtung einerseits und
Notentext beziehungsweise musikalischem
Erlebnis andererseits. Die Ideen und Ausfiih-
rungen zu letzterem kommen meiner Mei-
nung nach zu kurz, tatsichlich werden aber
verkrustete Schemata oder herkémmliche
Erkenntnisse wie die zu den Satz-Tonart-Ver-
hédltnissen oder zur Struktur der Zusammen-
stellung der Klaviersonaten (besonders aus
dem Jahr 1817) durch innermusikalische Ge-
danken gelockert und auf den Prufstand gezo-
gen. Der Ausgangspunkt dieser Untersuchung
war, ,,anstelle der immer wieder feststellbaren
Dominanz von Kopfsatzanalysen den Satz-
zyklus als die dem Sonatendenken Schuberts
zugrundeliegende Formeinheit anzunehmen"
Aus dem ,,verbal-logischem Diskurs’ sollten
Synthesen gewonnen werden, die an der Uber-
lieferungsgeschichte vorbei herausfordernde
Thesen provozieren.

Krause beleuchtet die Eigenarten der Ar-
beitsweise Schuberts und eruiert gleichfalls
den biographischen Kontext hinsichtlich der
Entstehung der Klaviersonaten sowie der
Drucklegung der Werke. Dabei verfahrt er teil-
weise etwas eingleisig, hitten doch in Kapi-
teln wie Schuberts ,,Formenrepertoire’ (S. 21)
oder ,,Satzformen' (S. 32) Hinweise auf die be-
reits erfolgte gattungsmaiflige Neuorientierung
der Klaviersonate bereits bei Mozart und deren
erstem Niederschlag im Oktober 1784 mit der
Sonate c-moll aufscheinen miissen. Tabella-
risch findet der Leser aufgelistet, dafl viersitzi-
ge Werke in der Zeit nach 1824 dominieren
(bei den dreisitzigen dieser Zeit handelt es
sich um Divertimenti und die Klavierstiicke
D 946). Dieses Phinomen wird durch Un-
tersuchungen zu Tonart, Tempo und Takt,
Satzformen und dem dualistischen Themen-
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kontrast der Sonatensatzform (Monothema-
tik-Subthemathik) festgemacht Hier finden
sich auch Gedanken zu Ausdehnungen des
dufleren Formates und dem jeweiligen Korre-
lat hinsichtlich des skalen- und intervallge-
bundenen Materials mit seiner stoffmafig
teilweise extremen Verwandtschaft

Mit Begriffen wie ,,Vollstrecker astheti-
scher Primissen’’, , versprachlichte Diagram-
me”’ oder , Klangaura’ hitte der Autor vor-
sichtiger hantieren sollen, sie ben6tigen
zuweilen zu lange, um sich durch den Kontext
sinnvermittelnd zu identifizieren. Da die Stu-
die als Dissertation 1991 bereits eingereicht
wurde, konnten neuere Uberlegungen von
Wandruszka (Laaber 1992) oder Kreutz nicht
mehr beriicksichtigt werden. Insofern sollte
die Aufforderung Gulkes im Geleitwort zu
,,moglichen Attacca-Anschliissen” eine win-
schenswerte Eigendynamik entwickeln.

Seinen sehr ausfuhrlichen, auch logischen
und systematischen Analysen zu den Klavier-
sonaten Schuberts hitte Krause moglicherwei-
se noch gliicklicher gedient, wire er den Weg
des mehrfach zitierten Clemens Kihn (Zur
Themenbildung Franz Schuberts, Laaber 1988)
weitergeschritten, der an anderem Ort demon-
striert, wie die Sonatensitze trotz Normier-
pflicht, formalen Funktionsbeschreibungen
und periodisch-analytischen Zertriimmerun-
gen jenes ,, Licht, Eintribungen und Grade von
Helligkeit bekommen’’, um so erst mit dem
Innersten Schubertscher Themen korrelieren
zu kénnen.

(Januar 1994) Beate Hiltner

LAWRENCE KRAMER. Music as cultural prac-
tice, 1800—1900. Berkeley-Los Angeles-Ox-
ford: University of California Press [1990).
XIII, 226 S., Notenbeisp. (California Studies in
19th Century Music 8.)

Lawrence Kramer — Komponist und Profes-
sor fiir Musikwissenschaft an der Fordham
University — hat nach Music and Poetry* The
Nineteenth Century and After (1984) eine wei-
tere Publikation vorgelegt, die sich mit der
Musik des 19 Jahrhunderts im Kontext musi-
kalischer Hermeneutik beschaftigt. Music as
Cultural Practice will nachweisen, dafy musi-
kalische Werke (1) eine diskursive, exakt zu
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bestimmende und insofern einer kritischen
Interpretation und analytischen Verfahren
zugingliche Bedeutung besitzen, daf diese Be-
deutungen (2) nicht auflermusikalischen Ur-
sprungs sind, sondern formaler Entwicklung
und stilistischer Ausformung, d. h. der Struk-
tur der Werke entspringen, und daf} die Be-
deutungen (3) Ausdruck des allgemeinen kul-
turellen Prozesses sind (Vorwort|

Methodischer Ausganspunkt der Untersu-
chung ist nicht die blofRe musikalische Analy-
se, sondern ein Methodeneklektizismus, der
Forschungsergebnisse der Sprechakt-Theorie,
der Psychoanalyse, des Post-Strukturalismus
und der Rezeptionsasthetik einbezieht. Dem
entspricht ein interdisziplindrer Ansatz: Lite-
ratur und Malerei werden exemplarisch be-
leuchtet, nicht um Parallelen oder verglei-
chende Analysen herzustellen, sondern um zu
belegen, wie Musik auf allgemeine kulturelle
Entwicklungen reagiert, einerseits Teil dieser
komplexen Dynamik ist und andererseits dar-
auf Einfluf nimmt Die Dechiffrierung von
Bedeutungen und Ausdrucksgehalten im kom-
positorischen Prozef erscheint Kramer inso-
fern moglich, als sich soziokulturelle Prak-
tiken in der Bildung von Individuum und
Gesellschaft als Konstituenten im musikali-
schen Werk niederschlagen.

Kramer dokumentiert die Spannbreite musi-
kalischer Hermeneutik vorab anhand ausge-
wihlter Beispiele der Instrumentalmusik des
19 Jahrhunderts. Ludwig van Beethovens
zweisatzige Sonaten op. 54, 78, 90 und 111
werden in ihrer dualen Form als Realisierung
und zugleich als Kritik zentraler Aspekte der
romantischen dsthetischen Theorie und Praxis
interpretiert. Frédéric Chopins a-moll Praludi-
um op. 28, 2 gilt aufgrund der Negation struk-
tureller und textlicher Normen als im posi-
tiven Sinne dsthetischem oder analytischem
Verstehen nicht zuginglich. Hier manifestiert
sich ein Moment der Distanzierung von klas-
sischen Formmustern, das sich in der bild-
kiinstlerischen Erfindung eines Théodore
Géricault oder E. Manet wiederfindet. Franz
Liszts Faust-Sinfonie erscheint mit dem
Goethe-Zitat als Thematisierung einer Vision
von Weiblichkeit, die ins Ewige abhebt und
damit zugleich die Frau aus der Historie aus-
schlieBt. Die expressive Rhetorik der Sinfonie
wird als Idealisierung einer spezifischen Weib-
lichkeit verstanden, als Teil eines verbreiteten
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kulturellen Ideals, das der Verfestigung ver-
meintlich sexueller Unterschiede zwischen
Mann und Frau dient, d. h. letztlich der Verfe-
stigung des Patriarchats. Demgegeniiber fir-
mieren Richard Wagners Tristan und Isolde
und Hugos Wolfs Ganymed — in Beziehung
gesetzt zu S. Freuds Drei Essays zu einer Theo-
rie der Sexualitit — als Dokumente eines
grundlegenden Wandels in der kulturellen Be-
wertung der Sexualitit. Abschlieflend disku-
tiert Kramer unter dem Titel ,, Als ob eine
Stimme in ihnen wire': Musik, Erzdhlung
und Dekonstruktion — mit einem Seitenblick
auf Jacquest Derridas Essay Force and Signifi-
cation — das Finale aus Beethovens Streich-
quartett op. 18, 6 La malinconia und Teile aus
Robert Schumanns Carnaval im Kontext des
romantischen Ironie-Begriffs und seiner Dia-
lektik von Realitit und Illusion.

Uber musikalische Hermeneutik und ihre
Ergebnisse lafit sich trefflich streiten, und wer
grundsitzliche Zweifel an ihren Prinzipien
hegt, wird durch Kramers Buch kaum iiber-
zeugt werden: zu problematisch bleibt der
Methodenpluralismus, zu subjektiv gefirbt
bleiben trotz grofiten analytischen Aufwands
die Urteile Indes: gerade in der virtuos vorge-
tragenen subjektiven Schau auf die Musik des
19 Jahrhunderts liegt der besondere Reiz des
Buches.

(Juli 1993) Hans-Joachim Wagner

ANSELM GERHARD: Die Verstiadterung der
Oper Paris und das Musiktheater des 19 Jahr-
hunderts. Stuttgart-Weimar: Verlag] B. Metz-
ler 491 S., Abb.

Der Begriff , Verbargerlichung’, bezogen
auf die Oper, hitte wegen seiner Pauschalitit
und Vieldeutigkeit in die Irre gefithrt — der
wenig elegante, zu Beginn des Jahrhunderts
gepragte (deutsche| Begriff , Verstidterung’
verdeutlicht das, worum es dem Autor bei der
Untersuchung der ausgewihlten Opern bzw.
Libretti geht: ndmlich in erster Linie um ,, tief-
greifende Verinderungen in den Wahrneh-
mungsmustern’’ des Grof3stadtmenschen, die
ihre uniibersehbaren Spuren in der ,Grand
Opéra’ hinterlassen haben, um ein veridndertes
Bewufitsein, das ,nicht nur von den Verinde-
rungen des Wirtschaftslebens, sondern auch
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von der Revolution von 1789, den nachfolgen-
den Kriegen und vielleicht noch mehr vom
irritierenden Erlebnis einer alle Sinne iiber-
wiltigenden Grofstadt geprigt” ist Er stellt
die These auf, ,,daf die fur Paris im zweiten
Drittel des 19 Jahrhunderts komponierten
Opern nur unter dem Druck neuer Wahrneh-
mungszumutungen Anschauungsformen aus-
prigen konnten, die mit den historischen
Vorlaufern der ,Grand Opéra’ nichts mehr zu
tun haben” Unter dieser rigoros klingenden
Voraussetzung, die aber zu neuen, nicht schon
lingst vertrauten Perspektiven, Einsichten
und Ergebnissen fithrt, werden so signifikante
Aspekte wie ,,die Konvention des tragischen
Ausgangs ebenso wie die Figur des entschei-
dungsunfihigen Helden, vor allem aber die als
,tableau’ bezeichnete Technik grof} angelegter
Chorszenen oder das Bild des Chors als zersto-
rerischer Masse’’ analysiert — und das mit
dramaturgischem Scharfblick, mit psychologi-
scher Hellsichtigkeit, unter bewufiter Einbe-
ziehung der gesellschaftlichen und politischen
Hintergriinde — und natiirlich nicht zuletzt
mit profunder Kenntnis der Libretti und Li-
brettisten sowie der ausgewihlten Opern und
ihrer Struktur-Merkmale Behandelt werden
folgende Werke (u a. der Librettisten Somma,
Hugo, Jouy und vor allem Scribe) Rossini/
Le Siége de Corinth und Guillaume Tell;
Auber/La Muettte de Portici; Meyerbeer/
Les Huguenots und Le Prophéte; Bertin/La
Esmeralda und Verdi/Les Vépres Siciliennes
und Un ballo in maschera

Wer sich intensiv mit dem keineswegs nur
historischen, sondern — wie sich hier er-
weist — faszinierend modernen Phidnomen
der Groflen Oper und ihrer weiterwirkenden
Einfliisse befassen will, kommt an Anselm
Gerhards tieflotender, neue Einsichten ver-
mittelnden Studie bzw Darstellung nicht vor-
bei. Anmerkungen und Literaturverzeichnis
sind auflergew6hnlich umfangreich und spie-
geln so die Komplexitdt des vielschichtigen
Untersuchungsgegenstandes sowie die umfas-
sende und grindliche Literaturkenntnis des
Autors wider

(Januar 1994) Hans-Jirgen Winterhoff

MARY A. CICORA. From History to Myth.
Wagner’s Tannhiuser and its Literary Sources.

Besprechungen

Bern-Frankfurt am Main-New York-Paris-
Wien Peter Lang (1992) 217 S. (Germanic
Studies in America. No. 63.)

Das Buch gehort zur Vielzahl jener Arbeiten
uber Wagner, die sich mit der Beschrankung
auf das Teilmoment des Literarischen begnii-
gen, wohl in der allerdings irrigen Annahme,
damit dem Phianomen des Wagnerschen Mu-
siktheaters auf die Spur kommen zu kénnen
als wire das Theatralische im Literarischen
aufgehoben und als diene die Musik lediglich
der Verstarkung dessen, was das Literarische
besage! Das vorliegende Buch spiegelt dariiber
hinaus noch etwas vor, was es gar nicht ist,
namlich ein Buch iber Wagner im engeren
Sinne. Wagners Tannhdiuser ist nur in einem
der sechs Kapitel Gegenstand der Untersu-
chung, alle anderen nehmen nur hie und da be-
zug darauf Die ersten beiden Kapitel "The
Tannhduser Legend”” und "The Legend of the
Song Contest at the Wartburg’ haben mit
Wagner so gut wie nichts zu tun; sie handeln
von Geschichte, also vom historischen Tann-
hiuser und vom Wartburgkrieg (sofern dieser
als historiches Ereignis betrachtet werden
kann) Da diese geschichtlichen Hintergrinde
fir Wagners Tannhduser keine Rolle gespielt
haben, sind sie in einem Buch tber die Quel-
len dieses Werks fehl am Platz. Um diese
Quellen geht es allerdings genaugenommen
auch nicht Die Autorin macht gar nicht den
Versuch, den tatsichlichen Quellen auf die
Spur zu kommen. Nicht einmal die allgemein
bekannten, die sich an die Namen Lukas und
Bechstein kntipfen, hilt sie einer Wirdigung
far wert, ganz zu schweigen von Autoren wie
Eichendorff

Behandelt werden — und zwar Kapitel fur
Kapitel, als hitte das eine mit dem anderen
nichts zu tun — die drei wohl berihmtesten
literarischen Werke zum Thema Tannhiuser
und Wartburgkrieg aus der ersten Hailfte des
19 Jahrhunderts: Tiecks Der getreue Eckart
und der Tannhiuser, Hoffmanns Der Kampf
der Singer und Heines Der Tannhduser Dabei
weifl die Autorin selbst, dafl diese Werke, die
Wagner selbstverstandlich kannte, nur in ein-
geschrinktem Mafle Quellen fiir die Oper wa-
ren. Aber nicht einmal sie werden dem ein-
gehenden Vergleich mit Wagners Tannhduser
unterzogen; die konsequente Untersuchungen
détail unterbleibt, so dafl weiter offen ist, wel-
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che Rolle sie wirklich gespielt haben. Im Kapi-
tel iiber Heine steht der lapidare Satz: '"Wagner
admired, and was influenced by, Heine"
(S. 130). Den Beweis fiir die erste Behauptung
bleibt die Autorin schuldig (sie muf} ihn schul-
dig bleiben, weil er nicht zu erbringen ist), den
fir die zweite beschrinkt sie auf die alles ande-
re als neue, im Zusammenhang des Buchthe-
mas uberdies irrelevante Feststellung, Wagners
in Paris 1840—1842 geschriebene literarische
Texte seien von Heine beeinflufit (in welcher
Weise verrit sie nicht) Hier wie so haufig ver-
steckt sie sich hinter der Sekundairliteratur, als
seien die meisten Dokumente zur Beziehung
zwischen Wagner und Heine nicht allgemein
zuginglich. Das ungepriifte Ubernehmen der
Aussagen anderer, bedingt durch den kompila-
torischen Charakter der Arbeit insgesamt,
stimmt zusammen mit der Unbektiimmertheit,
mit der die Autorin offene Tiiren einrennt. So
wird im Heine-Kapitel mehrfach ausgefiihrt,
dafl Heines Darstellungsweise ironisch sei. Auf
die Idee aber, dafl es vor allem dieses Stilmittel
gewesen sein diirfte, das Wagner befremdete
und das er nicht verstand weshalb im Fliegen-
den Hollinder wie im Tannhduser nicht die
geringste Spur davon zu finden ist), kommt die
Autorin nicht. Thre Ausfithrungen belegen
nachdricklich, dafl das Kapitel Wagner-Heine
noch zu schreiben ist.

Das Kapitel iiber Wagners Tannhduser ist
argerlich. Zum einen kennt die Autorin das
Werk nicht genau genug — sonst wirde sie
wohl nicht behaupten, die Unterschiede zwi-
schen den Fassungen seien ''negligible, for they
are mostly musical ones’’ (S. 11) —; zum ande-
ren ist ihre Methode der Betrachtung unzuling-
lich. Um Tannhduser unter die Uberschrift
"From History to Myth'' zu zwingen, betrach-
tet sie die Oper kurzerhand aus dem Blickwin-
kel von Wagners Abhandlung Die Nibelungen
von 1848—1849 und Oper und Drama (1850—
1851). Thre — gelinde ausgedriickt — fahrlissi-
ge Begriindung "'the ideas that Wagner wrote
down in Oper und Drama just might have been
in his mind already at the time that he com-
posed Tannhiuser” (S. 186) ist symptomatisch
fir die Schwiche der Arbeit.

(Juli 1993) Egon Voss

Bruckner Jahrbuch 1984/85/86. Linz: Anton
Bruckner Institut Linz und Linzer Veranstal-
tungsgesellschaft 1988. 180 §.
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Bruckner Symposion. Anton Bruckner und
die Kirchenmusik im Rahmen des Internatio-
nalen Brucknerfestes in Linz 1985. Bericht
hrsg. von Othmar WESSELY. Linz: Anton
Bruckner Institut und Linzer Veranstaltungsge-
sellschaft 1988. 191 §.

Bruckner Vortrige Rom 1986. Bruckner-
Symposion , Anton Bruckner e la musica
sacra' Bericht hrsg. von Othmar WESSELY.
Linz: Anton Bruckner Institut 1987. 46 S.,
Notenbeisp.

Anton Bruckner Studien zu Werk und Wir-
kung. Walter Wiora zum 30. Dezember 1986.
Hrsg. von Christoph-Hellmut MAHLING. Tut-
zing: Hans Schneider 1988. 278 S. (Mainzer
Studien zur Musikwissenschaft. Band 20.)

THOMAS RODER: Auf dem Weg zur Bruck-
ner-Symphonie. Untersuchungen zu den ersten
beiden Fassungen von Anton Bruckners Dritter
Symphonie. Stuttgart. Franz Steiner Verlag
Wiesbaden GmbH 1987 232 S., Notenbeisp.
(Beihefte zum Archiv fiir Musikwissenschaft.
Band XXVI.)

Die gescheite thematische Regie der Linzer
Bruckner-Symposien macht deren Berichte in
besonderer Weise zu Konzentrationspunkten,
wogegen die Jahrbiicher als bunt-zufillige
Sammlungen ausschliefilich auf Gewicht und
Wert des einzelnen Beitrags angewiesen sind.
Im Jahrbuch 1984/85/86 folgt einer Betrach-
tung tiber eine mogliche Bezugnahme im Fina-
le der Achten Sinfonie (Takte 691f.) auf Mozarts
Jupiter-Sinfonie (Wilhelm Gloede), in der das
Topische dieses Kontrapunkts etwas kurz
kommt, eine Studie Zur Ermittlung von Wesen
und Deutung der symphonischen Musik
Bruckners (Bo Marschner), welche, umstind-
lich wie ihr Titel, zwischen Floros, C. G. Jung
und Rudolf Steiner kreuzend altvertraute Kala-
mitidten der Bruckner-Exegese benennt. An-
schlieflend steht einer 1934 geschriebenen
Notiz einer moglichen Bruckner-Nachkom-
min, die die prominente Abkunft der Unbe-
scholtenheit ihrer Gofimutter Berta Barghesi
zuliebe ablehnt, eine ausfiithrlich dokumentier-
te Untersuchung (Renate Bronner) gegeniiber,
die Bruckners , Fehltritt” nicht nur mit frappie-
renden Fotos zweier moglicher Enkel (einer
von ihnen seinerzeit Konzertmeister der Wie-
ner Philharmoniker) zu belegen sucht. Zu wei-
teren aufschlufireichen Beitrigen gehoren
zwei tiiber Bruckners letzten , Sekretdr’” Anton
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Meifiner, die gut fundierte Vermutung, dafl
Bruckners uber seinen Bayreuth-Besuch berich-
tender Brief an Wolzogen spiter zu datieren sei
als bisher angenommen (Franz Scheder), eine
Studie tiber Fritz von Uhdes in der Stuttgarter
Staatsgalerie hingendes Abendmahl mit Bruck-
ner als einem der Apostel und mehrere Artikel
iiber Bruckner-Pflege in Leipzig, Linz, in der
damaligen CSSR und in Amerika.

