192

zweiter Stelle platzierten Satz, der seinerseits
auf den ,Hawthorne”-Satz aus der Concord So-
nata zurickgeht, erst im Nachhinein, nimlich
1921, hinzufiigte. Dass die materialreiche Spu-
rensuche der Autorin hier wie an anderen Stel-
len nachvollziehbar bleibt, verdankt sich nicht
zuletzt den zahlreichen, teils mit Farbfeldern
unterlegten tabellarischen Darstellungen, die
— erginzt durch Skizzenreproduktionen und
-tibertragungen sowie durch die Beschreibun-
gen der Skizzen im zweiten Band — dem Le-
ser Zugriffe auf Details erlauben und die Bezie-
hungen zwischen einzelnen Werken, aber auch
die vielfiltigen Anlagerungs-, Fortschreibungs-
und Uberschreibungsvorginge nachvollziehbar
machen. An solchen Elementen setzen auch
die analytischen Fragestellungen der Auto-
rin an, die sich vor allem den Differenzen im
Umgang mit Material, Zitatstrukturen und
harmonischen Dispositionen, der Arbeit mit
Melodievariationen, Rhythmusverinderungen
und Tempoverliufen sowie den klangriumli-
chen Elementen und instrumentatorischen Ge-
gebenheiten widmen. Gails Form- und Struk-
turstudien fithren insbesondere im Hinblick
auf den zweiten Satz zu der Folgerung, dass der
Komponist simtliche Einzelstimmen sorgfiltig
durchgeplant hat, was sich auch in den Umar-
beitungen des Satzes im Zuge seiner Druckle-
gung im New Musical Quarterly (1929) nach-
vollziehen lisst — eine Partiturausgabe, die er-
freulicher Weise im dritten Band der Disserta-
tion als grofiformatiges Reprint wiedergegeben
ist. Ein weiteres, den Schlusschoral des vierten
Satzes betreffendes Frgebnis der Quellenstudi-
en ist die fiir die Auffithrungspraxis der Sym-
phonie bedeutsame Erkenntnis, dass Ives den
Choral nicht — wie bislang gehandhabt — nur
auf Vokalisen intoniert, sondern tatsichlich
auf einen Text gesungen haben wollte.
Aufbauend auf ihren analytischen Befunden
tastet sich die Autorin im abschlieffenden und
kiirzesten Teil ihrer Untersuchung durch Dis-
kussion multipler Deutungsmoglichkeiten —
etwa im Hinblick auf ein philosophisches Pro-
gramm, auf religidse, politische und psycho-
logische Deutungsvarianten oder auch auf be-
stimmte Gender-Konnotationen — an die Fra-
ge nach ,Sinn” und , Bedeutung” der Sympho-
nie heran. Jenseits der vielfiltigen, auf unter-
schiedlichen Ebenen der strukturellen Disposi-
tion angesiedelten und gleichsam programma-
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tisch auffassbaren Deutungsmoglichkeiten ver-
sucht Gail, diese Frage fiir jeden einzelnen Satz
sowie fiir das Werk als Ganzes aufzuschlis-
seln, wobei ihre Bemiithungen auf die Erschlie-
Bung eines ubergeordneten ,Sinns” ausgerich-
tet sind. Die Autorin stiitzt sich hierbei auf ei-
nen Ansatz, den sie aus dem von Jean-Luc Nan-
cy in seinem Buch ,Die Musen” geprigten Be-
griff ,toucher” ableitet: Sinn der Kunst ist dem-
nach das Moment des ,Bertithrens”, das bei ge-
lungenen Werken wihrend des isthetischen
Vollzugs im Wahrnehmungsprozess greift.
Dies ist allerdings nur dann mdoglich, wenn
Kunst die Kraft besitzt, den Menschen durch
Erzeugung von Unsicherheiten aus seinem All-
tag zu katapultieren — eine Wirkung, die Ives
nach Gails Ansicht durch die Vielschichtigkeit
des Kompositionsprozesses erreicht und die
letztlich das isthetische Gelingen seiner Mu-
sik unterstreicht. Auch wenn diese etwas knap-
pen Schlussbetrachtungen einer noch weiterge-
henden Entfaltung beduirften, erweist sich ihre
Herleitung aus den angestellten Untersuchun-
gen durchaus als schliissig. Und auch ohne eine
solche Deutung lisst sich die enorme Bedeu-
tung von Gails Buch fiir die gesamte Ives-For-
schung nicht bestreiten.

(Februar 2010) Stefan Drees

Offentliche Einsamkeit. Das deutschsprachige
Lied und seine Komponisten im friihen 20.
Jahrhundert. Hrsg. von Michael HEINEMANN
und Hans-Joachim HINRICHSEN in Verbin-
dung mit Carmen OTTNER. Kéln: Verlag Dohr
2009. 215 S., Nbsp.