Gewichtig und viele Facetten des Themas
beriihrend der Bericht tiber das der Kirchenmu-
sik gewidmete Symposion von 1985 15 Beitri-
ge, von der Errichtung der Diozese Linz durch
Joseph II. bis zum Verhaltnis von Liturgie und
Musik reichend, ergeben fast ein Kompendium
zum Thema. Zu denen, die den Horizont der
bisherigen Kenntnisse erweitern, zahlen analy-
tische — herausragend derjenige von Elisabeth
Maier zum Choral in den Kirchenwerken
Bruckners — wie mehrere dem Umfeld gewid-
mete. Rudolf Flotzinger und Othmar Wessely
behandeln mit der Landmesse bzw Oberdster-
reichischen Totenliedern wenig beachtete
Prigungen, Leopold M. Kantner, Walburga Lit-
schauer und Otto Biba tragen Wichtiges zur
Differenzierung unserer Vorstellungen von Kir-
chenmusik, Cicilianismus etc. bei. Auffallig,
wie manche Probleme, die es im Verhiltnis
dieses urfrommen Mannes zu Kirche und Kir-
chenmusik auch gab, ausgeschlossen bleiben.
Bruckners demiitige Einverstindnisse hatten
auch Gestehungskosten, der Freiheitsanspruch
z. B., den das Format seiner Begabung gewisser-
maflen selbsttitig mitsetzt, vereinbarte sich
schwerlich miihelos mit der gebotenen De-
votion gegeniiber dem oft potentatenhaften
Bischof Rudigier; und die Frage, weshalb Kir-
chenmusik als Gegenstand seiner obersten Ehr-
geize durch die Sinfonie verdringt werden
konnte, hitte manche Betrachtung weiter iiber
solide Faktenarbeit hinausgefiihrt.

Einige Beitrige zum Symposion in Rom uber-
schnitten sich mit denen der Linzer Tagung,
hieriiber hinausgehend vor allem Othmar Wes-
sely (Historische Schichten in Bruckners Missa
solemnis in b-Moll) und Leopold M. Kantner
mit dem Versuch einer stilistischen Einord-
nung von Bruckners Te Deum

*

Seit seiner bedeutenden Darstellung in den
Sammelbinden Die grofien Deutschen (1936)
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hat sich Walter Wiora immer wieder mit
Bruckner beschiftigt. Sinnvollerweise also gel-
ten die Beitrige der dritten ihm gewidmeten
Festschrift diesem Thema, abgeschlossen iibri-
gens durch den Nachdruck einer der grofien
Studien des Jubilars: Uber den religiésen Ge-
halt in Bruckners Sinfonien Allzu direkten, die
Spannweite zwischen geistlicher Musik und
profaner Sinfonie verkiirzenden Uberbriickun-
gen schiebt Wiora wohliiberlegt einen Riegel
vor, nirgends das — nie explizit angesprochene
— Problem verkleinernd, weshalb dieser Mann
iiberhaupt Sinfonien komponierte

Um einen ,bescheidenen Beitrag” wie der
Herausgeber untertreibend meint (S. 1), han-
delt es sich bei dieser Festschrift keineswegs.
Wie kein anderer Musikwissenschaftler seiner
Generation hat Wiora fast alle bedeutenden
Vertreter der nachfolgenden unmittelbar, zu-
mindest aber mittelbar zu Schiilern gehabt —
nicht zuletzt davon profitiert der Band. Carl
Dahlhaus nennt einleitend (Zum 80. Geburts-
tag Walter Wioras) die Reichweite von dessen
Arbeit ,,in seiner Generation einzig' daste-
hend; weil seine beiden Aufsitze zu dem Letz-
ten von ihm Geschriebenen gehoren, liest man
die Schlufwendung, ,,dafl es so viel Musik
gibt, die unsere Liebe verdient””, mit besonde-
rer Bewegung. Auseinandersetzung mit Con-
stantin Floros regt Dahlhaus zu einer ebenso
analytischen wie dsthetischen Betrachtung der
programmatischen und der absoluten Momen-
te an (Bruckner und die Programmusik Zum
Finale der Achten Sinfonie), welche zu den
wichtigsten Beitragen der letzten Jahrzehnte
gehort, ein , klassischer” Dahlhaus-Text, be-
deutend auch darin, daf in ihm Gesichtspunk-
te und Ergebnisse von Bruckner-Deutungen
aufgehoben erscheinen, welche heute nahezu
verdringt, dennoch selten wieder erreicht wor-
den sind — u. a. Halm, Kurth, Korte. Interes-
sant der nur ausschnittweise tuberlieferte
Briefwechsel von August Halm und Heinrich
Schenker tiber Bruckner (Hellmut Federhofer)
mit Zeugnissen iiber den Improvisator (, Er
konnte es aber nicht”, Schenker) oder den von
einem neuen thematischen Fund Besessenen.
Nach Karl Gustav Fellerers kursorischer Uber-
sicht iiber Bruckner und die Kirchenmusik sei-
ner Zeit zihlt Ludwig Finschers Untersuchung
Zur Stellung der , Nullten” Symphonie in
Bruckners Werk zu den tberaus gewichtigen.
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Die ,,Zahlung als zweite Symphonie wie der
ganze Arbeitsaufwand lassen keinen Zweifel
daran, dafl Bruckner das Werk zu dieser Zeit
(i. e im September 1969) als vollgultig, in
keiner Weise hinter der ersten Symphonie als
zurickstehend betrachtete. Erst nach der Kom-
position der zweiten c-moll-Symphonie (als
Nr 2 der gewohnten Zihlung) schied er es aus
der Zdhlung aus” (S. 67) Die ,,seltsame Ambi-
valenz von Anullierung und Aufbewahrung fiir
die Nachwelt” (S. 69) wird durch Finschers Un-
tersuchungen zwar nicht dezidiert begriindet,
jedoch triftig erklart Winfried Kirsch durch-
leuchtet die Schwierigkeiten des 150. Psalms
(S. 81ff ). , Hier wird nicht nur die natiirlich
historisch bedingte Grundvorstellung von Vo-
kalitdt angegangen; die ekstatische Freilassung
des Ausdrucks, die uneingeschrinkte Affirma-
tion, der Totalititsanspruch an das Material
mufite den Zeitgenossen fraglos wie ein der
Metaphysik dargebrachtes allzu grofles Musi-
kalisches Opfer erscheinen” (S. 88) — bis hin
zu dem, was Kirsch mithilfe eines gewagten
Vergleichs verdeutlicht. ,,Ein Opernfinale
konnte nicht schliissiger sein in seiner Un-
schliissigkeit” (S. 97) In seiner Ubersicht Zur
Berichterstattung iiber Anton Bruckner in
deutschen Musikzeitungen von 1871 bis zum
Beginn des 20. Jahrhunderts prasentiert Hell-
mut Christoph Mahling imponierende Mate-
rialarbeit, ordnet anhand vorsichtig gehand-
habter Rezeptionskonstanten und, in kluger
Distanz zu statistischen Verfahrensweisen, des
Risikos eingedenkt, daf sich bestenfalls anni-
hernd bestimmen 14f3t, wie reprisentativ der
gewihlte Ausschnitt sei. In einer beigegebenen
zeitgenossischen Erlduterung der Siebenten
Sinfonie(Hermann Genf}) erfahren wir, , die
Grundstimmung” sei ,vorwiegend pessimi-
stisch’  Wendelin Miller-Blattau beschreibt
Chor- und Orchestersatz im Tedeum von An-
ton Bruckner, und Adolf Nowak verflicht in
einer konzentrierten Studie (Die Wiederkehr in
Bruckners Adagio) analytische Beobachtungen
mit 4sthetischen Uberlegungen und bleibt
knapp vor Schlufifolgerungen hinsichtlich
eines besonderen in dieser Musik artikulierten
Zeitgefithls stehen — einer der bedeutenden
Beitrage, wie der nachfolgende von Rudolf Ste-
phan zu den kompliziert iiberlagerten Fassun-
gen der Vierten Sinfonie, einem Komplex,
worin das Procedere schopferischen Gestaltens
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nahezu gleich schwer zu wiegen scheint wie
das Ergebnis. Den wichtigen Nachweis, daf
Bruckner die Sonatenform nach ilterem Ver-
standnis als zweiteilig betrachtet und kompo-
niert (S. 180), hat Stephan so vorsichtig wahr-
genommen, daf} die Tragweite des Sachverhalts
nur eben angedeutet erscheint. Wolfgang Sup-
pan handelt insgesamt weniger tber Anton
Bruckner und das Blasorchester als iiber das
Blasorchester und Anton Bruckner, und Egon
Voss beschliefit die Reihe der Beitrage gewich-
tig mit der trotz mangelnder eindeutiger Be-
weise triftigen Vermutung, Wagner sei mit
Bruckner nicht ganz ehrlich verfahren, die in
der Literatur zumeist fiir bare Miinze genom-
menen Freundlichkeiten hitten viel mehr dem
Mitglied des Wiener Wagner-Vereins gegolten
als dem Komponisten. Dieser interessierte
Wagner kaum; sieben Jahre nach dessen Tod,
dennoch gewiff nicht gegen seine Intention,
schrieb Cosima tiber Bruckner, , das Zum-
Genie-ausposaunt-Werden” mache ,ihn zu
einem Einfaltspinsel” — nicht besonders lo-
gisch, jedenfalls aber verichtlich gegenuber
einem Manne, von dem sie einige Sinfoniesitze
gehort hat und bei dem sie lieber ,,alljahrlich
eine Kantate, eine Festmesse, ein Tedeum'' be-
stellen wiirde , mit der Sicherheit, dafl es sehr
gut komponiert sein wiirde.” ,,Von dem armen
Organisten Bruckner aus Wien” wurde in
Wahnfried herablassend gesprochen.

*

,,Es handelt sich herausgestellt, daf} der mate-
riale Bestand zu umfangreich und zu komplex
ist, nach wie vor zu wenig detailliert gearbeitet,
um den zahllosen Global-Spekulationen eine
weitere hinzuzufigen” (S. 228) — schon die
Entschiedenheit, mit der Thomas Roder die
Vorgehensweise in seinen Untersuchungen zu
den ersten beiden Fassungen von Anton Bruck-
ners Dritter Symphonie begrindet, sichert ih-
nen in der Bruckner-Literatur der letzten Jahre
einen eigenen Platz, und das Niveau der Einlo-
sung sollte sie zur obligatorischen Lektiire fiir
alle machen, die sich ambitioniert auf Bruck-
ner einlassen. Das Buch liest sich nicht leicht;
es darf sich nicht leicht und nicht ohne Gegen-
prifung beim Notentext lesen lassen — einer
Gewissenhaftigkeit wegen, die, wie immer der
Verfasser einzelne Komplexe heraussuchen
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mufl, innerhalb dieser die Gegenstande sich
nicht aussucht und sich gerade dort bewahrt,
wo sie vorgefafite Meinungen in akribischen
Analysen relativiert oder gar uberfithrt; und
dies geschieht unausgesetzt. Keine durchschla-
gende These, keine ,,Global-Spekulation’ also,
die auch, indem sie die Fakten nach eigenem
gusto sortiert, das Lesen erleichtern wirde,
sondern Detailarbeit, welche die ubergreifen-
den Gesichtspunkte indessen nie aus den Au-
gen verliert. Man erkennt es noch daran, dafl
Roder alle wichtigen Bruckner-Deutungen, ge-
rade die ilteren, gegenwartig halt und gewisser-
maflen aufarbeitet — mit dem Ergebnis von
Differenzierungen im Blick auf die verschiede-
nen Fassungen, Bearbeitungen etc. (nicht nur
der Dritten Sinfonie), wie wir sie, etliche sub-
stanzielle Beitrige aus letzter Zeit (R. Stephan,
M. Wagner u. a.) nicht zu vergessen, so bisher
nicht hatten. Wie wenig ""work in progress’’ als
Gegenthese taugt — hierfiir erscheinen die Mo-
tivationen der Fassungen zu breit gestreut —
die u. a. mit dem Begriff ,,Originalfassung" ver-
bundene Vorstellung, ein (wenn oft auch
unverwirklicht gebliebener) Idealbegriff des je-
weiligen Werkes konne als Richtschnur die-
nen, die Etappen seiner Realisierung zu
beurteilen, wenn nicht gar erlauben (wie ge-
schehen), das vermeintlich Gelungenste aus
verschiedenen Fassungen zu einer , besten”
wenn nicht ,eigentlichen” zusammenzu-
stiickeln, wird man verabschieden miissen. Bei
Bruckners Sinfonien befinden wir uns in einer
idhnlichen Situation wie die Germanisten in
bezug auf Holderlins spite Hymnen. Der
Bruckner, der die Fiinfte Sinfonie hinter sich
gebracht hat, verfihrt mit neugewonnenen Er-
fahrungen nicht nur souveriner bei Passagen in
der Dritten, in denen er auch gemif} fritheren
Mafigaben nicht ganz zurandegekommen war
— seine Vorstellung von dem, was diese Dritte
Sinfonie idealiter sein konne, hat sich verdn-
dert. Wie unterschiedlich die Anstofle zu er-
neuter Beschiftigung mit fertiggestellten Wer-
ken immer waren — einmal in Gang gebracht,
konnte sie sich, auch, wenn pragmatisch orien-
tiert, solcher Aufarbeitung nicht verschlieflen.
In eine ,,Global-Spekulation” verlingert hiefle
dies: nach jeder neukomponierten Sinfonie
hitte Bruckner jede vorangegangene umarbei-
ten mussen. Dies mag verdeutlichen helfen,
was Roder vielerorts, besonders anhand der
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Final-Frage, deutlich macht: inwiefern die Vor-
stellung, Bruckner habe anhand virtuell aus-
wechselbarer Einzellosungen letztlich an einer
einzigen Sinfonie komponiert, grob verein-
facht. Nicht weniger unzulidssig nach Rdders
Ergebnissen, nicht nur in bezug auf die Dritte,
von ,,Fassungen’’' als klar gegeneinander ab-
grenzbaren Etappen oder Losungen zu
sprechen.

Auch das Bild des auf quadratische Metrik
Versessenen differenziert sich — zugunsten
eines keineswegs immer geschilderten Span-
nungsverhéltnisses zwischen getreulich rezi-
pierten Schulbuchvorstellungen und der mu-
sikalischen Erfindung; der komponierende
Bruckner, beim Abzihlen und Einteilen der
Gruppen tibrigens keineswegs sicher, kann sich
den Regeln gegebenenfalls auch verweigern.
Die Betrachtungen im Kapitel , Metrik" (S
159—176) reichen in ihrer Tragweite — das gilt
grosso modo fur alle — tiber den behandelten
Gegenstand, die Dritte Sinfonie, hinaus

Mit fast jedem Topos der Bruckner-Deutung
wird man nach der Lektire von Roders Arbeit
vorsichtiger umgehen und den musikalischen
Sachverhalten naher sein. Und wenn der Ver-
fasser lieber den Vorwurf des miihevoll Des-
kriptiven auf sich nimmt, als durch eine —
obzwar erleichternde — Markierung seiner Zeit
bzw durch Pointierung der Ergebnisse sich und
den Leser in Gefahr zu bringen, an vermeint-
lich geringfiigigen Einzelheiten vorbeizusehen,
so trigt er auf seine Weise auch dem Umstande
Rechnung, dafl Partituren genau und bei standi-
ger Prisenz der wichtigen Gesichtspunkte zu
lesen sehr schwer ist

(September 1993) Peter Giilke

Das Gustav-Mahler-Fest Hamburg 1989 Be-
richt tiber den internationalen Gustav-Mahler-
Kongref8. Hrsg. von Matthias Theodor VOGT
Kassel-Basel-London-New York: Bérenreiter
(1991). 545 S., Notenbeisp.

Fragment or Completion? Proceedings of the
Mabhler X Symphosium Utrecht 1986. Edited by
Paul OP DE COUL. The Hague: Uni-
versitaire Pers Rotterdam (1991) [= Mahler
Studies 1]. 239 S., Notenbeisp.

A '"Mass” for the Masses. Proceedings of
the Mahler VIII Symposium Amsterdam 1988.
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Edited by Eveline NIKKELS & Robert BE-
CQUE. Rijswijk: Universitaire Pers Rotterdam
(1992) [= Mahler Studies 2]. 208 S., Abb.,
Notenbeisp.

Unter den zahlreichen Mahler-Veranstal-
tungen der achtziger Jahre hebt sich der Ham-
burger Kongref von 1989 allein schon durch
die grofle Zahl der Teilnehmer, die zusammen
das gesamte Spektrum der internationalen
Mahler-Forschung abdecken diirften, hervor
Die insgesamt 34 Beitrige des Kongreflbe-
richtes wurden in die thematischen Sektio-
nen ,, Tendenzen der Mahler-Interpretation”,
,Wirkungsgeschichte” und ,,Musik und Text
— Richtungen und Methoden der Mahler-For-
schung'’ eingeteilt. Der recht schmal ausgefal-
lene erste Bereich, dem unter dem Titel Die
Schlamperei der Tradition eine ausgedehnte
Polemik gegen die heute herrschende Auffiih-
rungspraxis von Mahlers Symphonien von
Hans Wollschliger vorangestellt ist, beschaf-
tigt sich mit Ubergreifenden Gesichtspunkten
vom Mahler-Bild Adornos tiber die Frage nach
der materiellen Existenz Mahlers als Kompo-
nist bis zur Werkinterpretation im modernen
Tanztheater Den gréfiten Raum nimmt die
zweite Sektion ein, die sich wiederum in Bei-
tragen zu verschiedenen Wirkungsorten Mah-
lers (Ljubljana, Prag, Hamburg, Wien), zur
Rezeption in verschiedenen Lidndern Europas
und in Amerika sowie zu konkreten Einflis-
sen auf Komponisten und Werke gliedert. Na-
turlich konnten die Referenten dieser Sektion
nicht aberall mit neuen oder gar aufsehenerre-
genden Erkenntnissen und Entdeckungen auf-
warten, jedoch st68t man gerade in der zuletzt
angefithrten Unterabteilung auf durchaus in-
teressante und wenig bekannte Rezeptions-
zusammenhinge wie etwa auf die enge Ver-
bindung Josef Suks zu Mahler, die Vladimir
Karbusicky auf sehr eindrucksvolle Weise auf-
zuzeigen vermag.

Die kleinere, aber musikwissenschaftlich
zentrale dritte Sektion konzentriert sich auf
Programmatik und Gehalt (Constantin Floros,
Hermann Danuser, Bernd Sponheuer), Skiz-
zenforschung (Stephen E. Hefling) und Instru-
mentation (Sander Wilkens, weitere Vortrige
dazu von Rainer Riehn und Jiirgen Maehder
fehlen dagegen im Bericht), denen sich ergin-
zend Untersuchungen zu Mahlers Textum-
gang (Stefan Bodo Wirffel) und zur chinesi-
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schen Dichtungsvorlage zum Lied von der
Erde (Kii-Ming Lo) anschlieflen. Insgesamt bie-
tet der dem Andenken des frith verstorbenen
Michael Mickelmann gewidmete Sammel-
band zweifellos eine ,,umfassende Positions-
bestimmung Mahlers aus interdisziplinarer
Perspektive’’ (Verlagstext auf dem Umschlag),
wobei nicht zuletzt der relativ hohe Anteil an
iiber die musikwissenschaftlichen Grenzen
hinausgehenden Beitrigen und Themen die
zukiinftige Mahler-Forschung mitbestimmen
darfte

Anders als der thematisch offene Hambur-
ger Kongrefl waren die beiden hollandischen
Tagungen von 1986 und 1988, deren lang er-
wartete Berichte nun ebenfalls als Er6ffnungs-
binde der neuen, von Jos van Leeuwen
herausgegebenen Mahler Studies vorliegen,
jeweils einem einzigen Werk gewidmet. Fiir
Mabhlers Fragment gebliebene Zehnte Sympho-
nie war die leitende Fragestellung, inwieweit
Versvollstindigungen bzw Vollendungen be-
rechtigt sein konnen, naheliegend. Die mei-
sten Referenten nehmen dazu eine betont
skeptische Haltung ein, die auch Deryck
Cookes bekannte und zeitweise vielgespielte
,,Performing Version’ einschliefit. Die insge-
samt 20 Beitrige versuchen den adiquaten
Umgang mit dieser unvollendeten Komposi-
tion von verschiedenen Seiten und Perspek-
tiven her zu erhellen — manche auf grund-
sitzliche Art (Marius Flothuis, Ernst Hilmar),
andere durch Riickverweise auf Mahlers
Neunte (Mathias Hansen) oder durch den Ver-
gleich mit Bruckners ebenfalls unvollendeter
Neunter Symphonie (Cornelis van Zwol), die
meisten indes durch Untersuchungen zur Ent-
stehung der Zehnten (Jan Jongbloed) bzw. zur
damaligen biographischen Situation Mahlers
(Henry-Louis de la Grange, Eveline Nikkels)
sowie zur Auffithrungsgeschichte der verschie-
denen Partituren (Susan M. Filler, Rudolf
Stephan).

Mahlers Achte Symphonie gibt nach wie
vor, insbesondere mit ihrer z. T. heftig kriti-
sierten Kombination von Pfingsthymnus und
Versen aus dem zweiten Teil des Faust, viele
Ritsel auf — dies bezeugen die 14 Beitrdge des
Amsterdamer Symposiums sehr eindringlich.
Das dennoch in letzter Zeit gewachsene Ver-
stindnis fiir die von Adorno als ,,symbolische
Riesenschwarte’ abqualifizierte Komposition,
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deren relativ einfache musikalische Struktur in
Widerspruch zu Mahlers eigener Einschitzung
als ,Hauptwerk” zu stehen scheint, erklirt
sich indes auch daraus, dafl man kulturge-
schichtliche Faktoren, vor allem die Situation
in Wien um die Jahrhundertwende, zusehends
stirker beriicksichtigt, wie es auch in einigen
Referaten (Manfred Wagner, Alessandra Comi-
ni, Herta Blaukopf) der ersten Sektion (,,Vienna
and Amsterdam 1900—1920") der Fall war Die
zweite Sektion (,Mahler's Eighth from Differ-
ent Angles') vereint verschiedene Ansitze
zu Interpretation und Deutung des Werks
(Mathias Hansen, Isabelle Werck, Peter Ost-
wald, Constantin Floros, Henry-Louis de la
Grange, Eveline Nikkels), wobei Alexander von
Bohrmanns Ausfithrungen zum Text bzw zu
Gemeinsamkeiten der beiden Textvorlagen
dieser Symphonie besondere Beachtung verdie-
nen. Der eigentliche kompositorischen Faktur
bleibt schlieBlich die letzte Sektion (,, The Mu-
sic of Mahler’s Eighth'’) vorbehalten, in deren
Beitragen (Theodore Bloomfield, Marius Flo-
thuis, Donald Mitchell) nochmals die mu-
sikalischen Widerspriiche und Probleme des
Werks pointiert hervorgekehrt werden.

Nicht ersparen kann man den Herausgebern
bzw den zustandigen Verlagslektoren den Vor-
wurf, dal alle drei Mahler-Binde zahlreiche
Trenn- und Orthographiefehler aufweisen, die
das ertragliche Maf} bei weitem tiberschreiten.
(Dezember 1993) Peter Jost

FRIEDHELM KRUMMACHER: Gustav Mah-
lers III. Symphonie. Welt im Widerbild. Kassel-
Basel-London-New York: Birenreiter 1991
182 S., Notenbeisp.

Eine Monographie iiber Mahlers Dritte Sym-
phonie bedarf, trotz der starken Beachtung
gerade dieses Werks (u. a. durch Adorno, Danu-
ser, Floros und Eggebrecht) keiner Rechtferti-
gung. Seine Grofle und tief problematische
Gestalt veranlassen den denkenden Hérer zu
stets neuer Besinnung Krummachers Buch,
das auch viel Verstreutes zusammenfafit, wird
wegen seiner offenbaren Qualititen gewil} ge-
neigte Leser finden. Im Zentrum steht die
umfangreiche analytische Betrachtung der ein-
zelnen Sitze, wobei schon durch die einzel-
nen Titel jeweils eine These aufgestellt wird
— z. B. zum 3. Satz , Destruktion des Mo-
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dells” —, die dann durch die Darlegung als ge-
rechtfertigt erscheinen soll. Es ist schade, daf}
abweichende Ergebnisse alterer Analysen nicht
diskutiert werden, also etwa die Frage, wo im
riesigen ersten Satz eigentlich die Einleitung
endet, nach Takt 16, wie Krummacher (mit
Danuser| meint, nach Takt 224 (Saathen), oder
Takt 272 (Bekker und Floros), was immerhin
auch durch den Doppelstrich in der Partitur
nahegelegt wird. Bei seiner Analyse geht Krum-
macher von Mahlers bekanntem Dictum vom
27 TJuli 1896 aus (,,dasselbe Gertist, der gleiche
Grundbau| |wie| |beiMozartund| |
Beethoven'’, S. 22}, ohne daf} des Widerspruchs
zu einem éilteren Dictum (,,in nichts hailt sie
[die Symphonie| sich an die herkdmmliche
Form'') geachtet wiirde. Alle tiberlieferten Wor-
te Mahlers lassen sich deuten, aber ganz wort-
lich (oder gar als begrifflich exakt) diirfen sie
sicher nicht genommen werden.

Krummacher ist iberzeugt, dafl das Werk
,,genau geplant” (S. 130) worden ist, aber seine
Genese, uber die er auf Grund umfassender
Quellenkenntnis handelt, legt doch eher das
Gegenteil nahe: ein langsames allméhliches
Reifen der Konzeption, was dazu gefithrt hat,
dafl das urspriinglich als Finale vorgesehene
Lied (,,Das himmlische Leben’’| diese Funktion
erst in der nichsten Symphonie {ibernehmen
konnte und dem ersten Satz eine sehr gewich-
tige Einleitung vorangestellt wurde Diese
beiden Vorgdnge — dazu die Bedeutungssteige-
rung des jetzigen Finales — gehdrten wohl zu-
sammen und verindern den Charakter des
Zyklus ganz entscheidend. (Aus der ,frohlichen
Wissenschaft’ wird eine sehr ernste.) Man wird
dem Verfasser Dank dafiir wissen, dal er so-
wohl die verstreuten Quellen der Symphonie
(Skizzen, Manuskripte, Erstdrucke, S. 24—26,
48f) als auch die , Titellisten” (S. 176—182)
zusammengestellt hat; zu erginzen wiren der
Brief an Walter vom 2. Juli 1896 und Mahlers
Programmnotizen zur Auffihrung der Sitze 2,
3 und 6 durch Weingartner am 9 Mairz 1897
(vgl. Floros 3, 94), — aber das letzte Wort ist
auch hier noch nicht gesprochen.

Die Frage, ob die Konzeption des Zyklus
grundlegend verindert wurde, ist jedenfalls
noch nicht endgiltig beantwortet. Dazu
kommt die der Bedeutung der , Titel” und
Uberschriften, die Mahler dann spiter, Jahre
nach der ersten Auffilhrung von Einzelsitzen
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(1896/97) aber vor der Urauffithrung des Zyklus
(1902) getilgt hat. Krummacher weist mit vol-
lem Recht die schlichte programmatische Deu-
tung von Floros mit dem Hinweis zuriick, dafl
Mahlers Entscheidung, ,keine einzige dieser
Angaben in die gedruckte Partitur aufzuneh-
men”, zu akzeptieren sei (S. 21). Ist hier beim
Komponisten nicht doch ein Umschwung sei-
ner eigenen Meinung eingetreten? Des Verfas-
sers Ziel ist der Nachweis, dal Mahler den
Plan, ,mit allen Mitteln der vorhandenen Tech-
nik eine Welt auf(zujbauen” (S. 9), tatsachlich
realisiert hat, diese (dsthetische) Welt nicht et-
wa das Abbild, sondern ein ,Widerbild” oder
,Gegenbild” der realen Welt (mit all ihren Wi-
derspriichen) sei. Ob aus Mahlers Worten
eine solche Differenzierung des ,Bildes” ableit-
bar ist, erscheint jedoch fraglich. Der Nach-
weis, dafl die Symphonie am Ende ihrer
Gattungsgeschichte einer ,Fiille geschichtli-
cher Intonationen” (S. 170) und der Integration
der Idiome anderer Gattungen bedurft hitte,
um noch einmal ein ,Werk” dieses Anspruchs
zu realisieren, wird jedoch sicher von all den
Lesern akzeptiert werden, die die geschichts-
philosophischen und 4sthetischen Vorstellun-
gen des Autors teilen.

(August 1993) Rudolf Stephan

SANDER WILKENS: Gustav Mabhlers Fiinfte
Symphonie. Quellen und Instrumentationspro-
zef8. Frankfurt-New York-London: C. F. Peters
(1989). III, 310 S.

Die Monographie Sander Wilkens’ bietet die
fir die Interpretation des Mahlerschen (Buvres
so dringend notwendige Aufarbeitung des Quel-
lenmaterials, das unter dem zentralen Aspekt
der instrumentalen Abweichungen zwischen
den Fassungen analysiert wird. Im ersten
Kapitel diskutiert er die dsthetischen Voraus-
setzungen fir Mahlers Umarbeitungsprozef:
Ausgehend von Mahlers eigenen Auferungen
iber musikalische Akustik, erértert er zeitge-
nossische Aspekte der Instrumentation und
Musikpsychologie. Der einen breiten Raum
einnehmenden Quellenbeschreibung im 2. Ka-
pitel folgt das eigentliche Hauptkapitel, in dem
der Revisionsprozeff Mahlers an ausgewihlten
Beispielen verfolgt wird.

Wilkens gelangt hier zu dem Ergebnis, daf
die Instrumentationsinderungen der 5. Sym-
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phonie auf ein neues Klangideal Mahlers zu-
riickzufithren sind und sie sich ,im Zeichen
einer Neuorientierung des Verhiltnisses zwi-
schen Farbe und Zeichnung vollziehen”. Da-
mit benennt er jene Wandlung, die sich bei-
spielsweise auch zwischen den Wunder-
horn- und den anschliefenden Riickert-Liedern
nachvollziehen 1afit. Er betont ganz richtig die
Tendenz zum ,analytischen” Klangideal, zur
Scharfung des Details und zum Wechselspiel
zwischen monumentaler und kammermusika-
lischer Instrumentation, die exemplarisch die
3. Abteilung der 5. Symphonie pragt. Die resul-
tierenden Beobachtungen beziehen jedoch nur
in ungeniigendem Mafle die Ergebnisse der
auflerordentlichen Fiille seiner Einzeluntersu-
chungen ein. So mangelt es der sehr verdienst-
vollen Arbeit etwas an der Vermittlung zwi-
schen Detail und iibergeordneten Resultaten;
dies vermogen auch die zusammenfassenden
Abschnitte jeweils am Ende der einzelnen Un-
terkapitel nicht auszugleichen.

Nachdem die musikwissenschaftliche Inter-
pretation der Musik Mahlers lange Zeit stark
von der immerhin einst faszinierenden Deu-
tung Adornos beeinfluf’t war, sind gerade ver-
stirkte quellenanalytische Forschungen notig,
um erstarrte Interpretationsmuster zu revidie-
ren. Insofern ist zu wiinschen, dafl in der
Mahler-Forschung weitere Arbeiten entstehen,
die auf einer so intensiven Quellenbeschifti-
gung basieren wie die vorliegende.

(August 1993) Elisabeth Schmierer

GISELA SCHLUTER TERRELL: The Harold E.
Johnson Jean Sibelius Collection at Butler Uni-
versity. A Complete Catalogue. Indianapolis,
in: Rare Books & Special Collections, Irwin Li-
brary, Butler University 1993. XII, 101 S.

Im Mittelpunkt der Arbeit des Musikwissen-
schaftlers und Musikbibliothekars Harold Ed-
gar Johnson stand der Komponist Jean Sibelius:
die Erforschung seines Lebens und Werks, das
Aufspiiren verschollener oder verlorener Kom-
positionen, ihr Sammeln und Bewahren sowie
ihre Bekanntmachung. Noch zu Lebzeiten hat-
te Johnson seine reichhaltige Sibelius-Samm-
lung der Butler University in Indianapolis
uibergeben. Der von ihm selbst begonnene Kata-
log dazu blieb durch seinen plétzlichen Tod un-
vollendet.
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Johnsons Sammlung bildet eine iiberaus
wertvolle Erganzung zur Sibelius-Sammlung in
der Universitat Helsinki, deren Katalog 1991
erschien. Wihrend in Helsinki vor allem die
Autographen, Skizzen und Abschriften, aber
auch Korrekturfahnen und Drucke mit auto-
graphen Einzeichnungen aufbewahrt werden,
sammelte Johnson jede Art von Ausgaben, dar-
unter tberwiegend Partituren, Tontriger (vor
allem Schallplatten), Sekundairliteratur (Bi-
cher, Aufsatze), Mikrofilme, Fotos und vieles
mehr. All dies wird im vorliegenden Verzeich-
nis nach den einzelnen Sparten genauestens
aufgelistet, mit Angabe des Entstehungs- und
Erscheinungsjahrs, und in Registern nach Ti-
teln, Textanfingen, Sachen und Namen aufge-
schliisselt.

Innerhalb der Ausgaben und Tontrager sind
die Werke zunichst nach Opuszahlen, dann
nach Werken ohne Opuszahl — jeweils ange-
lehnt an Fabian Dahlstroms vorliaufiges Werk-
verzeichnis — die Sekundirliteratur sowie die
Filme, Fotos u. a. nach Verfassern bzw. alpha-
betisch angeordnet. Miteinbezogen (und dies
durch ein Sternchen angezeigt) wurde auch das
in anderen Abteilungen der Bibliothek aufbe-
wahrte oder der Johnson-Sammlung spiter ein-
gefiigte relevante Material. Ein informatives
Vorwort zum Katalog gibt Auskunft tiber Sibe-
lius’ (Euvre und Johnsons Sammlertitigkeit.

Erstaunlich ist die Falle und Vielseitigkeit
von Johnsons Sammlergut. Innerhalb des 117
Opusnummern umfassenden (Euvre finden
sich unter den Ausgaben nur sehr wenige
Licken, und die Diskographie mutet fast voll-
standig an, sofern ein Werk von Sibelius tber-
haupt in irgendeiner Form aufgenommen
worden ist.

Der vorliegende Katalog ist ein weiterer
wichtiger Baustein fiir das zur Zeit entstehende
umfassende Werkverzeichnis von Fabian Dahl-
strom, dessen neue Erkenntnisse, beispiels-
weise zur Entstehung eines Werks, bereits in
Terrells Verzeichnis — mit Hinweis auf ihn —
eingeflossen sind.

(September 1993) Gertraut Haberkamp

JOST HERMAND: Beredte Téne. Musik im
historischen Prozef3. Frankfurt-Bern-New York-
Paris: Peter Lang (1991). 270 S. (Europdische
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Hochschulschriften. Reihe XXXVI Musikwis-
senschaft. Band 51.)

Der an der University of Wisconsin in Madi-
son (USA) lehrende Autor befafit sich in den
dreizehn Aufsitzen dieses Sammelbandes vor-
nehmlich mit programmatischen Inhalten
epochemachender Komponisten und Komposi-
tionen (speziell) im deutschsprachigen Raum.
Er spannt dabei einen Bogen von Bachs geist-
lichen Kantaten tber die Revolutionsmusiken
und Schlachtensymphonien der ausgehenden
achtziger Jahre des 18. Jahrhunderts, vor allem
in ihrem Einfluf} auf Beethoven, bis hin zu dem
,groflen Egomanen und genau kalkulierenden
Theatraliker” Richard Wagner und dem keines-
wegs ,titanischen Ubermenschen” Gustav
Mabhler. Von hier aus erdffnet Hermand unor-
thodoxe und unkonventionelle Perspektiven
auf den musikalischen Expressionsismus und
auf die Musik des 20. Jahrhunderts, deren Ex-
ponenten Alban Berg, Leos Janicek, Arnold
Schonberg, Kurt Weill, Hanns Eisler er in pra-
gnanten, aussagetrichtigen Analysen beleuch-
tet. In diesem Bereich liegen auch der zentrale
Schwerpunkt und die substantielle Relevanz
von Hermands Publikation, die sich durch
eine fundierte Darstellung des Charakteri-
stisch-Reprisentativen, durch treffsicheres Her-
ausstellen von entwicklungsbedingten mul-
tikulturellen Querverbindungen und durch
eine minuzitse Aufbereitung interdisziplinirer
Quellen oder Zitate auszeichnet. Wenn etwa
Hermand Wagners Bithnenweihfestspiel nicht
als ,Jahrtausendwerk” schlechthin akzeptiert,
sondern in der ,aufs Hochste gesteigerten
Poetisierung” des Parsifal-Librettos den Ur-
sprung spiterer ,volkischer oder ariosophi-
scher Wahnvorstellungen” aufdeckt, so mag
das noch (wenigstens teilweise) dem ideologi-
sierten Wagner-Bild gerecht werden. Mit dem
Aufzeigen von Berithrungspunkten in Wagners
Parsifal zu den damals aktuellen Naturheilkun-
devorstellungen, zu 6kologischen Fragestellun-
gen und sogar zum Vegetarismus seiner Zeit
begibt sich der Autor jedoch in Bereiche, die
von der bisherigen Wagner-Forschung (zu
Recht| ausgespart blieben. Vollends suspekt
werden Hermands Ausfilhrungen tber ,die
vegetarische Botschaft” von Wagners Parsifal
allerdings, wenn diese in der dezidierten con-
clusio gipfeln: ,Heutzutage konnte man fast sa-
gen, dafl der Vegetarismus und das Engage-
ment, das Wagner dafiir aufbrachte, noch das
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Beste am Parsifal sind” (S. 87). Auch in seinem
Aufsatz Gber den musikalischen Expressionis-
mus identifiziert sich der Verfasser mit der an-
tinomischen Aussage, dafl Arnold Schénberg
,,in seinen personlichen Anschauungen hochst
burgerlich’ blieb, [ | jedoch in seinen ex-
pressionistischen Werken [ | einen entschei-
denden Anstofl zur Entbiirgerlichung der Mu-
sik schlechthin lieferte” (S. 113) In &hnlicher
Weise stellt Hermand die , biirgerlich-anti-
biirgerliche Schnoddrigkeit’” Bert Brechts und
Kurt Weills heraus, die ihren eklatanten Aus-
druck in der ,gentfilichen Verhohnepiepe-
lung der burgerlichen Wohlstands-Ideologie”
(S. 163) findet.

Treffsicher, kompetent und , intellektuell-
ausgetiftelt” seziert Hermand die Strukturen,
Pardigmen, Phinomenologien und Entwick-
lungsstadien der Neuen Musik von der ,re-
staurierten ,Moderne’ im Umkreis der musika-
lischen Teilkulturen der fiinfziger Jahre” bis
hin zur , Musik, die (fast) keiner horen will”,
der Avantgarde, der Moderne und der Postmo-
derne. Der Autor zeichnet dabei mit fundierter
Kenntnis der Materie und unter Einbeziehung
einer Vielzahl eminenter Sekundirquellen den
Weg der Musikentwicklung seit 1945 nach,
indem er — ausgehend von den Restaurations-
tendenzen der , Halbmoderne” im ersten De-
zennium nach dem Zweiten Weltkrieg — die
unter dem Einflufl von Schoénberg, Vareése,
Cage und Stockhausen fortschreitende Interna-
tionalisierung und den forcierten Elitarismus
avantgardistischer Stilrichtungen als musik-
dsthetische Parameter der Neuen Musik fest-
schreibt, Er widmet dabei dem in den fiinfziger
Jahren , immer krasser werdenden Gegensatz
zwischen E- und U-Musik” ebenso breiten
Raum wie der ,,Normalitit des Unnormalen"
oder dem , konformistischen Nonkonformis-
mus” in der ,,Documenta-"" oder , Musikfest-
musik’’, die — so Hermand — ,,aus Mangel an
anderen Begriffen [.. ] als ,postmodern’ be-
zeichnet” (S. 238) werden. In der Ideologie-
losigkeit sieht Hermand die einzige noch
mogliche Ideologie dieses durch differente (se-
rielle, elektronische, aleatorische oder stocha-
stische) Stilkriterien geprigten musikalischen
Modernismus.

Hermand hat sich mit den in diesem Band
publizierten Aufsitzen zum Ziel gesetzt, kon-
textuelle Aspekte im Werk bestimmter Kom-
ponisten in einzelnen musikalischen Stilrich-

207

tungen und Epochen aus mentalitatsgeschicht-
lichem, politisch-historischem, ideologischem
oder aus soziokulturellem Blickwinkel darzu-
stellen. Er hat diese Zielsetzung nicht nur opti-
mal erreicht, sondern mit seinem Sammelband
ein Werk von hohem Informationswert, me-
thodisch konsequenter Systematik und aufler-
gewohnlichem Tiefgang vorgelegt. Terminolo-
gische Neuschopfungen des Germanisten
Hermand — etwa wenn von ,ehrpusseliger
Bourgeoisie”, von ,,novembrischem’’ Stil oder
einer ,,ins Verblasene” tendierenden Musik
(und von ,,Chorstudenten’ als Synonym fiir
,, Korpsstudenten’’?) die Rede ist — verleihen
den oft eigenwilligen Formulierungen einen
besonderen, originell-individuellen Akzent. In
summa: ein lesenswerter Band und eine in-
struktive Pflichtlektiire in Sachen Neue Musik.
(Oktober 1993) Eugen Brixel

CONSTANTIN FLORQS: Musik als Botschaft.
Wiesbaden. Breitkopf & Hirtel (1989). 187 S.,
Notenbeisp.

Floros, der sich dem im Titel genannten Ge-
dankenkreis bereits in seinen Brahms und
Bruckner gewidmeten Studien zur musikali-
schen Exegetik, in seinen Sujet-Studien tber
die Eroica, in seinem dreibandigen Werk iiber
Gustav Mahler, in zahlreichen Aufsitzen und
neuestens in einem Buch iiber den Zusammen-
hang von Biographik und Werk bei Alban Berg
genihert hat, legt hier eine Sammlung von Stu-
dien zur Musik ,, von Beethoven bis Nono'’ vor,
die man um so lieber liest, als die gediegene
Ausstattung, die der Verlag der Verdffentli-
chung hat zuteil werden lassen, sich angenehm
von der heute vorherrschenden broschierten
Einheitsaufmachung abhebt.

Einige der Beitriage sind Bearbeitungen be-
reits erschienener Aufsitze und Vortrige,
andere neu geschrieben. Uber diesbeziigliche
Einzelheiten erhilt der Leser leider keine Aus-
kunft, obwohl es den Wert der Veroffentli-
chung gewiff nicht gemindert hitte, die
Quellen der wiederabgedruckten Texte offen-
zulegen.

In einem gleichsam programmatischen Kapi-
tel Giber ,,Die Angst vor der Tiefe'’ arbeitet Flo-
ros auf knappem Raum heraus, wie man im
Zeitalter Debussys ,deutschen’ Tiefsinn pole-
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misch franzosischer’ Klarheit gegeniiberge-
stellt hat, und verteidigt ersteren mit der Frage:
,Bedeutet unsere Angst vor der Tiefe in der
Musik womdglich eine Angst vor uns selbst?”
(S. 23f.) In den anschliefenden Essays tiber den
,Beziehungszauber” im Ring und uber ,Wag-
ners Idee der Kunstreligion” wirft er in diesem
Sinne Licht auf Wagner als Ideen-Kunstler.

Im Zentrum des Buches stehen Studien zu
Schumann, Berlioz, Liszt, Strauss und Mahler,
die in jeweils charakteristischen Variationen
um das Thema ,,absolute und Programmusik”
kreisen. Floros beleuchtet Kategorien wie
,poetische Musik”, , Tondichtung”, , musikali-
sche Epopoe”, ,charakteristische Musik”, ,, ma-
lende Musik”, ,instrumentales Drama”,
,Erzdhlung innerer Vorginge”, ,esoterische
Programmusik” usw. und bringt eine Fille in-
teressanter Belege fiir seine Generalthese, dafy
das einseitige Verstindnis von Musik als ein
Spiel ,tonend bewegter Formen” den Zugang
zu ihr als einem , kommunikativen Phinomen
par excellence” (S. 9) verstelle.

In einem Kapitel iber ,Verschwiegene Pro-
grammusik” verweist Floros u. a. auf C. M. von
Webers Klavierkonzert in fmoll, auf Schu-
manns, Mahlers und Tschaikowskys Sinfonik,
auf Alban Bergs Lyrische Suite und sein Kam-
merkonzert sowie auf das Werk Anton We-
berns und zeigt ,Wege zur semantischen
Dechiffrierung”. — Gedanken zur Kunst Hans
Werner Henzes, Luigi Nonos und Bernd Aloys
Zimmermanns schlieffen den Band ab.

Ohne Floros wire die musikwissenschaftli-
che Landschaft der Gegenwart um eine Region
drmer — um diejenige, in welcher die semanti-
sche Dimension von Musik ergriindet und in
ihrer Bedeutung gewurdigt wird. Freilich wird
man die kategorischen Verfechter ,absoluter
Musik” auf die Dauer nicht dadurch zum Uber-
denken ihrer Position veranlassen konnen, dafd
man mit immer neuen ,Belegen’ aufwartet:
Nicht die Existenz eines semantischen
Kontextes wird ja in der Regel bestritten, son-
dern seine Relevan z Eine Anniherung der
Standpunkte kann es in den Augen des Rezen-
senten nur geben, wenn beide Seiten darin
iibereinkommen, zwar mit wissenschaftlichen
Methoden zu arbeiten, gleichwohl aber jeweils
nicht mehr als Rezeption von Musik zu
bieten. Innerhalb solcher Rezeption gibt es
unterschiedliche Diskurse. Diese kénnen und
miissen nicht zur Deckung gebracht werden;
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sie lassen sich jedoch produktiv aufeinander be-
ziehen. Ziel miifite eine Vergegenwirtigung des
Werks mit den Mitteln der Sprache sein, die
sich mit einer aussagekriftigen Interpretation
desselben auf dem Konzertpodium messen
konnte.,

(September 1993) Martin Geck

WALTER GIESELER: Musik im Kopf. Gesam-
melte Aufsitze. Regensburg: Gustav Bosse Ver-
lag 1993. 268 S., Notenbeisp. (Perspektiven zur
Musikpéidagogik und Musikwissenschaft. Band
20,)

,Quid est Musica? — Quid sit Musica?” Un-
ter diesem Titel unternahm es Walter Gieseler
in der Festschrift flir Heinrich Hiischen 1980,
dessen Artikel ,Musik. Begriffs- und geistesge-
schichtlich” aus MGG einer neuen Lektiire in
kritischer, also auf Verstehen zielender Absicht
zu unterziehen. Das Ergebnis ist ein Text, in
dem Fragezeichen erlaubt, sogar erwiinscht
sind. Dieser Text ist ein mit Bedacht gewihlter
Einstieg in die von Walter Gieseler selbst be-
sorgte Auswahlausgabe seiner Aufsitze und ge-
lungen in zweifacher Weise: zum einen als
Beispiel fur kritisch-produktive Lektiire, die
sich der Autor erklirtermaflen auch fiir seine
Schriften wiinscht, zum zweiten als grundsitz-
liche Formulierung eines Standpunktes in be-
zug auf die Moglichkeit, sich tber Musik zu
aufern. Diese Aspekte verbinden die Beitrige
des Bandes (der fritheste stammt von 1971, der
neueste ist fur diesen Band geschrieben), die in
thematischen Gruppen zusammengefafit sind:
Texte zur Musik, Texte zu Komponisten, Tex-
te zur Musikpéddagogik, Texte zur Person. Ent-
standen ist ein sehr personliches Buch, das
nicht von ungefihr mit einem ,Interview mit
Walter Gieseler” (1984) schliefit, in dem er im
Gespriach mit Siegmund Helms in der Riick-
schau Leben und Arbeit reflektiert. Der An-
hang erginzt das Bild durch ein Kompositions-
verzeichnis, ein Verzeichnis der Biicher und
herausgegebenen Schriften und einen chronolo-
gisch geordneten Nachweis der Quellen der
hier versammelten Schriften, der, so hofft der
Autor im Vorwort, ,etwas liber die Entwick-
lung des Autors” sagt (S. 7).

(September 1993) Dérte Schmidt
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Komponisten der Gegenwart. Hrsg. von Hanns-
Werner HEISTER und Walter-Wolfgang SPAR-
RER. Miinchen. edition text + kritik (1992).
Loseblatt-Lexikon. 756 S. in einem Ordner

Man mufite schon reichlich Gliick haben,
wollte man in der ersten Auslieferung des Lexi-
kons Komponisten der Gegenwart einen be-
stimmten Gesuchten finden. Arg torsohaft
wirkte die Lose-Blatt-Sammlung aus der edi-
tion text + kritik und schien in ihrer Kom-
ponistenvielfalt mehr von dem, was ver-
schiedene Autoren anboten, als von einer
gezielten Auswahl der Herausgeber, Hanns-
Werner Heister und Walter-Wolfgang Sparrer,
bestimmt Nach drei Nachlieferungen, die
auch Musikern wie Karlheinz Stockhausen Ar-
tikel widmen, rundet sich das Bild doch in
befriedigender Weise. Auf der Suche nach Infor-
mationen zu einem zeitgenossischen Komponi-
sten ist der Griff zu den KDG nun mit einer
annehmbaren Wahrscheinlichkeit von Erfolg
gekront. So vermag das Konzept der Heraus-
geber auch vollkommen zu tdberzeugen. Die
historische Spannweite der , Gegenwart"
reicht Giber die Moderne zuriick bis zur letzten
Jahrhundertwende (selbst zu Paul Dukas,
1865—1935) und schliefft auch sogenannte
,Ruckwirtsgewandte” des 20. Jahrhunderts
nicht aus. Da mag man es hinnehmen, dafl zu
Komponisten wie Joseph Matthias Hauer, Arvo
Pirt, La Monte Young und Philip Glass auch in
der 3. Nachlieferung keine Eintrige existieren.
Die finden sich notfalls in anderen Lexika.
Doch welche von diesen anderen verzeichnen
schon Komponisten des Jahrgangs 1960, wie sie
von den KDG vorbehaltlos beriicksichtigt wer-
den, ohne daf sichere Urteile iiber die Giiltig-
keit ihres Werkes gewagt werden konnten?

In der Regel finden sich zu jedem behandel-
ten Komponisten eine Seite Biographie und
cine Seite Werkuberblick. Diese Abrisse wer-
den durch in den Nachlieferungen mitgereichte
historische und musikanalytische Werkdar-
stellungen, Notentafeln, Werkverzeichnisse,
Auswahldiskographien und -bibliographien er-
ginzt Diese ausfiihrlichen Texte liegen bisher
zwar nur zu wenigen Komponisten vor, verméo-
gen aber zum Beispiel bei Sandor Veress (Autor:
Andreas Traub) vollkommen zu iiberzeugen.
Sechs Seiten Werkbesprechungen sprechen
Binde und werden von zwei Seiten Notenbei-
spielen, einem siebenseitigen Werkverzeichnis,
einer fiinfseitigen Auswahlbibliographie und
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einer Auswahldiskographie (von einem Titel)
unterstiitzt. Wenige Fragen bleiben offen.

Manchen russischen Komponisten findet
man nicht an der gewohnten alphabetischen
Stelle, da sein Name aus dem Kyrillischen neu
transliteriert wurde. Querverweise im Inhalts-
verzeichnis geben Hilfestellungen. Doch wer
einen bekannten Sibeltanzkomponisten als
Khatschaturian — so z. B. die MGG — kennt,
braucht schon ein sicheres Gespiir, ihn ihm Le-
xikon als ChacCaturjan nachzuschlagen. Das
Inhaltsverzeichnis 1t ihn ohne Verweis im
Stich. Findet er ihn dennoch, wird er durch
insgesamt 46 informationsdichte Seiten aus der
Feder Mario Biesolds entschidigt.

Bei vielen Artikeln, sowohl biographischen
wie werkbetrachtenden, stért die mangelnde
Distanz des Autors zum Komponisten. Die
Trennung zwischen lexikalischer Information
und Agenturprogrammtext scheint nicht im-
mer klar zu sein. So haust das Wort ,,wichtig”
mit allen seinen Steigerungen hundertfach im
Lexikon, ob es nun die Person selbst, ihre Stel-
lung im Lande oder gar in der Welt, ihre Kolle-
gen, ihre Lehrer oder andere meint. Auch
inhaltsarme Angaben wie ,erhielt zahlreiche
Auszeichnungen’’, ,gab viele Workshops im
In- und Ausland” etc. kdnnten getrost in den
Programmbheften verbleiben.

Gelegentlich irritiert die Proportionierung
von Artikeln, die der Frithzeit eines Komponi-
sten wesentlich mehr Aufmerksameit widmen
als den spiteren Jahrzehnten; — mangels Lite-
ratur? So erfdhrt der Leser iiber Morton Feld-
mans Werke — ,,Sein Einflu auf die jiingere
Komponistengeneration ist kaum absehbar” —
einiges iiber sein Schaffen um 1950, iiber zwei
spatere Jahrzehnte jedoch lediglich den Halb-
satz: ,,Wihrend er sich in den 60er und 70er
Jahren auch grofien Ensembles und dem Orche-
ster zuwandte [ | Ahnlich ergeht es Earle
Brown. Doch der bei weitem tberwiegende
Teil der Artikel ist ausgewogen gewichtet

Mitunter fallen Unterlegungen soziologi-
scher und politischer Autorenmeinungen auf,
was wohl zu text + kritik gehort. Sie bleiben
insgesamt moderat. Selten ernten die behandel-
ten Komponisten negativ wertende Bemerkun-
gen. Zu den Ausnahmen zihlt Henk Badings,
dessen hollindisches NS-Vergangenheit von
Hans Niewenhuis detailliert angesprochen
wird.
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Das Lexikon ist orthographisch hervorra-
gend redigiert. Auf eine Reihe von inhaltlichen
Ungenauigkeiten und Uberholtheiten ist be-
reits anderenorts hingewiesen worden (Grone-
meyer in MusikTexte 49/Mai 1993). Es ist der
systembedingte Vorteil von Lose-Blatt-Lexika,
daff mit den Nachlieferungen nicht nur er-
gianzt, sondern auch diskret Falsches ersetzt
werden kann. So erfuhr Alban Bergs Kammer-
konzert fiir Klavier und Geige mit 13 Blidsern
eine Umdatierung von 1924/25 auf 1923/25,
und Valentin Sil’vestrov wurde nicht mehr am
29 Mai, sondern am 30. September 1937 ge-
boren. Auf diese Weise entwickeln sich die
KDG ohne auffillige addenda-et-corrigenda-
Nachsitze zu einem immer makelfreieren
Nachschlagewerk. Das Werk wird, trotz zweier
fast gleichzeitiger Konkurrenzpublikationen
bei Metzler und der St. James Press, nach zwei
bis drei weiteren Nachlieferungen verdienter-
maflen das Standardwerk seines Fachbereichs
sein.

(Dezember 1993) Robert von Zahn

Beethoven und die Zweite Wiener Schule.
Hrsg. von Otto KOLLERITSCH. Wien-Graz.
Universal Edition fiir Institut fiir Wertungsfor-
schung 1992. 226 S., Notenbeisp. [Studien zur
Wertungsforschung Band 25.)

Ein Symposium tiber die Beethoven-Rezep-
tion des Schonberg-Kreises, wie es 1990 vom
Grazer Institut fiir Wertungsforschung durch-
gefiihrt wurde, erscheint eigentlich durch die
Klammer der beiden Wiener Schulen nahelie-
gend. Daf es erst so spat unternommen wurde,
mag seinen Grund in der bekannten Beet-
hoven-Ferne der Neuen Musik haben. So sind
auch die Verbindungen Beethovens zu den
Komponisten der Zweiten Wiener Schule we-
der unmittelbar greifbar noch allzu dicht, son-
dern vielfach vermittelt und gebrochen.

Eine gute Zusammenfassung dieser Verbin-
dungen bietet Constantin Floros (,,Zum Beet-
hoven-Bild Schénbergs, Bergs und Weberns"),
wobei er Vorbild-Funktionen Beethovens im
,,Geistigen'’, , Artistischen” und im Ethischen
(in bezug auf Schoénbergs politisch engagierte
Musik am Beispiel seiner Ode an Napoleon)
feststellt. Indem er sich allgemein fiir eine stér-
kere Beriicksichtigung der , kompositionsge-
schichtlichen Rezeptionsforschung’ -einsetzt,
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spurt der Eroica-Spezialist Peter Schleuning
einem der wenigen unmittelbaren komposi-
torischen Einfliisse — von Beethovens 3. Sym-
phonie auf Schonbergs Streichquartett op. 7
— nach. Die Frage nach einer ,, Wiener Symbo-
lik" bezuglich der ,, musiksemantischen Tradi-
tionen” beider Wiener Schulen wird von
Hartmut Krones positiv beantwortet; inwie-
weit die behauptete Dominanz von ,gestisch-
theatralischen Elementen” und das ,,Streben
nach Inhaltlichkeit, Symbolik und semanti-
schen Sinngebungen’’ als spezifisch wienerisch
bzw oOsterreichisch gelten kénnen, mufl aller-
dings offenbleiben. Als Korrektur zur gingigen
Einschitzung der Schénbergschen Asthetik ver-
steht Karin Marsoner ihren mit Hinweisen auf
die Einfliisse der produktionsisthetischen An-
sichten Wagners und Friedrich von Hauseggers
versehenen Beitrag uber ,,Das Beethovenbild
des Expressionisten Schonberg” Rudolf Ko-
lischs berithmten Aufsatz ,, Tempo und Cha-
rakter in Beethovens Musik” und die davon
abzuleitende Auffithrungstheorie behandelt Re-
gina Busch. Mit Wagners Vortragslehre be-
schiftigt sich Reinhard Kapp, der in seiner (auf
Quellennachweise verzichtenden) Studie nach-
zuweisen versucht, dafl ,die Bezugnahme der
Wiener Schule auf Beethoven durch Wagner
vermittelt ist” (S. 138)

Die nachfolgenden Beitrige — immerhin
vier von insgesamt elf — beweisen, da sie keine
oder nur sehr periphere Beziige zur Zweiten
Wiener Schule aufweisen, unabsichtlich, dafl
das Generalthema des Symposiums auch heute
noch wenig attraktiv oder gar befremdend
wirkt. Diese vier Beitrage von Ingeborg Harer
(,,Beethoven und die ,historische Auffithrungs-
praxis'”), Bodo Bischoff mit sehr detaillierten
Ausfithrungen zu Schumanns erhaltener Diri-
gierpartitur von Beethovens 7 Symphonie,
Siegfried Mauser (,,Zum Begriff des musikali-
schen Charakters in Beethovens frithen Kla-
viersonaten’’) und Dieter Rexroth (,Beetho-
ven — Anstoff und Anregung. Zum Stellenwert
der Beethovenschen Musik im heutigen Kon-
zertleben"') tragen zwar zum positiven Gesamt-
eindruck des Sammelbandes bei, erscheinen
allerdings am falschen Ort bzw. unter falschem
Signum. Abschlieffend fithrt der Herausgeber
unter dem Titel ,,Ein Versuch iiber die Selbst-
befreiung der Musik’ eindringlich vor, daf} die
Forderung der Zweiten Wiener Schule, Beetho-
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vens Musik aus analytischer Kenntnis heraus
aufzufiihren, also ,eine adiquate Interpre-
tationsvorstellung aus der Kompositionsge-
schichte zu begriinden” (S. 218), bis heute weit-
gehend uneingeldst geblieben ist.

(September 1993) Peter Jost

HEINRICH HELGE HATTESEN: Emanzipa-
tion durch Aneignung. Untersuchungen zu den
frithen Streichquartetten Armold Schénbergs.
Kassel-Basel-London-New York: Birenreiter
(1990). X, 434 S., 41 S. Anhang. [Kieler Schriften
zur  Musikwissenschaft. Band  XXXIII.)

Der Titel enthalt eine These, die aus einem
Text Schonbergs abstrahiert wurde (vgl.
S. 425). Dem Versuch, sie als die Sache treffend
zu erweisen, gilt die weitldufige analytische
Untersuchung der (angeblich) ,frithen” Quar-
tette. Als Frihwerk kann jedoch eigentlich nur
das nachgelassene Quartett D-dur gelten, die
beiden folgenden sind ,reife” Werke von hoher
Originalitit, deren Grundlagen hier iibrigens
treffend dargestellt werden. Als fruchtbar er-
weist sich die Einbeziehung der Fragmente, die
Schonbergs Weg zum Quartett op. 7 deutlicher
werden lassen. Leider bleibt der Ausgang-
spunkt dieser Entwicklung auflerhalb der Be-
trachtung, die Verklirte Nacht op. 4, aber diese
ist eben kein Quartett, sondern ein Sextett.
Wird hier nicht vielleicht ein zu enger Gat-
tungsbegriff vorausgesetzt?

Die durchweg guten Analysen sind allerdings

sehr ausfihrlich, die Notenbeispiele duferst
zahl- und umfangreich. (Vom op. 7 mit seinen
1320 Takten nur 423 nicht abgedruckt, also we-
niger als ein Drittel! Auch die Edition der Frag-
mente, die schon die Gesamtausgabe bietet, ist
an sich uberflissig.)
. Als Leitfaden fiir die Darstellung dienen gern
Auflerungen Schénbergs. Da diese aus verschie-
denen Zeiten stammen, stellt sich eine zu-
sitzliche Frage, die nach der Anderung resp.
Entwicklung der Beurteilung seiner eigenen
Werke.

(August 1993) Rudolf Stephan

CHRISTOPHER HAILEY: Franz Schreker,
1878—1934. A cultural biography. Cambridge:
Cambridge University Press (1993). XX, 433 S.,
Abb., Notenbeisp.
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”A cultural biography” — dieser Untertitel
von Haileys beeindruckender Studie tiber Franz
Schreker verspricht keineswegs zuviel, denn es
gelingt ihm auf {iberzeugende Weise, Kultur-
kontext und Schaffen von Franz Schreker zu
verkniipfen. Die oftmals weit ausholenden kul-
turgeschichtlichen Passagen nihern sich dabei
einesteils einer Eigenstindigkeit, die viel in
einer Schreker-Biographie nicht zu erwartendes
Material erschliefit, werden andernteils aber in
den Zusammenfassungen (z. B. am Ende des 5.
Kapitels A call to Berlin”) so auf Schreker per-
spektiviert, dafl ihre Funktion im Diskurs eben
gerade einer Schreker-Biographie jederzeit evi-
dent ist, weil Schrekers Schaffen dadurch in
einen umfassenden Bezugsraum gestellt wird.
Besondere Eigenart ist dabei, dal Hailey den
Diskurs verschiedentlich iiber exemplarische
Interpretationen sowohl von Schriften oder Re-
zensionen als auch von Werken der Schreker-
Zeitgenossen fiihrt, wie etwa Paul Bekkers Stu-
die zur Kritik der modernen Oper im 4. Kapitel
(A critical champion”), Alfred Heuss’ 1921 in
der Zeitschrift fiir Musik verdffentlichte Pole-
mik gegen Schreker im 6. Kapitel (”Years
of success”) oder Kurt Strieglers Oper Die
Schmiede in der Uberleitung vom 11. (“Der
Schmied von Gent: the search for community”)
zum 12. Kapitel ("Exiles in a new age”). Kennt-
nisreich und bewundermswert treffsicher ausge-
wihlt, interpretiert Hailey diese Beispiele als
Stellvertreter kulturgeschichtlicher Entwick-
lungen.

Wie er hier das Besondere fiir das Allgemeine
kultureller Entwicklungen sprechen lifit, so
leitet er andererseits aus dem Allgemeinen,
niamlich dem Biindel von zeitgendssischen Kri-
tiken (die im ubrigen als Teil der sehr guten
Bibliographie auf den Seiten 404—409 ver-
dienstvollerweise nachgewiesen sind), kul-
turhistorisch typische Argumentationsfiguren
oder asthetische Muster ab und mifiversteht
dieses umfangreiche Rezensionen-Material kei-
neswegs als Reservoir von zitierbaren ,Wahr-
heiten’ iber Schrekers Opern.

Die Studie basiert nicht nur auf einer {iberaus
fundierten und akribischen Quellenrecherche
(die sich im Hinblick auf das Werkverzeichnis
niedergeschlagen hat und sich auch im 23sei-
tigen, nahezu fehlerfreien, Index eindrucksvoll
dokumentiert), sondern fiigt aus allem Material
ein hochst konturiertes Bild mit verschiedenen
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Tiefendimensionen. Zum einen kommen dabei
einzelne Aspekte von Schrekers Biographie zu
einer qualitativ neuen Darstellung: etwa Schre-
kers Lehrertitigkeit, die Hailey im 3. Kapitel
("Vienna 1913: an avant garde comes of age”)
nicht allein als Ablésung der traditionellen Un-
terrichtsweise von Robert Fuchs und Hermann
Gradener, sondern auch in ihrer Verschieden-
heit zu der ebenfalls ganz neuen Unterrichts-
weise Schonbergs kennzeichnet; Schrekers Ber-
liner Situation, die bisher so umfassend noch
nirgendwo dargestellt worden ist; die Differen-
zen zwischen Schreker und der Universal Edi-
tion, wobei Hailey auf beste Weise beider im-
mense (mehrere hundert Briefe umfassende)
Korrespondenz zusammenfafit und bewertet;
Schrekers kiinstlerische Reaktionen auf seine
Ruflland-Reise oder sein Interesse fiir den Film
im 10. Kapitel ("The spirit of the times”). Zum
anderen vermittelt Hailey die innere Konse-
quenz und schlufendliche Tragik von Schre-
kers Biographie, wobei die gerade in dieser Hin-
sicht offenkundige schriftstellerische Leistung
Haileys nicht unerwihnt bleibe, der die 12
Kapitel seiner Studie (die durch Einleitung und
das kluge Nachwort ”A fitful renaissance: Schre-
ker and post-war musical life” erginzt sind)
planvoll dergestalt aufbaut, daf sie in korres-
pondierendem Ubertragungsmodus dem erfolg-
reichen Aufweg Schreckers und der sich zuspit-
zenden Krise seines Schaffens nach 1923 folgen.

Hailey, Kenner sowohl der Wiener als auch
der Berliner Kultur-Szene zur Zeit Schrekers,
bringt mit seiner Schreker-Biographie erneut ei-
ne Fiille von Materialien zur Erstveréffent-
lichung, was einiges Nachdenken auslost: War-
um interessiert es im deutschen Sprachraum
niemanden, Briefwechsel, Archivmaterialien
und weitere Quellenmaterialien endlich ein-
mal zu veroffentlichen, wo doch mit ihrer Hil-
fe — wie Haileys Arbeit aufs beste beweist —
viele Unschirfen in den Vorstellungen iiber die
Kulturgeschichte der ersten Jahrhundertjahr-
zehnte endlich auch im Bewufitsein eines brei-
ten Interessentenkreises Kkorrigiert werden
konnen?

(Fuli 1993) Susanne Rode Breymann

FRANC KRIZNAR: Slovenska glasba v narod-
noosvobodilnem boju. Ljubljana: Znanstveni
institut Filozofske fakultete 1992. 180 S., Abb.,
Notenbeisp.
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In Slowenien wirkte wihrend des Zweiten
Weltkriegs eine gutorganisierte Widerstandsbe-
wegung, deren Anfinge bis April 1941 reichen
(Jugoslawien wurde von Deutschen und Italie-
nern am 6. April 1941 angegriffen). Im Rahmen
dieser Bewegung entfaltete sich besonders nach
der Kapitulation Italiens im September 1943
ein ansehnliches kulturelles Wirken. Zu den
Partisanen gesellten sich damals zahlreiche
Wissenschaftler, Kiinstler und Kulturschaffen-
de. Beim Plenum fiir Kultur in der Bela Krajina
(befreites Gebiet) im Januar 1944 wurde der ak-
tive Kampf gegen den Okkupator mit dem Ge-
wehr in der Hand und mit kiinstlerischem
Schaffen beschlossen. In den militirischen Ein-
heiten wurden Gesangschére formiert, die bei
Treffen mitwirkten, spater auch bei Konzerten
und Theatervorstellungen auftraten. Im Druck
erschienen Liederbiicher, Theaterstiicke, pad-
agogische Literatur usw. Im befreiten Gebiet
wirkte der Rundfunk Osvobodilna fronta (Be-
freiungsfront). Alle diese Errungenschaften, die
in den schopferischen, reproduktiven und in
den Bildungsbereich reichen, werden vom Au-
tor eingehend beschrieben und erértert. Der
Anhang umfafit auch eine Bibliographie der
slowenischen Komponisten aus dem Wider-
standskampf (Bithnenstiicke, Opern, Operet-
ten, Vokal-, Instrumental- und Kammermusik-
werke). Zu dieser Zeit waren 71 slowenische
Komponisten tatig, es sind ihnen taber 500 ori-
ginale Kompositionen zu verdanken. Am Ende
des Buches steht eine deutsche Zusammenfas-
sung. Dem Text sind Tabellen, Notenbeispiele
und geographische Karten beigefiigt. Das Werk
ist ein bedeutendes Dokument des kulturellen
Wirkens im der schicksalsschweren Zeit des
slowenischen Volkes, welches auch in diesem
Bereich seinen Willen und sein Streben nach
Existenzberechtigung bezeugt hat.

(September 1993) Primoz Kuret

HERMANN SPREE: , Fragmente — Stille, An
Diotima”. Ein analytischer Versuch zu Luigi
Nonos Streichquartett. Saarbriicken: Pfau-
Verlag (1992). 157 S., Notenbeisp.

Wer sich mit Luigi Nonos Quartett auseinan-
dersetzt, hat es gleichzeitig mit einer — z. T.
sehr emotional anmutenden — Diskussion zu
tun, die beinahe unmittelbar nach dessen Ur-
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auffiihrung einsetzt. Hermann Spree benutzt
die in diesem Zusammenhang entstandenen
Publikationen gleichsam als Stichwortgeber
Der Mystifizierung, die dieses Werk nach sich
gezogen hat und die es teilweise geradezu eso-
terisch dem analytischen Zugriff zu entziehen
suchte (vgl. vor allem die bisher einzige mono-
graphische Darstellung von Werner Linden),
will Spree mit seiner Analyse vehement ent-
gegentreten. ein ebenso ehrgeiziges wie be-
griffenswertes Unternehmen. Der grofie An-
spruch, der hier mitschwingt, ist zugleich aber
auch das Problem dieses aus einer Examens-
arbeit hervorgegangenen Buchs. Dafl Spree,
selbst Komponist, sich vor allem fiir komposi-
tionstechnische Aspekte des Werkes interes-
siert und sich hauptsichlich darauf konzen-
trieren will, ist legitim. Er entscheidet sich far
eine Darstellungsweise, die gleichsam Takt fiir
Takt das Stiick in seinem Ablauf nachvollzieht,
und verkniipft damit die sukzessive Uberprii-
fung seiner Annahme, dafl die Studierziffern
der Partitur zugleich auch die binnenformale
Untergliederung bezeichnen. Am interessante-
sten erscheint Sprees analytischer Ansatz in be-
zug auf die Tonhéhenorganisation des Werkes
und die kompositionstechnische Bedeutung der
,,scala enigmatica’’ Spree geht davon aus, daf
diese Scala als Tonreservoir dient, aus dem
mittels einer spezifischen intervallischen Ab-
leitungstechnik Klinge gewonnen werden (so-
weit lesen wir dhnliches allerdings etwa auch
bei Georg Friedrich Haas, den Spree nicht an-
fihrt) Den immer wieder unternommenen
Versuch, die Tonhéhen-Prozesse in den einzel-
nen Abschnitten des Quartetts als bewuftes
Changieren zwischen den Transpositionen der
,,scala enigmatica’” zu deuten, relativi€rt Spree
ausdriicklich. ,Dies ist nicht die Vorgehens-
weise Nonos, sondern deren Folge' (S. 35). Da-
mit hat er eine spannende Spur gelegt fiir die
Verhiltnisbestimmung von Materialdisposi-
tion (also der ,,scala’’) und deren kompositori-
scher Bearbeitung, die er leider nicht in der
Weise analytisch durchdenkt, die man sich ge-
wunscht hitte. Vielmehr hat man teilweise
den Eindruck, daf er sich in seiner eigenen
Analyse verlduft bzw ,iiber die eigenen Fiifle
stolpert’ Nur ein Beispiel: Im Abschnitt 21 er-
ldutert Spree, wie Nono durch intervallische
Ableitung aus jeweils vier Tritoni (verteilt auf
die vier Instrumente) Klinge montiert, ,die
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sich durch die spezifische Verkniipfungs- und
Verschachtelungstechnik selber auseinander zu
generieren scheinen” (S. 76). Zu Recht vermu-
tet Spree, dafl bei diesem Vorgang Spiegelungen
eine zentrale Rolle spielen. Er reduziert den Ab-
schnitt auf die vorkommenden Klinge (Beispiel
52, S. 77) und gewinnt sechs Tritonusschachte-
lungen, die er als jeweils zwei aus zwei Trito-
ni zusammengesetzte verminderte Vierklinge
deutet. Diese sechs Klinge stehen zueinander
in Verbindung durch spiegelsymmetrische Ver-
hiltnisse. Und genau an dieser Stelle ,stolpert’
Spree: Er will durch die Setzung von , relativ
willkirlich gewihlten” und , lediglich der Ver-
anschaulichung” dienenden (Anmerkung 150,
S. 76) ,,Grundténen” der konstatierten Klein-
terzschichtungen die spiegelbildliche Anlage
der Klinge verdeutlichen, anstatt genauer auf
die Architektur dieser (vielschichtigen) Sym-
metrien einzugehen, und kommt zu dem ange-
sichts seines eigenen Beispiels offensichtlich
zu kurz gedachten Schluf}: , Die einander ent-
sprechenden Paare (1/6, 2/5, 3/4) unterschei-
den sich lediglich durch die Oktavlagen ihrer
Toéne bzw Tritoni"” (S. 76) Dem Problem der
formalen Offenheit, des fragmentarischen Cha-
rakters in Nonos Quartett begegnet Spree mit
der Unterscheidung der Gegensitze offen — ge-
schlossen und fixiert — nicht fixiert. Dadurch
schafft er sich eine Moglichkeit fiir den analyti-
schen Zugriff ausgehend von der Vorstellung
einer in ihrer Offenheit fixierten und damit kal-
kulierten Form. Jedenfalls: So grundsitzlich
berechtigt Sprees Widerstand gegen analyse-
feindliche Mystifizierung ist, so schwierig ist
die Erwiderung. Und so schliefit Spree seine Ar-
beit fast poetisch mit dem Holderlin-Wort, das
(so der auf Aktualitit zielende Hinweis des
Autors) auch Mathias Spahlinger zehn Jahre
spiter als Motto fiir sein Orchesterstiick Pas-
sage/Paysage gewihlt habe (was uibrigens nicht
stimmt, auch wenn’'s schon gewesen wire):
,, Komm! ins Offene, Freund!”

(September 1993 Dorte Schmidt

GOTTFRIED MICHAEL KOENIG: Asthetische
Praxis. Texte zur Musik. Band 1: 1954—1961.
Hrsg. von Wolf FROBENIUS, Sigrid KONRAD,
Roger PFAU und Stefan FRICKE. Saarbriicken:
Pfau-Verlag (1991). XI, 324 S. (Quellentexte zur
Musik des 20. Jahrhunderts. Band 1.1.)
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GOTTFRIED MICHAEL KOENIG. Asthe-
tische Praxis. Texte zur Musik. Band 2:
1962—1967 Hrsg. von Roger PFAU, Wolf FRO-
BENIUS, Stefan FRICKE und Sigrid KONRAD.
Saarbriicken: Pfau-Verlag (1992). VI, 409 S.
[Quellentexte zur Musik im 20. Jahrhundert.
Band 1.2.)

Die bisher vorliegenden Binde der Texte zur
Musik des durch seine kompositionspraktische
sowie theoretische und publizistische Arbeit
tiber das Phianomen Elektronische Musik be-
kannt gewordenen Komponisten Gottfried
Michael Koenig vermitteln einen instruktiven
Einblick in die Idee, Praxis und Entwicklung
dieser neuen Musik. Immerhin hat er von den
ersten Stunden an das elektronische Studio des
NWDR (heute WDR) in Kéln als Mitarbeiter
von Karlheinz Stockhausen aufgebaut und ge-
pragt. Bisher nur verstreut und schwer zu-
gangliches Material, vorwiegend Skizzen und
Vortragsnotizen fir Rundfunksendungen, Fe-
rienkurse (etwa die fir elektronische Musik
schulebildenden in Bilthoven) oder Kongresse,
wurde gesammelt und verdffentlicht. Die Her-
ausgeber bemuhten sich, im Sinne der Reihe
Quellentexte zur Musik des 20. Jahrhunderts
all das vorzulegen, was sie an Schriften Koenigs
finden konnten, und gliederten das Material
historisch: 1954—1961 und 1962—1967 Ein
dritter Band (1968—1991) befindet sich in Vor-
bereitung.

Die historische Anordnung ermdglicht einen
Einblick in den Werdegang von Uberlegungen
und Realisationen erster elektronischer Musik
in Deutschland, dokumentiert den jeweiligen
Stand der Technik, ihre Begrenzungen und
Moglichkeiten, ihre theoretischen Vorausset-
zungen und kompositorischen Moglichkeiten
und ihre jeweiligen perspektivischen Aspekte
von den elektronischen Instrumenten, dem
Trautonium und dem Bodeschen Melochord
tiber den aus seriellen Uberlegungen Stockhau-
sens heraus genutzten Sinusgenerator und die
daran anwendbaren seriellen Verfahren, bis zu
computergesteuerten Moglichkeiten aleatori-
scher Spiele von Zufall innerhalb gegebener
Grenzen. Mit klaren analytischen Konsequen-
zen zeichnet sich der Weg ab. Einer 1 Phase
serieller Verfahren, die aus Schonbergs Tonho-
hen regelnder Dodekaphonie und Weberns Ver-
fahren, auch andere Parameter zuzuordnen,
hervorwuchs und bald in jene Krise geriet, die
sich vor allem nach dem Erlebnis entwickelte,
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,,als Cage in das noch seriell komponierende
Europa kam, seine aleatorischen Stiicke vor-
fuhrte” (I, S. 298) und als klar wurde, das
,,wihrend der Komponist noch glaubt, seriell
zu verfahren, die Resultate einen aleatorischen
Charakter annahmen, weil die elektronischen
Gerite nicht immer mit der Genauigkeit einge-
stellt werden konnen, die in der Partitur ver-
langt wird” (II, S. 311), folgte eine ,,2. Phase
elektronischer Musik”, die ,durch den Uber-
gang zur Automatisierung mittels Compu-
ter'" gekennzeichnet ist.

Immer wieder bricht der Doppelcharakter
Koenigs als Naturwissenschaftler/Mathemati-
ker und Musiker hervor, durchsetzt der mathe-
matisch-konstruktive Aspekt die kompositori-
schen Belange, dringt ins Analytische von
,Musik und Zahl”, von Klangbeschreibung,
Neubetrachtung von ,,Material und Form"”, das
neue Einsichten in musikalische Prozesse initi-
iert, die fiir Fragen ,,neuer Musik” generell von
Bedeutung sind. Jedoch betont er immer wieder
den praktischen Zusammenhang der akusti-
schen und horpsychologischen Probleme und
beharrt darauf, dafl Musik eine Sprache sei und
daf ihre Sprachmittel (I, S. 281) ,, mehr bedeu-
ten als ihr blofles Ansich; sie tiberschreiten die
Unmittelbarkeit des sinnlichen Phinomens"”

Analyse eigener Werke und der anderer Kom-
ponisten, far die er wirbt, prazisieren die Aus-
sagen, verdeutlichen die Ansichten des Autors
im Moment ihrer Formulierung, aber auch in
der Entwicklung des eigenen Denkens, dessen
systematisch-statistischer Grundaspekt sich
im 2. Band auch in der Aufgliederung eines
Phianomens dem Erfassen fiir ein Computerpro-
gramm néihert.

Immer wieder bewegt ihn das Verhaltnis von
instrumentaler und elektronischer Musik, die
anfingliche Verwandtschaft und die spitere
konsequente Trennung, die schon durch die
Produktionsweise elektronischer Klangerzeu-
gung bedingt ist und vom Komponisten immer
wieder aufgehoben und durchbrochen wird.
Der noch ausstehende Band wird sich intensi-
ver mit den Problemen der instrumentalisier-
ten Musikcomputer und -synthesizer beschaf-
tigen miissen, die nicht nur in der Rockmusik
inzwischen starke Verwendung fanden, tber
deren Anwendungsformen mit elektro-akusti-
schen Mitteln in den vorliegenden Binden
noch keine Aussagen getroffen werden. Sie lie-
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gen ja auch jenseits der seriellen Grundlagen
deutscher elektronischer E-Musik, stehen
mehr dem Ausgangspunkt der franzoésischen
Entwicklung im Sinne einer Musique concréte
und ihrer elektronischen Verfahren nahe.

Die Herausgeber haben ihre Aufgabe vor al-
lem darin gesehen, das Material aufzuspiiren
und zu sammeln, weniger redaktionell oder
kommentierend einzugreifen oder Wiederho-
lungen, die sehr oft eintreten, einzugrenzen.
Der Autor fiihlte sich offensichtlich selbst unsi-
cher, wenn er im Vorwort (I, S. XI) vermerkt,
dafl ihm ,,die Unzulianglichkeiten mancher
Texte, die ich instinktiv lieber unterdriickt
oder tiberarbeitet hitte, zugunsten der doku-
mentarischen Vollstandigkeit” vergeben wer-
den mogen. Dieser dokumentarische Wert als
Quellenmaterial der Entwicklungsgeschichte
der Elektronischen Musik ist das Besondere
dieser Ausgabe; denn manches, was hier ge-
schrieben ist, mag fur einen Praktiker elektro-
nischer Komposition heute nur noch wie eine
ferne Erinnerung an Pionierzeiten der Ent-
deckung einer ,, Terra incognita’’ wirken, langst
iiberholt, aber doch zum Nachdenken iiber das
musikalische Material, seine Erzeugung und
Formung, anregend.

(September 1993) Friedbert Streller

ALBERT BRENNINK: Wohltemperierte Noten-
schrift. Die Ailler-Brennink chromatische No-
tation. Ergebnisse und Schluffolgerungen
der Notenschrift-Reform durch die Chroma-
Stiftung. Montreux-Victoria, Canada. Edition
Chroma (1992). 95 S., Notenbeisp.

An Versuchen, die heute gebriuchliche No-
tenschrift zu reformieren, hat es nie gefehlt. Im
zwanzigsten Jahrhundert sind Neuerungen oft
aus der puren Not geboren, zeitgendssische
Kompositionstechniken auf dem Papier darstel-
len zu kénnen. Auf der anderen Seite schien
vielen Musikern und Musiktheoretikern die
Notenschrift auch zur Wiedergabe traditionel-
ler Musik nur unvollkommen geeignet.

Zur letzteren Kategorie gehort der Kompo-
nist Albert Brennink. Nach eigenem Bekunden
feilt er seit mehr als 30 Jahren an einer Noten-
schrift, die er , Ailler-Brennink chromatische
Notation” nennt. Zum ersten Mal hatte sich
Brennink mit seiner Methode in den siebziger
Jahren zu Wort gemeldet und sogar eine Stif-
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tung zur Forderung der Notenschrift-Reform
gegrindet, die ihren Sitz in Kanada und der
Schweiz hat. Jetzt ist bei der stiftungseigenen
Edition Chroma der Band Wohltemperierte No-
tenschrift erschienen, in dem Brennink noch
einmal sein System vorstellt und verkindet,
dafl ,,die nun vollstindig entwickelte ,Ailler-
Brennink Chromatische Notation’ der Musik-
welt zur Benutzung freigegeben ist” (S. 11).

Ziel seiner Reform ist es, das , Abspielen”
einer Komposition auf einem Tasteninstru-
ment zu erleichtern. Aulerdem: , Es geht hier
um das Sichtbarmachen der Musik. Sichtbar
gemacht wird der Verlauf jeder einzelnen Stim-
me in einem polyphonen Stiick und das Ver-
hiltnis von Stimme zu Stimme (Stimmfih-
rung), sowie die genauen Intervall-Verhiltnisse
bei der Bildung von Akkorden” (S. 10) Bren-
nink betrachtet Akkorde als Summe chromati-
scher Intervalle und nicht als Ergebnis einer
tonalen Entwicklung. Konsequenterweise be-
noétigt er auch keinerlei Vorzeichen. In seiner
Notation gibt es keinen Unterschied zwischen
fis und ges. Das hat nicht nur fiir einen guten
Geiger Folgen, der trotz des Siegeszugs der
gleichschwebend temperierten Stimmung im-
mer noch zwischen fis und ges unterscheidet,
sondern fur jeden Musiker, vom Sianger bis zum
Pianisten. Denn es 1488t sich nicht leugnen, dafl
eine verminderte Quart anders klingt als eine
grofie Terz, obwohl sie in der ,, wohltemperier-
ten” Stimmung als Intervall aus ihrem harmo-
nischen Zusammenhang gelost identisch sind.

Méglicherweise erleichtert Brenninks Sy-
stem nach einiger Zeit der Ubung das Verfolgen
von Einzelstimmen innerhalb einer polypho-
nen Struktur, aber zugleich erschwert es, har-
monische Zusammenhinge zu erkennen und
schon beim Lesen nachzuvollziehen. Die
Ailler-Brennink chromatische Notation funk-
tioniert im Grunde nur dort, wo tonale Beziige
keine Rolle spielen — wie in den Werken von
Brennink selbst, der in der Tradition der Wie-
ner Schule komponiert.

(September 1993) Bernhard Hartmann

JEAN-JACQUES NATTIEZ: Music and Dis-
course. Toward a Semiology of Music. Trans-
lated by Carolyn ABBATE. Princeton, NJ:
Princeton University Press (1990). XV, 272 §.,
Notenbeisp.
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V. KOFI AGAWU: Playing with Signs. A
Semiotic Interpretation of Classic Music.
Princeton, NJ: Princeton University Press
(1991). X, 154 8., Notenbeisp.

Semiotische Ansitze haben sich in der Mu-
sikwissenschaft lingst zu einer weitreichenden
Diskussion mit hohem Reflexionsniveau ge-
mausert. Jean-Jacques Nattiez’ und V Kofi
Agawus Biicher markieren zwei Pole des mu-
sikanalytischen Feldes, die sich geradewegs
komplementir zueinander verhalten. Nattiez
legte den ersten Band einer umfangreichen Se-
miologie vor, die als Ausarbeitung der Fonde-
ments d’'une sémiologie de la musique von
1975 verstanden werden kann. In zwei Haupt-
kapiteln umreifit er das zukinftige Programm.
Bestimmung von ,,Musik” im weitesten Sinne,
nimlich als "'total social fact””, und Analyse des
Diskurses iiber Musik, also Analyse der Analy-
se. Um es gleich vorwegzunehmen. in den
meta-analytischen Betrachtungen, etwa zur
Vielfalt in der Auslegung des Tristan-Akkords,
liegt eine Stirke dieses Buches. Als theoreti-
sche Basis, aus der er alle argumentativen
Strukturen ableitet, dient Nattiez das Modell
einer Dreiteilung des musikalischen Kunst-
werks. Die Essenz von Musik liegt demnach
auf verschiedenen Ebenen verborgen. in den
kompositorischen Prozessen, die das Kunst-
werk hervorgebracht haben (poietische Ebene),
in seiner materialen Erscheinung etwa als No-
tentext (neutrale Ebene) und in den interpreta-
torischen Akten, die es zum Klingen bringen,
sowie im Akt der Wahrmehmung (beides zihlt
zur esthesischen Ebene) — in Konzeption und
Begriffswahl lehnt er sich ausdriicklich an Jean
Molinos Aufsatz Fait musical et sémiologie de
la musique an, der 1975 in der Zeitschrift Mu-
sigue en jeu (Heft 17) erschien und einen
beachtenswerten kulturgeschichtlichen Wurf
skizziert. Mit immer neuen Fragestellungen
und in zahlreichen Diagrammen fahrt Nattiez
vor, dafl auf diesen drei Ebenen unterschied-
liche Perspektiven an Musik herangetragen
werden. Dem objektivistischen Purismus, der
Musik nur im Notentext verbiirgt sehen will,
setzt Nattiez ein komplexes System kultureller
Wirklichkeit entgegen. Er antwortet damit
auch auf die Kritik, die ihm seine eigenen
radikal strukturalistischen Analysen in frithe-
ren Jahren eingetragen hatten. Dariiber hinaus
rdaumt der Autor mit der Vorstellung auf, Mu-
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sik wiirde auf einem unidirektionalen Weg als
Botschaft des Senders , Komponist’” an den
Empfianger , Horer'' tibertragen; das bekannte
nachrichtentechnische Schaubild bedurfe einer
Richtungsinderung des rechten Pfeils (S. 17)

Poietic Process Esthesic Process
"Producer” — Trace € Receiver

Nattiez' musikalisches Theorem dreier von-
einander unabhingiger Instanzen, die eines je
eigenen Analyseansatzes bediirfen, ist anschau-
lich, unmittelbar einsichtig und griffig. Es ist
im wahren Sinne Grundlage fiir Analyse, lebt
es doch von der scharfen Trennung seiner Bau-
steine. Doch auf der Suche nach dem Totalen
der Musik schligt die Methode auf das Ziel zu-
rick. Das mag vor allem am dialektischen
Charakter wissenschaftlicher Erkenntnisge-
winnung liegen. Analysefihige Begriffe, die das
Zerteilen erlauben, heben nicht die Notwendig-
keit auf, die Synthese zu rekonstruieren. Mu-
sik entsteht im menschlichen Vollzug: beim
Komponieren, Horen, Interpretieren, Analysie-
ren. Es sind Nattiez’ eigene Begriffe, die die Be-
sonderheiten, ja auch das Ineinanderwirken
dieser musikalischen Handlungen zu beschrei-
ben erlauben. Denn die Begriffe von ''poietic”
und "esthesic’ ziehen ihre argumentative Star-
ke aus zwei Bedeutungsebenen. Neben der
Funktion, die Doméne des Komponisten von
der des Horers bzw Interpreten zu unterschei-
den, bezeichnen sie allgemeine Formen inne-
ren und dufleren Handelns. das ,,aktiv Schaf-
fende” und das ,re-aktiv Wahrnehmende”
,Wahrnehmung” ist allerdings in sich bereits
ein komplexes Handlungsphdanomen, das sich
seinerseits aus aktiven und reaktiven Prozessen
zusammensetzt. Alle diese Handlungsformen
beziehen sich auf klangliche Strukturen, die in
,Reinform’’ nicht erlebt werden konnen.

Die doppelbodige Anlage des , Poietischen”
und des , Esthesischen’” — als personen-kon-
zentrierte Handlungsrdume und als allgemeine
Handlungskategorien — ist zentral, liegt doch
in ihr die ganze integrative Utopie des Ge-
schifts ,,Musik” begriindet. Auf welche Mog-
lichkeiten des geistigen Vollzugs von musika-
lischem Zusammenhang, zur Poiesis auf seiten
des Hérers richtet der Komponist sein Werk
aus? Welche hintergriindigen Bedingungen des
Kunst-Schaffens, welche poietischen Dimen-
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sionen des Komponisten also ist der Horer in
der Lage oder bereit, bei der Rezeption des
Kunstwerks mit-zuvollziehen? Wie hort der
Komponist sein eigenes Werk wihrend der
Komposition? Und wie reagiert er auf die in kri-
tischen Kommentaren vorgetragene Wahrneh-
mung seiner Zeitgenossen? Wodurch zeichnet
sich das Verhiltnis von poietischen und esthe-
sischen Akten beim Analysierenden als beson-
derer Kategorie des Horers aus? Und was leistet
in diesem Sinne der Interpret? J.-] Nattiez’
handlungsorientierte Termini weiterfithrend,
bediirfte es zur Erfassung des "total social fact”
Musik einer fiir historische und kulturelle Be-
sonderheiten eingerichteten Kommunikations-
theorie, die die jeweiligen Moglichkeiten und
Grenzen, also den Konfliktstoff dieser Interak-
tionen beschreibt.

Nattiez vollzieht diesen Schritt nicht: "se-
miology is not the science of communication”
(S. 15f.). Er spielt mit der Mehrdeutigkeit sei-
ner Begriffe, ohne diese zu thematisieren, ja
ohne die in ihnen eingelassenen Strukturen
aufzudecken. Nattiez versteht es vielmehr,
durch vielfache Einschrinkungen und Abmil-
derungen seiner Kernsitze zu suggerieren, dafl
die Wirklichkeit die Rolle eines Korrektivs
gegeniiber der reinen Theorie spielt, so etwa
als: "analysis of the neutral level is 'dirty’"”
(S. 174), ohne jedoch Spuren im Modell der
semiologischen Tripartition zu hinterlassen.
Tieferliegende Griinde ahnt man, wenn man
auf einzelnen Formulierungen langer verweilt.
Verbirgt sich hinter der Beschreibung des
,Poietischen” und des ,,Esthesischen’ als ent-
subjektivierte , Dimensionen des Objekts der
Analyse’ nicht doch eine Objektglaubigkeit,
die weit hinter die eingangs vorgestellte Um-
kehrung des rechten Pfeils im kommunikati-
ven Schaubild zuriuckfallt? Die Ausarbeitung
der drei propagierten Analyseformen und vor
allem konkrete Analysen werden da sicherlich
Kldrung bringen. Wir warten gespannt auf wei-
tere Bande! Eines sei unbestritten: Das Buch
regt in seiner Mischung aus Grundsitzlichkeit
und Vagheit — zumindest beim Versuch einer
Kritik — ungemein zur Schirfung der Gedan-
ken und tberdies in jedem Fall zur Reflexion
lber das eigene musikwissenschaftliche Tun
an.

Wo Nattiez das Allgemeine der Musik sucht
und das Besondere ihrer Dimensionen findet,
sucht Agawu das Besondere eines ausgewihl-
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ten Musikstils und findet zu einer Methode
musikalischer Analyse, die auch auf der Ebene
allgemeiner Musikbetrachtung von grofem In-
teresse ist.

Agawu analysiert Instrumentalwerke
Haydns, Mozarts und Beethovens, um ihre In-
dividualitit im stilistischen Rahmen dessen zu
bestimmen, was wir als ,, musikalische Klas-
sik' bezeichnen. Sein semiotischer Ansatz ist
zunichst zweifdltig: 1 Analyse der Ausdrucks-
ebene (extroversive semiosis’”’) und 2. Analyse
des harmonischen Verlaufs (”introversive se-
miosis’’)

Zu 1. Die klare Eingrenzung des Untersu-
chungsobjekts erlaubt auch eine Prézisierung
seiner tragenden kulturellen Bedingungen.
Klassische Musik wurde geschrieben, um ver-
standen zu werden. Diese Priamisse leitet Aga-
wu aus dem Umgang mit dem Paradigma
,,Sprache’’ ab, der die musiktheoretischen Re-
flexionen aus dieser Zeit pragt. Dal es dabei
um ein Verstandnis als Spiel mit Bekanntem
ging, erhellt aus den weiteren Analyseschrit-
ten. Agawu filtert aus den Werken einen Ver-
lauf (“plot”’) musikalischer Ausdrucksmuster
heraus, die er ""topics” nennt. Sie reichen von
einfachen Figuren wie , Fanfare oder ,,Mann-
heimer Rakete” iber rhythmische Patterns
oder Satztypen (,,Marsch’, , Gavotte”| bis zu
abstrakteren Gebilden wie ,,Sturm und
Drang”, ,,Empfindsamkeit” oder ,Pastorale”
Der Komponist vermag mit ihnen eine werk-
spezifische Dramaturgie zu gestalten, da er sie
in seinem Horerkreis als allgemein bekannt
voraussetzen darf. Es scheint gerechtfertigt, in
diesem Sinne "topic’’ mit unserem Begriff des
,, Topos'’ zu ubersetzen. Ernst Robert Curtius’
grundlegender Abhandlung Europdische Litera-
tur und lateinisches Mittelalter von 1948 zufol-
ge stellte im antiken Lehrgebdude der Rhetorik
die Topik das Vorratsmagazin sprachlicher For-
meln, Bilder und Metaphern, die in einer Rede
erwartet werden durften. Musikalische Topoi
im Sinne Agawus nun erweisen sich gegentiber
der allgemeineren Ausdruckskategorie des mu-
sikalischen ,Gehalts” als spezifische Aus-
drucksgestalten, deren Wiedererkennbarkeit
an klanglichen Einzelstrukturen (Intervalle,
Rhythmen, Instrumentation) oder formalen
Wendungen (auch die Sonatenform selbst kann
gegebenenfalls zum Topos eines Werkes gerie-
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ren) hangt. Sie lassen sich beliebig ausdehnen,
fragmentarisieren, schichten u. a. m.

Zu 2.: Auch auf struktureller Seite richtet
Agawu seine Analysen nach einer dynami-
schen Formvorstellung aus. Er rekurriert dabei
im wesentlichen auf Schenkers Lehre von der
,Kunst zu horen”. Der Schenkersche Ursatz
teilt, Agawu zufolge, mit anderen ,klassi-
schen” Analyseansitzen zu klassischer Musik,
etwa von Ratner und Rosen, aber auch mit den
Musiktheorien des 18. Jahrhunderts die Annah-
me einer den harmonischen Verliufen zugrun-
de liegenden rhetorischen Strategie. Agawu
spricht von einem ”beginning-middle-end pa-
radigm” — entsprechend einem einfachen Ka-
denzmodell T-S-D-T —, auf das sich die harmo-
nische Syntax bezieht. Ganz in Nattiez’ Sinne
durchleuchtet Agawu den auf die kompositori-
schen Hintergriinde gerichteten Blick in der
Analyse klassischer Musik und deckt damit
auch Grundpfeiler seiner eigenen analytischen
Konstruktion auf.

Agawus semiotische Kunst besteht nun dar-
in, dafy die Originalitit klassischer Musik in
den Spielarten der Interaktion zwischen diesen
verschiedenen musikalischen Prozessen ausge-
macht wird: Dominanz, Konkurrenz, Entspre-
chung, Ubereinanderlagerung, Ausléschung,
Ineinanderverschmelzen u. a. m. konnen das
Verhiltnis von Ausdrucksdramaturgie zu har-
monischer Logik bestimmen. “Playing with
signs” — das kompositorische Spiel mit Ebenen
und Zeichen, ja mit der Zeichenhaftigkeit von
Klingen tberhaupt, findet sein Gegeniiber im
Spiel der Wahrnehmung. Indem sie das Kon-
flikthaltige in der Primisse, klassische Musik
wurde geschrieben, um verstanden zu werden,
nicht scheut, sondern vielmehr dessen Bedin-
gungen in der strukturellen Vielseitigkeit und
in der kulturhistorischen Einbettung des Kunst-
werks zu fixieren sucht, legt Agawus Untersu-
chung einen wichtigen Schritt zuriick auf
dem Weg zum Verstindnis von Musik im Ver-
gleich kultureller Phinomene iiber historische
Epochen hinweg.

(September 1993) Elena Ungeheuer

Unterhaltungsmusik aus Osterreich. Max
Schénherr in seinen Erinnerungen und Schrif-
ten. Hrsg. von Andrew LAMB. New York-San
Francisco-Bern - Frankfurt a. M. - Berlin - Wien-
Paris: Peter Lang (1992). XVII, 262 S., Abb.
(Austrian Culture. Volume 6.
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Max Schonherr — ein Leben fiir und mit der
leichten Musik, so kénnte der Untertitel von
Lambs Publikation lauten. Der Herausgeber,
selbst nicht vom ,Fach”, nennt Schoénherr
,€inen Mann, der auf seinem Gebiet einzigartig
war”, namlich in Praxis und Theorie ,als fiih-
rende Autoritit” auf dem umfangreichen und
vielseitigen Gebiet der Unterhaltungsmusik in
Osterreich galt.

Der biographische Teil, der im Plauderton
aufgezeichneten Rundfunkinterviews oder dem
Briefwechsel mit dem Herausgeber entnom-
men ist, liest sich recht amisant, was tibrigens
schon der farbenfrohe Einband vermuten lifit.
Interessant sind die Berichte aus Schonherrs
Tatigkeit am Rundfunk, wo er schon in der An-
fangsphase der zwanziger Jahre ein Orchester
grindete, aus dem dann das ORF-Symphonie-
orchester hervorging. Schénherrs Aufnahmen
(Schallplatteneinspielungen) ,haben wegen ih-
rer groflen stilkritischen Genauigkeit die Be-
deutung einer echten Dokumentation” (Sachs).
Aus allem spricht die Bescheidenheit eines
Kunstlers, der als Bafigeiger (!) begann, als hoch-
befihigter und vielbegehrter Dirigent, Arran-
geur und schlieflich als Wissenschaftler
seinem Ideal, der ,klassischen Wiener Unter-
haltungsmusik”, immer treu blieb. Nach
einem arbeitsreichen Leben hat er im Alter von
70 Jahren noch mit einer Mammut-Disserta-
tion (816 Seiten!) Giber C. M. Ziehrer promo-
viert. (Schonherr wurde 1903 in Maribor ge-
boren und starb 1984 in Baden bei Wien.)

Wissenschaftliches Niveau gewinnt der Band
mit Schonherrs Abhandlungen, die fundierte
Auskunft iiber Wesen und Geschichte seines
Spezialgebietes geben, iiber Themen also, die in
ihm einen gewissenhaften und warmherzigen
Anwalt fanden. Naheliegendes Thema (in: Zur
Entwicklung der osterreichischen Unterhal-
tungsmusik) ist die herbeigeredete Diskrepanz
zwischen U- und E-Musik. Die Kliarung der La-
ge ergibt sich aus Schonherrs profunder Sach-
kenntnis und praktischer Erfahrung: eine
innige (und fruchtbare) Verflechtung beider
Genres ist fiir ihn geradezu Selbstverstindlich-
keit. Zeugnisse einer — gelinde gesagt — Reali-
titsferne stellen Zitate aus der Feder Adornos
dar: ,,Nach den unmittelbaren Nachfolgern von
mentale Muff der Unterhaltungsmusik |[...]
Die leichte Musik ist, in gewissem Sinne, Bo-
densatz der musikalischen Geschichte.” Der
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Praktiker kontert: ,,Dennoch miifite man ei-
gentlich diese ,abscheulichen Ausgeburten’
der leichten Musik (besonders der dsterreichi-
schen) verstecken. Die angedeuteten Valeurs
scheinen jedoch der bewufiten Abwertung
Adornos zu widerstehen, denn Bihnen- und
Rundfunkbetriebe und Schallplattenfirmen
sind emsig daran, sie zu produzieren, Lehdr-
Melodien immer wieder zu spielen und singen
zu lassen.” Im Aufsatz Der Wiener Walzer und
Straufs wird das anliegende Problem ausfiihr-
lich behandelt: ,,Das Quiproquo zwischen den
Tanz-Walzer- und den Kunst-Walzer-Kompo-
nisten, des gegenseitigen Empfangens und
Spendens Kehrseite' setzt bei Lanner und
Schubert ein, fithrt iber Werk und Namen
grofler Komponisten bis in hochste Bereiche
musikalischer Produktion (von Bruckner bis
Schostakowitsch) und mindet schlieflich ein
in Dichtung und bildende Kunst

Selbstverstandlich sieht auch Schonherr
qualitative Unterschiede, die angesichts der
stindig zunehmenden Megatonnen leichter
Musik wahrhaftig nicht zu ubersehen sind.
Wie umfangreiche Auflistungen in Program-
men und Aufsitzen zeigen, handelt es sich bei
ihm durchweg um hochwertige Unterhal-
tungsmusik, um charakteristische Instru-
mentalwerke (Suiten, Ouvertiiren, Walzer,
Mirsche u.a.) ebenso wie um Meisterwerke
der Operette. Uber den geliebten und verehr-
ten Lehar schreibt Schonherr im besonderen:
,,Das Ausarbeiten seiner Partituren ist ihm je-
derzeit ein leidenschaftliches Vergniigen, und
dieses letzte instrumentale Ausfeilen fiithrt
er mit feinstem 4dsthetischen Geschmack zu
einem zuhochst reifen und kinstlerischen En-
de Allein diese Tatsache hebt Lehar tiber na-
hezu alle Operettenkomponisten seiner Zeit
hoch empor” (in: Die Instrumentation bei
Lehdr)

Der Anhang des aufschlufireichen Buches,
dessen englisches Original Light Music From
Austria der deutschen Ubersetzung angefiigt
ist, umfaflit Verzeichnisse der Kompositionen
und Schriften Schénherrs, eine Diskographie
sowie Bilder aus seinem Leben.

(Juli 1993) Adolf Fecker

ROSWITHA SCHLOTTERER-TRAIMER: Mu-
sik und musikalischer Satz. Ein Leitfaden zum
Verstehen und Setzen von Musik. Regensburg:
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Gustav Bosse Verlag 1991. Band 1: Beschrei-
bender Teil, 167 S., Notenbeisp. Band 2: Ar-
beitsteil, 133 S., Notenbeisp. (bosse musik
paperback 45/1 und 45/2.)

Ein sehr anregendes, originell aufgebautes
und erfreulich musiknahes Lehrwerk des mu-
sikalischen Satzes! Die Kluft zwischen Theo-
rie und lebendiger Musik mdchte Roswitha
Schlétterer-Traimer iiberbriicken. So stehen
im Blickpunkt des ,beschreibenden Teils"
Analysen prignanter Beispiele zum jeweiligen
Lehrstoff, wiahrend der Arbeitsteil detaillierte
Satzregeln und auf ihnen aufbauende Aufga-
ben bietet. Aber was steht denn nun genau wo?
Den verkiirzten Dominantseptakkord suche
ich vergeblich in Band 1 und den verkiirzten
D79 vergeblich in beiden Binden. Es gibt nur
elementare Funktionszeichen, Generalbaflbe-
zeichnung tberwiegt. Die Termini Zwischen-
dominante und Doppeldominante gibt es im
Analysetext, ich finde sie aber nicht in den Li-
teraturbeispielen und Aufgaben. Die Folge D §
wird nie prizis verboten, S. 68 aber die Folge
D S3 als , Auflerordentliches, aus dem Rah-
men fallendes’” bezeichnet  obwohl sie zur
Bachzeit Normalsprache ist. Jedes normale
(trockenere) Lehrwerk bemerkt zu g h d eis,
dafl hier Umkehrung und Alteration vorliegt
von eis gis h d.

Aber schauen wir von diesen methodischen
Schwachstellen zum Positiven. Welcher Ler-
nende oder Studierende hat Noten aus allen
Stilbereichen? Hier findet sich in Band 1 sehr
viel, und den detaillierten Analysen mochte
ich sorgfiltige Leser wiinschen. Kurios, aber
einleuchtend und moglich der Kapitelaufbau.
Kadenzierendes Volkslied, dann Wiener Klas-
sik, folgend ,, Verinderungen der Satztradition
im 19. Jahrhundert” bis zu Strauss und Debus-
sy und ganz kurzer Blick in die Werke der Vi-
ter der Neuen Musik. Zu Beginn wird am
Volkslied klangliche Vorstellungskraft ge-
schult. , Wir splren”’, , wir haben im Ohr”,
,,man erwartet hier’” usw (Natiirlich auch
wieder gefihrlich; gibt es nur Einheitsmodell?)
Aber methodisch iiberwiegt doch das Positive,
weil hier Tonsatz beim Horen ansetzt. Dann
Klassik, aber damit es nicht gleich zu schwer
wird ... Czernys Etiidden. Und spiter nach
Beethovens Durchfithrungsmodulation Kost-
lichkeiten in Schuberts Tinzen, die die Verfas-
serin aufspiirt (wie mancher tiberhort solches)
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und schén ins Licht riickt. Jeder Romantiker er-
hilt seinen eigenen Scheinwerfer, auch das
tiberzeugt und lehrt horen.

Keine Aufgaben im vierstimmigen Choral-
satz, sondern Dreitonakkorde rechts und Bafi-
stimme links. Klaviersatz also. Nicht das
Schreiben also als angepeilte Schilertitigkeit,
sondern gleich das Spielen, Horen. Natirlich
duferste Reduktion von Aufgaben nach Schu-
bert, das ist serios.

Abschlieflend ein kurzes, aber anregendes
und sehr ansprechendes Kapitel iiber Musik der
Generalbafzeit. (Generalbafi-Choral, Rezitativ,
Klaviermusik, Orchestermusik ) Nur die
Fuge sollte man streichen, zumal hier die An-
regung zu eigenen Satzversuchen, wenn so
wenig Raum dafir eingeriumt werden konnte.

Unterricht (auch Selbstunterricht ist durch-
aus moglich) nach diesem Buch ist musiknah,
spannend, originell und , musikalisierend”
Musikverstehen ist sein Anliegen, weniger
trockenes Regel-Befolgen. Und auch der musik-
beflissene Laie wird hier gut betreut und
gefiihrt

(Oktober 1993) Diether de la Motte

ANTONIO ALEXANDRE BISPO: Grundlagen
christlicher Musikkultur in der auflereuropaii-
schen Welt der Neuzeit. Der Raum des friihe-
ren portugiesischen Patronatsrechts. Roma.
Consociatio Internationalis Musicae Sacrae
1989 2 Binde, 1020 S., Abb., Notenanhang
(Musices Aptatio. Jahrbuch 1987/88.)

Diese Publikation des Instituts fiir hymnolo-
gische und musikethnologische Studien e. V
(Koln/Maria Laach) umfaft zwei umfangreiche
Kapitel, denen eine Einfithrung vorausgeht, die
der Diskussion grundsitzlicher Fragen der Er-
forschung der Musikkultur in der Welt portu-
giesischer Sprache sowie der Akkomodations-
geschichte im Rahmen missionarischer Bestre-
bungen gewidmet ist Im ersten Kapitel setzt
sich der Verfasser auf der Grundlage der histori-
schen Quellen mit der Ursprungsfrage zahlrei-
cher portugiesischer und der in Brasilien und
dem ehemaligen portugiesischen Indien weiter-
lebenden iberischen Traditionen auseinander,
die auf das in der Spatantike verchristlichte
Brauchtum zuriickgehen und Mythen des Al-
tertums tberliefern. Besondere Bedeutung wird
der Untersuchung von Sinnbildern und Auffas-
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sungen beigemessen, die auf das Weiterbeste-
hen von musikwissenschaftlich relevanten
Vorstellungen und Praktiken des Gnostizismus
der ersten Jahrhunderte der Geschichte des
Christentums auf der Iberischen Halbinsel so-
wie der mittelalterlichen christlichen und
judisch-christlichen Mystik hindeuten. Auf
Grund der dargestellten historischen Fakten,
der tradierten Begrifflichkeit und der empirisch
feststellbaren Ubereinstimmungen im Men-
schen- und Weltbild trotz aller noch bestehen-
den Schwierigkeiten, die erst die fortschreiten-
de Erforschung der mit den ,,Archonten des
Lichts” verbundenen Vorstellungen zu kliren
in der Lage sein wird, zeigt sich unzweifelhaft
die Notwendigkeit einer Revision und Vertie-
fung bisheriger Auffassungen taber die synkreti-
stischen Kulte in Afrika und Lateinamerika.
Unter diesem Gesichtspunkt mufl die Publika-
tion als ein Markstein in der epistemologischen
Anderung der Synkretismusforschung und der
Untersuchung der Musik im synkretistischen
Rahmen angesehen werden. Die Vertiefung die-
se Studien hat sich inzwischen ein anldfilich
dieser Publikation gebildeter Arbeitskreis zur
gnoseologischen Erforschung der Musik in tra-
dierten synkretistischen Kultformen zur Auf-
gabe gemacht.

Das zweite Kapitel ist rein historischer Natur
und umfaflt den Zeitraum, der vom Beginn der
Entdeckungen bis zum Jahr der Grindung der
Propaganda Fide (1622) reicht. Die eingehende
Auseinandersetzung mit den Quellen, die Mu-
sikinstrumente erwdhnen und andere Nach-
richten von musikwissenschaftlichem Inter-
esse vermitteln, erlaubt dem Verfasser den Ent-
wurf eines zusammenhingenden Bildes der
Musikgeschichte in Afrika, Asien und Brasi-
lien. Unter diesem Gesichtspunkt kann die
Publikation als eine Pionierstudie angesehen
werden, da eine Musikgeschichtsschreibung im
Gesamtrahmen des portugiesischen Sprachrau-
mes begriindet Da verschiedene noch in Brasi-
lien lebendige Traditionen dokumentarisch
belegbare Beziige zu den atlantischen Inseln
und zur Wirkung der Portugiesen in Afrika und
Asien aufweisen, wird eine Reinterpretation
mehrerer Fakten vor allem der brasilianischen
Volkskultur erforderlich. Mit den Ergebnissen
der hier angestellten Untersuchungen und der
noch offenen Fragen befafite sich eine in Bonn
und Maria Laach 1989 mit Teilnahme brasilia-
nischer Volkskundler veranstaltete Tagung zu
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den christlichen Musiktraditionen und zum
Synkretismus, deren Beitrage und Diskusionen
zur Veroffentlichung vorgesehen sind. Der
Fortfithrung der in dieser Publikation vorgeleg-
ten Studien und aufgezeigten Forschungsan-
sitze wird von einem 1985 von portugiesischen
und brasilianischen Musikforschern gegriinde-
ten Institut fiir Studien der Musikkultur des
portugiesischen Sprachraumes getragen, dessen
Dokumentationszentrum in Brasilien einge-
richtet wird.

(August 1993) Armindo Borges

HELMUT SCHAFFRATH: Einhundert chinesi-
sche Volkslieder Eine Anthologie. Unter Mit-
arbeit von Zhang ZUOZHI, Huang YUNZHEN,
Wang SEN, Han BAOQIANG, Jiang MING-
DUN, Ulrich FRANZKE und vielen anderen.
Bern-Berlin-Frankfurt a. M.-New York-Paris-
Wien. Peter Lang (1993) VI, 269 S., Noten-
beisp. (Studien zur Volksliedforschung. Band
14.)

In einem von der Volkswagen-Stiftung gefor-
derten Projekt hat Helmut Schaffrath seit 1987
weit tiber 2000 chinesische Volkslieder zusam-
mengebracht und sie in ,,computerlesbaren,
automatisch analysierten und fir Suchvorgin-
ge verfligbaren Fassungen' eingespeichert. Mit
dem vorliegenden Buch werden ,,die bekannte-
sten Melodien europiischen Lesern verfugbar”
gemacht (Vorwort, S. 1) Far die Auswahl der
Lieder, die Umschrift und eine erste Uberset-
zung der Texte zeichnen die chinesischen Mit-
arbeiter verantwortlich. Die nun gedruckten
deutschen Texte hat Schaffrath in Zusammen-
arbeit mit seinen Lehrern am Institut fiir Chi-
nesische Sprache in Bochum formuliert. Sie
sind gut lesbar und reich kommentiert. Eine
Ubersicht der in den Liedern angesprochenen
Themen bietet die Einleitung gleich zu Be-
ginn (S. 3—7) Chinesischen Schriften ist das
Verzeichnis der Liedgattungen entnommen
(S. 7—9). Die Namen deuten eine Klassifika-
tion nach Wortinhalt, Herkunft, Funktion oder
Auffihrungsweise der Gesinge an, und bei je-
dem Lied ist die Gattung neben dem Titel ver-
merkt. Insgesamt sind die Sticke in der
Anthologie nach den Regionen ihrer Verbrei-
tung erfafit, doch regionaltypische Merkmale
sind nirgendwo erwihnt. Infolgedessen fehlt
fir die Melodien ein Ordnungssystem; man
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kann sie nur als Individuen zur Kenntnis neh-
men. In China fithrt man sie mit bestimmten,
uns fernstehenden Gesangstechniken auf, doch
sollte uns ,,all dies [...] nicht von der Reproduk-
tion" der Lieder abhalten, wie Schaffrath auf
Seite 10 vermerkt. Da er keinen ,,Lehrgang
uber chinesische Volkslieder” anstrebt (S. 2),
sei die Frage erlaubt, ob Nachsingen in Europa
nicht am Ende einer profunden Neugestaltung
gleichkommt.

(August 1993) Josef Kuckertz

MARK EVERIST: French 13th-Century Poly-
phony in the British Library A Facsimile Edi-
tion of the Manuscripts Additional 30091 and
Egerton 2615 [folios 79-94v). London: The
Plainsong and Mediaeval Music Society {1988).
Xl 71 8.

Der Band enthilt Reproduktionen der seit
Friedrich Ludwig unter den Sigla LoC und LoA
bekannten Quellen franzésischer mehrstimmi-
ger Musik aus dem 13. Jahrhundert, deren Her-
ausgabe fiir jeden, der sich mit mittelalterlicher
Musik befafit, kaum einer Rechtfertigung be-
darf. Die Reproduktionen diirften qualitativ
keinen Wunsch offen lassen.

Besonders wertvoll ist diese Ausgabe durch
die Einfihrungen, die ja von dem wohl besten
Kenner der franzésischen Musikhandschriften
des 13. Jahrhunderts stammen und die grund-
legend fir jede weitere Beschiftigung mit der
Musik des 13. Jahrhunderts sind.

Fir LoC wird zunichst mit geradezu krimi-
nalistischem Sptirsinn die Geschichte der
Handschrift nachgezeichnet (S. 1—4). Dann
geht es um die Notation der Handschrift
(S. 5—16) einem kurzen Literaturbericht fol-
gen Ausfithrungen zu den ,vorfranconischen’
Theoretikern (Garlandia, Lambertus, Dietri-
cus, Anonymus St. Emmeram, Discantus posi-
tio vulgaris, Anonymus 7 CS I und Amerus
sowie Anonymus 4 CS I} und ihrer Chronolo-
gie, wobei an die Stelle der Vorstellung einer
— durch jeweilige Einfliisse bezeugten — Auf-
einanderfolge die einer gegenseitigen Kontami-
nation tritt (hierzu anschliefend), sodann
Beobachtungen zum Gebrauch von Ligaturen,
plicae, Pausen und zur Tenornotation in LoC,
die samtlich als unabhingig von den Theoreti-
kern erwiesen werden. Ein dritter Abschnitt (S.
16—19) macht anhand des Dialekts ostfranzo-
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sische Herkunft des Textschreibers von LoC
wahrscheinlich. Bei der Datierung der Hand-
schrift (S. 19—24) wird Pierre Aubrys Datie-
rung der Motette Venditores labiorum zurick-
gewiesen und durch kodikologische Kriterien
(insbesondere solche der Handschriftendekora-
tion) ersetzt, wobei sich eine Datierung auf das
dritte Viertel des 13. Jahrhunderts ergibt. Bei
der Sichtung des Repertoires (S. 24—30) wird
dessen Einteilung durch Gordon A. Anderson
als unhaltbar erwiesen.

Der zweite dieser Abschnitte weist aller-
dings logische Briiche auf, und die argumentati-
ve Funktion seiner Darlegungen ist nicht
durchweg klar. Statt die diversen Forschermei-
nungen zur Theoretikerchronologie wirklich
zu diskutieren, schliefit Everist von ihrer Ge-
gensatzlichkeit und von den Datierungsschwie-
rigkeiten (die ihm mit Michel Huglos Zweifeln
an der bisherigen Datierung des Anonymus St.
Emmeram noch gewachsen scheinen; vgl. je-
doch Jeremy Yudkins Neuausgabe, S. 32, sowie
Miscellanea mediaevalia XX, Berlin-New York
1989, S. 348, Anm. 28| auf die Untauglichkeit
der Vorstellung einer Chronologie und ersetzt
sie durch die einer gegenseitigen ,Kontamina-
tion’ der Theoretiker in einer langen Experi-
mentier- und Diskussionsphase, nach welcher
sie in ihren Traktaten ihre divergierenden
Fazits gezogen hitten (hierbei verweist Everist
auf Ernest Sanders’ Versuch, Anonymus 4 trotz
wiederholter Erwihnung Francos zeitlich vor
der Ars cantus mensurabilis anzusetzen). Doch
wie abrupt auch immer diese Vorstellung ein-
gefiihrt wird und fiir wie begriindet man sie
halten mag: wozu dient sie hier und wozu
dienen Uberhaupt diese ganzen Erdrterungen,
wenn sogleich festgestellt wird, dafl die Nota-
tion von LoC nicht von der Theorie abhingt?
Diese Feststellung selbst freilich ist tiberzeu-
gend und stellt eine wichtige Ergdnzung des
herkémmlichen Bildes dar, wonach sich der
Charakter einer Mensuralnotation im engeren
Sinn (d. h. einer Notation, bei der der Noten-
wert an der Note selbst bezeichnet ist) hier auf
die Gestaltdifferenzierung der simplices be-
schrankt.

Auch die von LoA wird zunichst die Ge-
schichte der Handschrift referiert (S. 42—45);
dann geht es — nach einem Gesamtiiberblick
— um die Sonderstellung des Mittelteils
(S. 46—50), um seinen Inhalt (S. 51—53) und
dessen Anordnung (S. 53—57): Die Handschrift
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enthilt in ihrem ersten Teil ein Neujahrsoffi-
zium und in ihrem dritten das Danielsspiel, die
beide fiir Beauvais bestimmt sind; der hier re-
produzierte mittlere Teil stammt, wie Everist
dartut, aus Paris und ist mit der Notre-Dame-
Handschrift F engstens verwandt, wenn auch
nicht wie diese vom Grusch-Atelier dekoriert
und in der Notation nicht vollig gleich. Er ent-
halt Perotins vierstimmiges Viderunt und zwei
dreistimmige Choralbearbeitungen, dann die
dreistimmige Motette (359) Veni doctor previe
— VENI SANCTE SPIRITUS (M 27), die mit
ihren Halteténen im Tenor einem St.-Martial-
tropus dhnelt und — so Everist — wohl deshalb
bei den Choralbearbeitungen steht, dann fiinf
dreistimmige Conductus sowie drei in Partitur
notierte, zu Conductus umfunktionierte Mo-
tetten und schlieflich die nur in LoA tberlie-
ferte dreistimmige Choralbearbeitung Gaude
Maria (05). Seine Einbeziehung in die Beauvai-
ser Handschrift, die — der Bindung nach zu
schliefen — noch im 13. Jahrhundert erfolgt
ist, wird erklart als letzter Akt des fortschrei-
tend verwisserten Vorhabens, das Neujahrsoffi-
ziums mit einem Anhang liturgisch brauch-
barer mehrstimmiger Gesdnge zu versehen.

Beide Einfithrungen schliefflen mit einer
Handschriftenbeschreibung und einer Konkor-
danz des Inhalts; den Schlufi des Bandes bildet
eine Bibliographie.

(September 1993) Wolf Frobenius

JOHANN SCHELLE: Six Chorale Cantatas.
Edited by Mary S. MORRIS. Madison: A-R Edi-
tions 1988. XXIV, 202 S. (Recent Researches in
the Music of the Baroque Era. Volumes LX and
LXI)

Die Kirchenkantaten des 1677 zum Thomas-
kantor in Leipzig gewahlten Johann Schelle ha-
ben, obgleich Arnold Schering bereits 1918 auf
ihre Bedeutung hingewiesen und einige Kanta-
ten in DDT veréffentlicht hat, in der Forschung
lange Zeit nur wenig Resonanz gefunden. Erst
1971 legte dann Alfred Diirr sechs weitere Kan-
taten fir Bafl, zwei Violinen und Basso conti-
nuo beim Birenreiter-Verlag vor, die der Her-
ausgeberin der zu besprechenden Ausgabe of-
fenbar unbekannt geblieben sind. Im gleichen
Jahr erschien Robert Murrays Dissertation tiber
die deutschen Kirchenkantaten Johann Schel-
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les, und Mary S. Morris promovierte mit einer
Edition von vier Choralkantaten, der eine Ana-
lyse angeschlossen ist. Insofern bot es sich an,
sie mit der vorliegenden Edition von Choral-
kantaten zu betrauen, wobei jedoch die erste
Kantate Ach, mein herzliebes Jesulein eigent-
lich nur ein choralfreies Duett darstellt. Im
Vorwort gibt die Herausgeberin einen knappen
Uberblick iiber Leben und Werk Schelles, bei
dem jedoch sehr schnell der Blickwinkel auf
die Choralkantaten eingeengt wird. Zu jeder
einzelnen der hier vorgelegten Kantaten folgt
eine kurze Beschreibung und Interpretation.
Die "Performance Notes” enthalten einige In-
formationen zur historischen Auffiihrungs-
praxis.

Aufschlufireich sind die anschlieflenden Be-
merkungen zur Provenienz der primir in der
Berliner Staatsbibliothek verwahrten Manu-
skripte. Breiteren Raum nimmt das Kapitel
"Editorial Procedures” ein, vor allem wohl,
weil deren Darstellung hiufig recht umstind-
lich gerit und fiir das 17. Jahrhundert typische
Notationskonventionen viel zu ausfiithrlich dis-
kutiert werden (z. B. Bezifferung). Hier erfahrt
man auch die Kriterien fiir die Unterscheidung
der den Notentext belastenden, typographisch
differenzierten Einklammerungen. Ob in einer
Ausgabe ausgefithrte Textwiederholungszei-
chen wirklich kenntlich gemacht werden miis-
sen, bleibt dhnlich fraglich wie die Durchstrei-
chung von Taktstrichen zur Kennzeichnung
eines Seitenwechsels der Vorlage. Die , Speziel-
len Anmerkungen” werden unnétig dadurch
aufgebliht, daf} alle von der heutigen Konven-
tion abweichenden Bezifferungen trotz der vor-
angegangenen Diskussion aufgelistet werden.
So beziehen sich bei der Kantate Christus, der
ist mein Leben immerhin rund 50% der An-
merkungen auf die Bezifferung. Ebenso belastet
die Erwihnung aller Warnungsakzidentien un-
notig den kritischen Apparat.

Der Notentext ist gut leserlich und sorgfiltig
eingerichtet, sicht man einmal von den zahlrei-
chen Einklammerungen ab. Die ohnehin heute
eher obsolete Aussetzung des Generalbasses
wirkt wenig inspiriert und ist auch nicht feh-
lerfrei (doppelte Sexten u. 4.). Fiir die Praxis hat
Mary S. Morris dennoch eine brauchbare
Grundlage vorgelegt. Argerlich bleibt im No-
tentext lediglich die inkonsequente Behand-
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lung der Bezifferung — so sind in Ach, mein
herzliebes Jesulein die Ziffern orthographisch
nicht modermisiert — sowie die Tendenz, Sept-
akkorde der Dominante oder Zwischendomi-
nante durch Tilgung oder Anderung der in den
Quellen vorgeschriebenen Bezifferung zu ent-
schirfen (in Christus, der ist mein Leben bei-
spielsweise in T. 18, 20, 63, 170 u. a. m.). Einige
kleine Fehler, die dem Rezensenten bei der
Durchsicht des Notentextes noch aufgefallen
sind, hitten zumeist durch Vergleich mit Paral-
lelstellen gefunden werden konnen. Nur einige
seien genannt: Christus, der ist mein Leben:
T. 72, Viola IV, 1.—3. Note wonach erginzt?;
T. 92, Cantus I, 11, jeweils 2. Note wohl richti-
ger gis’ bzw. e’ (vgl. T. 100); T. 149, Continuo,
Bezifferung gehért zur 3. Note; T. 205, Violino
I: bei Erginzung nach Tenore mifite 3. Note
cis’’ sein; T. 215, Continuo, Tilgung der Bezif-
ferung durch Vergleich mit T. 168 begriindbar,
In dich habe ich gehoffet, Herr, T. 143, Conti-
nuo, die Bezifferung gehort offenkundig erst
zur 6. Note. Die Benutzbarkeit des Bandes ist
jedoch durch diese Kleinigkeiten nicht gefihr-
det, da grundsitzlich die ,Speziellen Anmer-
kungen” Aufschluf} tiber das gleichwohl nicht
immer tiberzeugende Vorgehen der Emendatio
gibt.

(Juli 1993) Reinmar Emans

JOHANN SEBASTIAN BACH: Neue Ausgabe
simtlicher Werke. Serie I: Kantaten. Band 24:
Kantaten zum 18. und 19. Sonntag nach Trini-
tatis. Hrsg. von Matthias WENDT. Kassel-
Basel-London-New York: Bdrenreiter 1990, XII,
201 S.

JOHANN SEBASTIAN BACH: Neue Ausga-
be simtlicher Werke. Serie I. Band 24: Kanta-
ten zum 18. und 19. Sonntag nach Trinitatis.
Kritischer Bericht von Matthias WENDT.
Kassel-Basel-London-New York 1991. 192 S.

Die vorliegenden Biande enthalten die Edition
und den Kritischen Bericht zu folgenden Kanta-
ten: Herr Christ, der einge Gottessohn (BWV
96) und Gott soll allein mein Herze haben
(BWV 169) — beide fiir den 18. Sonntag nach
Trinitatis bestimmt — sowie Ich elender
Mensch, wer wird mich erlésen (BWV 48), Wo
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soll ich fliehen hin (BWV 5) und Ich will den
Kreuzstab gerne tragen (BWV 56); die drei letzt-
genannten Werke waren fiir den 19. Sonntag
nach Trinitatis vorgesehen. Der Kritische Be-
richt geht auflerdem auf die nur wenige Takte
lange Skizze zu einer weiteren Kantate fiir den
19. Sonntag nach Trinitatis ein (BWV Anh. 2).

Die Kantate Herr Christ, der einige Gottes-
sohn wurde bereits am 8. Oktober 1724 in Leip-
zig erstmals aufgefiihrt; fiir spitere Auffithrun-
gen hat Bach die instrumentale Besetzung ge-
ringfligig umdisponiert. Zwei Sitze der Kantate
Gott soll allein mein Herze haben, deren erste
Auffithrung vermutlich am 20. Oktober 1726
stattgefunden hat, gehen auf ein verschollenes
Instrumentalkonzert zuriick (dasselbe diente
spiter bekanntlich auch dem Cembalokonzert
E-dur als Vorlage). In den Kantaten Ich elender
Mensch, wer wird mich erlésen und Wo soll
ich fliechen hin stellt die konkrete Besetzung
der Tromba-Partie — ob mit Horn, Zink, Na-
tur- oder Zugtrompete — ein nach wie vor un-
gelostes Problem dar. Die beiden Werke wur-
den nach letzten Erkenntnissen am 3. Oktober
1723 bzw am 15. Oktober 1724 uraufgefiihrt.
Die Uberlieferung der bekannten ,Kreuzstab-
kantate”, deren erste Auffithrung am 27 Okto-
ber 1726 angenommen wird, bietet keine
grofleren Schwierigkeiten, sieht man jedenfalls
von der teilweise ungenauen Plazierung der Ar-
tikulationsbogen in Bachs Eigenschrift ab. —
Bei allen edierten Werken konnte sich der Her-
ausgeber auf die autographen Partituren und
das originale Stimmenmaterial als die wichtig-
sten Quellen stiitzen.

Die Binde wurden mit zuverlissiger Grind-
lichkeit erstellt; einige Faksimilia machen die
im Textteil erorterten Besonderheiten der
Bachschen Handschriften deutlich. Der Kriti-
sche Bericht trigt bei der Beschreibung der
Quellen und ihrer gegenseitigen Abhingigkei-
ten jede ermittelte Einzelheit zusammen, infor-
miert iber Entstehung und Verbreitung der
Werke sowie tiiber die verschiedenen Lesarten
der Quellen und kommt zu interessanten Fol-
gerungen z. B. hinsichtlich des Uberlieferungs-
weges, den einzelne Handschriften genommen
haben. Wihrend die Notenbinde der Neuen
Bach-Ausgabe schon immer auf hohem editori-
schen und herstellungstechnischen Niveau
standen, prisentiert sich nun endlich auch der
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Kritische Bericht in moderner drucktechni-
scher Ausfithrung.

[September 1993) Wolfgang Hochstein

JOHANN SEBASTIAN BACH: Neue Ausgabe
simtlicher Werke. Serie I: Kantaten. Band 32.1
Ratswahlkantaten I. Hrsg. von Christine FRO-
DE. Kassel-Basel-London-New York: Béirenrei-
ter 1992. XII, 231 S.

Von den Kantaten, die Bach aus Anlaf} der
Ratswahlen in Miihlhausen und Leipzig ge-
schaffen hat, haben sich sechs erhalten — eine
davon allerdings nur fragmentarisch; vier wei-
tere Kantaten sind durch Textdrucke nachge-
wiesen. Die Veroffentlichung der uiberlieferten
Werke ist in zwei Binden der Neuen Bach-
Ausgabe vorgesehen. Der vorliegende erste
Band enthilt die Edition der Kantaten Gott ist
mein Kénig BWV 71), Preise, Jerusalem, den
Herrn (BWV 119) und Ihr Tore zu Zion (BWV
193).

Die Kantate Gott ist mein Koénig mit der
mehrchorigen Konzeption ihres Eingangssatzes
entstand zum Ratswechsel am 4. Februar 1708
in Miithlhausen. Die Ausgabe bietet zunichst
die Fassung nach der autographen Partitur und
dem weitgehend erhaltenen Originalstimmen-
satz: Hier sind die Holzbldser sowie das als
Fundament des Flotenchores dienende Violon-
cello im Kammerton, alle iibrigen Stimmen
einen Ganzton tiefer im Chorton notiert; die
Streicher sind zwischen Trompeten- und
Oboenchor und die Floten zwischen Oboen
und Singstimmen in die Partitur eingeordnet.
Als Anhang folgt eine Wiedergabe der Kantate
im Kammerton und in normalisierter Partitur-
anordnung.

Aus der ersten Zeit von Bachs Thomaskanto-
rat stammt die festliche, grof besetzte Kantate
Preise, Jerusalem, den Herrn. Das Werk wurde
am 30. August 1723 in Leipzig erstmals aufge-
fithrt. Einige Anzeichen sprechen dafiir, daf es
sich bei dem als Franzdsische Ouvertiire ange-
legten Einleitungssatz wie auch bei einigen der
weiteren Sitze um Umarbeitungen anderer
Kompositionen handeln kénnte; konkrete Bele-
ge fiir solche Parodien konnten jedoch noch
nicht ermittelt werden. Da das originale Stim-
menmaterial verloren hat, basiert die Edition
ausschliefilich auf der autographen Partitur.
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Von der Kantate Ihr Tore zu Zion, kom-
poniert fir den Leipziger Ratswechsel am 25.
August 1727, haben sich lediglich die Stimmen
fiir Sopran, Alt, beide Oboen, beide Violinen
und Viola erhalten. Das Werk ging als Um-
arbeitung auf eine Namenstagskantate fiir
August den Starken zuriick (Thr Hiuser des
Himmels, ihr scheinenden Lichter, BWV 193a).
Deren Musik ist aber ebenfalls verloren, so dafy
damit auch die Moglichkeit einer halbwegs zu-
verldssigen Rekonstruktion von Ihr Tore zu
Zion entfallt; die Ausgabe gibt demzufolge nur
den bruchstiickhaften Befund der tiberlieferten
Stimmen wieder

Das Erscheinungsbild des mit mehreren Fak-
similia angereicherten Bandes schliefit sich an
den gewohnten Qualititsstandard der Gesamt-
ausgabe an.

(September 1993) Wolfgang Hochstein

JOHANN SEBASTIAN BACH: Neue Ausgabe
sdmtlicher Werke. Serie I Band 34: Kirchen-
kantaten verschiedener, teils unbekannter Be-
stimmung. Kritischer Bericht von Ryuichi
HIGUCHI. Kassel-Basel-London-New York: Bi-
renreiter 1990. 160 S.

Nachdem die Edition der hier in Frage ste-
henden Kirchenkantaten schon vor einiger Zeit
rezensiert worden ist (vgl. Die Musikforschung
43, 1990, S. 98—100), liegt der zugehorige Kriti-
sche Bericht nun ebenfalls zur Besprechung
vor. Sowohl die Edition wie der Kritische Be-
richt gehen auf die Tiubinger Dissertation des
Herausgebers Ryuichi Higuchi zuriick. Dessen
Vorbemerkung datiert bereits vom Frithjahr
1982; Nachtridge neueren Datums (vgl. S. 26,
33) hat der Verfasser nach Abschlufl der Edi-
tionsarbeiten erginzt.

Der Band behandelt insgesamt 15 Kantaten,
darunter drei Trauermusiken, fiinf Kantaten
unterschiedlicher und sieben Werke unbekann-
ter Bestimmung. Nicht mehr als sechs dieser
Kantaten sind vollstindig tiberliefert. Von der
Kantate BWV 192 (Nun danket alle Gott) fehlt
die originale Tenorstimme, und zu einer weite-
ren hat sich lediglich die Sinfonia erhalten
(BWV 1045); die Existenz der ibrigen sieben
Werke wird nur durch literarische Zeugnisse
(Texttiberlieferungen) belegt oder anderweitig
indiziert.

Im Falle der Kantaten Gottes Zeit ist die
allerbeste Zeit (,Actus tragicus”, BWV 106),
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Ich lasse dich nicht, du segnest mich denn
(BWV 157), Aus der Tiefen rufe ich, Herr, zu dir
(BWV 131), Nun danket alle Gott (BWV 192),
Sei Lob und Ehr dem héchsten Gut (BWV 117),
In allen meinen Taten (BWV 97), Was Gott tut,
das ist wohlgetan (BWV 100) und der Sinfonia
zu einer unbekannten Kirchenkantate (BWV
1045) werden die erhaltenen musikalischen
Quellen detailliert beschrieben und in ihrer Be-
deutung bewertet; Stemmata verdeutlichen die
zwischen einzelnen Quellen ermittelten Ab-
hingigkeiten. Genaue Ausfithrungen tber die
Herkunft der Texte, iiber Entstehung und Ver-
breitung der Kompositionen sowie iiber beson-
dere Abweichungen zwischen den Quellen und
dem edierten Notentext vermitteln ein umfas-
sendes Bild von der Uberlieferung eines jeden
Werkes. Ebenso eingehend werden bei den Kan-
taten, deren Musik verschollen ist, die Quellen
ihrer Texte oder alle weiteren Indizien, die auf
die ehemalige Existenz eines Werkes schlieflen
lassen, verzeichnet. Die verkleinerten Faksi-
mile-Wiedergaben gedruckter oder handschrift-
licher Texte, die sich zu einzelnen der hier er-
orterten Kantaten erhalten haben, runden den
griindlich gearbeiteten, in seinem 4ufleren Er-
scheinungsbild allerdings recht antiquiert wir-
kenden Band ab.

(September 1993) Wolfgang Hochstein

JOHANN SEBASTIAN BACH: Neue Ausgabe
simtlicher Werke. Serie VI. Band 2: Sechs Sui-
ten fiir Violoncello solo BWV 1007—1012. Die
vier Quellen in verkleinerter Wiedergabe.
Faksimile-Beiband zum Kritischen Bericht von
Hans EPPSTEIN. Kassel-Basel - London - New
York: Birenreiter 1991. 170 S.

Die Edition und der Kritische Bericht der im
Rahmen der Neuen Bach-Ausgabe erschiene-
nen Cellosuiten sind in einem der vorangehen-
den Hefte dieser Zeitschrift besprochen worden
(46. Jg. 1993, S. 109—110). Bekanntlich ist die
Uberlieferung der Bachschen Cellosuiten mit
zahlreichen Problemen verbunden: Anders als
bei dem , Schwesterwerk” der Violinsuiten ist
das Autograph verloren, und die vier erhalte-
nen Abschriften divergieren vor allem im Hin-
blick auf Artikulations- und sonstige Vortrags-
zeichen erheblich. Da sich diese zahlreichen
Abweichungen im Kritischen Bericht kaum
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bzw. nur mit grofiter Akribie und subjektiver
Ungenauigkeit beschreiben lassen, wurden alle
vier Quellen in dem vorliegenden Faksimile-
Band veroffentlicht. Quelle A, eine Kopie von
Anna Magdalena Bach (ca. 1730), geht vermut-
lich auf die Reinschrift des Komponisten zu-
riick, wihrend die von Johann Peter Kellner um
1726 geschriebene Quelle B auf einer nicht
identifizierten Vorlage basiert. Die Quellen C
und D stammen aus der zweiten Hilfte des 18.
Jahrhunderts; ihnen liegt wahrscheinlich eine
nichtautographe Zwischenquelle zugrunde.

Der Faksimile-Band bildet eine wichtige Er-
gianzung sowohl zur Edition wie auch zum Kiri-
tischen Bericht und sollte gemeinsam mit
beiden benutzt werden. Jeder Forscher oder
Interpret, der sich mit den Werken beschiftigt,
kann sich nun leicht einen Eindruck von der
uneinheitlichen Setzung von Artikulationsbo-
gen oder dynamischen Vorschriften und den
daraus resultierenden Problemen verschaffen.

Fiir die Wiedergabe in diesem Band, dessen
Format jenem der Kritischen Berichte zur Neu-
en Bach-Ausgabe entspricht, mufiten die Quel-
len etwa um die Hailfte verkleinert werden.
Ergianzte Uberschriften und Taktzahlen an den
Seitenrindern sorgen fiir eine leichte Uber-
sichtlichkeit und Orientierung. Der generelle
Zustand der einzelnen Quellen erschwert in
Verbindung mit der betrichtlichen Verkleine-
rung dann aber doch gelegentlich die Lesbar-
keit: Auf S. 74 etwa sind die Notenlinien nicht
mehr zu erkennen.

(September 1993) Wolfgang Hochstein

JOSEPH HAYDN: Werke. Reihe XXIII, Band
la: Messen 1—2. Hrsg. von James DACK und
Georg FEDER. Miinchen: G. Henle Verlag
1992, XVI, 256 S.

Von den insgesamt rund 185 Messen, die
unter dem Namen Joseph Haydns tiberliefert
werden, gelten nur 12 (sowie ein Fragment) als
zweifelsfrei echt; bei einer weiteren wird die
Echtheit nicht ausgeschlossen. Im vorliegenden
Band der Haydn-Gesamtausgabe werden hier-
von die Missa brevis in F-dur (Hoboken XXII:1),
die sogenannte Cicilienmesse in D-dur (Hobo-
ken XXII:5) und, als zweifelhaftes Werk, die
Missa Rorate coeli de super in G-dur (Hoboken
XX1I:3) vorgelegt.

Die Missa brevis schrieb Haydn wohl bereits
als Siebzehnjihriger 1749/50. Spiter hatte er
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die Komposition vollig aus den Augen verloren,
bis sie ihm 1805 durch einen Zufall wieder in
die Hinde geriet. Zu dieser Zeit wurden —
moglicherweise auf Haydns Veranlassung —
Bliserstimmen hinzugesetzt. Diese sind der
Edition im Kleinstich beigegeben.

Die bekannte Cicilienmesse, die diesen
Namen im tbrigen zu Unrecht trigt, lautet
doch die Uberschrift auf einem Autograph-
Fragment Missa Cellensis in honorem Beatissi-
mae Virginis Mariae, wurde, wie die Auswer-
tung verschiedener autographer Fragmente
ergab, von Haydn offenbar 1766 begonnen, je-
doch zumindest in ihrer heutigen Gestalt erst
um 1773 vollendet.

In ihrer Echtheit zweifelhaft ist die Missa
Rorate coeli de super. Nur auf einer der Quel-
len wird Haydn als Komponist genannt. Weite-
re Abschriften sowie einige Kataloge nennen
Georg Reutter bzw. Ferdinand Arbesser als
Komponisten. Zudem weist die Messe zahlrei-
che gravierende Satzfehler auf. Haydns Autor-
schaft ware also ziemlich unwahrscheinlich,
wenn das Werk nicht in beiden von Haydn
stammenden thematischen Werkiibersichten
gefithrt wirde. Deuten die Satzfehler auf eine
besonders frithe Entstehung hin (noch vor der
Missa brevis), oder handelt es sich, wie die Her-
ausgeber zu bedenken geben, um eine — wie
auch immer geartete — Gemeinschaftsproduk-
tion des Kapellknaben Haydn mit seinem Leh-
rer Reutter? Hitte dann aber nicht der Lehrer
das Werk griindlich durchkorrigiert? Diese Fra-
gen sind wohl kaum zu beantworten. Die Ent-
scheidung, das Werk in den Band aufzuneh-
men, jedoch durch den Abdruck im Anhang im
Kleinstich auf die Problematik aufmerksam zu
machen, erscheint daher als die einzig richtige.

Die Uberlieferung ist bei allen Messen kom-
pliziert. Ein vollstindiges Autograph ist von
keinem der drei Werke erhalten, die Zahl der
Abschriften aber mitunter immens. Die Aus-
wahl der zur Edition letztendlich herangezoge-
nen Quellen ist nur teilweise im Kritischen
Bericht begriindet. Dies spart zwar sehr viel
Platz, enthilt dem an der Uberlieferung der
Werke interessierten Benutzer jedoch wertvol-
le Informationen vor.

Der Notentext entspricht dem von der
Haydn-Ausgabe gewohnten Notenbild, ist gut
lesbar und weitgehend fehlerfrei.

(August 1993) Uwe Wolf
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ARNOLD SCHONBERG: Simtliche Werke.
Abteilung V: Chorwerke. Reihe B, Band 18,1:
Chorwerke I. Kritischer Bericht zu Band 18 A,
Teil 1- Skizzen. Hrsg. von Tadeusz OKULJAR
und Martina SICHARDT: Mainz: B. Schott’s
Sohne/Wien: Universal Edition AG 1991.
XXXVI, 155 S.

ARNOLD SCHONBERG: Simtliche Werke.
Abteilung V: Chorwerke. Reihe B, Band 18,3:
Chorwerke I. Fragmente von Chorwerken und
Kanons. Skizzen. Hrsg. von Tadeusz OKULJAR
und Martina SICHARDT: Mainz: B. Schott’s
Sohne/Wien: Universal Edition AG 1991.
XXV, 169 S.

Kritische Berichte zu verfassen, gilt dem
wissenschaftlichen Volksmund nach als ein
Frondienst, sie zu lesen als eine Zumutung.
Freilich soll man dem Volksmund nicht alles
abnehmen. Denn die eingehende Beschaftigung
mit zwei kiirzlich erschienenen Binden aus der
fiinften Abteilung der Schénberg-Ausgabe, Bin-
den, die unterschiedliche Materialien aus der
Werkstatt des Komponisten kritisch kommen-
tieren und zu einem Grof3teil auch edieren, be-
reitet dem willigen Leser ein unerwartetes
intellektuelles Vergniigen. Der Inhalt dieser
beiden Binde ist vielfaltig: 18,1 enthilt eine
ausfithrliche Dokumentation der Werkge-
schichte zum Chor Friede auf Erden op. 13 und
zu den 1928/29 entstandenen Bearbeitungen
dreier Volkslieder, dann den kritischen Bericht
zu Zwei Kanons auf Texte des West-Ostlichen
Divans von Goethe, zu op. 13 und den erwihn-
ten Volkslied-Sitzen, sowie zu dreiunddreiflig
weiteren Kanons. Band 18,3 ist gefiillt mit zehn
fragmentarischen Chorwerken, elf vollendeten
und unvollendeten Kanons wiederum auf Sprii-
che des Divans und auflerdem mit einem um-
fangreichen Corpus an kanonischen und
kontrapunktischen Sitzen. In Anhingen wer-
den jeweils Stiicke bekanntgegeben, die erst
nach Erscheinen der Hauptbinde in Reihe A
aufgetaucht sind.

Will man den musikalischen Inhalt der Bin-
de charakterisieren, so sollte man dabei vor
allem auf das Genre der Aufzeichnungen hin-
weisen. Uberwiegend handelt es sich um
Skizzen- und Entwurfsniederschriften, um Fi-
xierungen von Vorgingen musikalischen Den-
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kens. Hier ist Musik in der Hauptsache nicht in
ihrem ,Ist-Zustand’, sondern in ,Werde-Sta-
tionen’ dokumentiert. Die Herausgeber ermog-
lichen dank der von ihnen geleisteten kriti-
schen und analytischen Durchdringung der
Quellen dem studierenden Auge und Ohr einen
zwar nicht gerade leichten (das liegt in der Sa-
che begriindet), aber faszinierenden Zugang zur
schopferisch-konstruktiven Arbeit Schénbergs.
Die Intensitit des Denkens vermitteln, um nur
ein besonders instruktives Beispiel zu nennen,
etwa die Skizzen zum Kanon fiir Thomas Mann
zum 70. Geburtstag (6. Juni 1945). Die kompo-
sitorische Schwerarbeit an diesem Stiick wird
denn auch vom Komponisten in der Widmung
an den Dichter gebithrend hervorgehoben:
,Wahrscheinlich, um Thnen meine Schitzung
auf besondere Weise zu zeigen, habe ich es mir
mit diesem Kanon besonders schwer, ja fast un-
moglich gemacht”.

Nicht weniger aussagekriftig fiir Schonbergs
Haltung als dieses Bekenntnis ist die Formulie-
rung der Texte bzw. deren Wahl fiir seine Ka-
nons. Auch hier muf} ein Hinweis gentigen: Die
,Spruchkompositionen’ nach Goethe zeigen in
jeder Hinsicht, dafl der Komponist die Verse im
Blick auf Aussagen uber sich, seine Person und
seine geschichtliche Stellung ausgewihlt hat.
Sie legen Zeugnis ab von Schonbergs Selbstein-
schitzung und seinem Verhiltnis zu Welt.
,Wer geboren in bos’ten Tagen, Dem werden
selbst die bosen behagen” heifdt es da, oder:
,Was klagst du iiber Feinde? Sollten solche je
werden Freunde, Denen das Wesen, wie du bist,
Im Stillen ein ewiger Vorwurf ist”. Die musika-
lische Sprache erlangt in diesen kurzen
Stiicken eine zum Teil frappierende Plastizitit,
wie etwa in der Kanonmelodie zum Spruch
,Getretner Quark/Wird breit, nicht stark”.

Tadeusz Okuljar und Martina Sichardt ha-
ben zumindest mit diesen beiden ,Nebenbin-
den’, deren Zugehorigkeit zur Reihe B den
voreiligen Leser auf eher akzidentellen Inhalt
schliefien lassen konnte, wertvolle Substanz ge-
sichert und zuginglich gemacht. Dafl Noten-
stich und typographische Gestaltung keinen
Wunsch offenlassen, gereicht der Sache zusitz-
lich zur Ehre.

(Dezember 1993) Ulrich Konrad