Die Aufsatzsammlung hat — wie die von der
Osterreichischen Gesellschaft fiir Musik und
dem Musikwissenschaftlichen Institut der
Universitidt Zirich 2004 in Wien abgehaltene
Tagung, aus der sie hervorgegangen ist — eine
klare Zielrichtung. Sie spiegelt sich im Titel
der Sammlung (der den Untertitel von Albrecht
Dumlings Dissertation tiber Schénbergs Geor-
ge-Lieder aufgreift) und wird von den Heraus-
gebern im Vorwort thematisiert: Es sei zu un-
tersuchen, inwieweit das Lied zwischen Mahler
und Eisler sich als ,6ffentlich zelebrierte oder
gar planvoll veroffentlichte Einsamkeit” verste-
hen lisst. Dies zu verdeutlichen ist die Aufga-
be des einleitenden Beitrags von Bernd Roeck,
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,Von intimer Offentlichkeit zu 6ffentlicher In-
timitat”. Er zeigt, wie sich der traditionelle Be-
griff der Einsamkeit, in dem sich Vorstellungen
von Melancholie, Weltflucht, Eremitage verbin-
den, seit dem 18., vor allem aber im 19. Jahr-
hundert wandelt. Er war zunichst stark religi-
0s besetzt, wird dann aber zunichst ,sikula-
risiert”, auf das Genie des Einzelnen tibertra-
gen, zugleich aber auch auf seinen Auftritt in
der Offentlichkeit. So gewinnt er ,Freizeit”, da-
mit Freiheit, und sehnt sich doch zurtick in
die verlorene Idylle der Eindde. Rainer Caden-
bach — der seinen Aufsatz ,Am Ende: Schlichte
Weisen. Zum Liedschaffen Max Regers” nicht
mehr bis zu Ende betreuen konnte — geht von
der ,Einsamkeit des Genies” aus, setzt diese
aber fiir 1818 an, nicht mehr fiir die Zeit um
1890, als Liederabende grof3e Sile fiillten und
ein Massenpublikum anlockten. Gleichwohl
weist er auf den Zwiespalt zwischen Regers
kaum rezipierten ,groflen Gesingen” und ei-
ner spiten Neigung des Komponisten zu seinen
dann durchaus populir gewordenen, intimen
,schlichten Weisen” hin. Eine dhnliche Dia-
lektik zeigt sich bei Richard Strauss, folgt man
Michael Heinemann (,Generalprobe im Wohn-
zimmer. Zu Liedern von Richard Strauss”), der
allerdings einen Grofdteil seiner Argumente
auch aus den Opern des Komponisten ableitet.
Private Intimitit steht hier gegen den Drang,
sich an die Offentlichkeit zu wenden.

Ins thematische Zentrum des Bandes fithren
naturgemaif die Beitrige von Matthias Schmidt
(,Gedachte Tradition. Anmerkungen zu Arnold
Schonbergs Liedern”) und Nikolaus Urbanek
(,,Offentliche Einsamkeit’? Anmerkungen zum
atonalen Liedschaffen Alban Bergs und Anton
Weberns”). Schénbergs atonale Lieder um 1910
erscheinen da als ,Bekenntnismusik intimster
Art” als ,Ausdrucksmusik”, die gleichwohl auf
eine Auffiihrung in ,durchaus reprisentati-
vem Rahmen” zielt. Sie gibt sich damit einen
,Schein von Intimitit”, meint Schmidt — zu Un-
recht, glaube ich. Denn ein Bekenntnis wendet
sich nach auflen, ist aber zugleich kompromis-
sloser Ausdruck seiner selbst. Urbanek weist
dann in seinem umfangreichen und sehr dif-
ferenzierten Aufsatz darauf hin, dass die Wen-
dung zur Atonalitit bei den drei Komponis-
ten der ,Wiener Schule” (was fiir Schonbergs
Lieder richtig ist, gilt Urbanek ,mithin” auch
fiir Berg und Webern) eine ,vereinsamende In-
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dividualisierung” bewirkt. So ist deren ,Aus-
drucksmusik” zwar essenziell , autobiographi-
sche Musik”, doch plidiert der Autor — insbe-
sondere im Hinblick auf Webern — energisch
fir eine , Entbiographisierung der Debatte”, so-
bald durch den Rezipienten die Einsamkeit des
Individuums o6ffentlich wird.

Dagegen stellt Hans-Joachim Hinrichsen
— unter dem Titel ,Lebendig begraben” (dies
der Titel eines Zyklus von Orchesterliedern)
— das ,Lied-CEuvre Othmar Schoecks zwi-
schen Riickzug ins Stilreservat und Reflexion
der Gattung”. Schoeck sei als ein der Traditi-
on verbundener Schweizer in doppelter Wei-
se kulturell isoliert, gegeniiber der Aullenwelt
wie gegenuber der musikalischen Avantgarde.
So habe er sich in der Tat als ,lebendig Begra-
bener” gefiihlt, in einer Art existenzieller Ein-
samkeit, die dann auch aus Schoecks letztem
Lied (Nebel, Text von Hesse) spricht. Wie sehr
gerade die Traditionalisten sich durch Isolati-
on bedroht fithlen, zeigt auch Gerhard J. Wink-
lers Beitrag , Finsamkeit mit Eichendorff. Hans
Pfitzner und die musikalische Lyrik”, in dessen
Mittelpunkt freilich weniger Pfitzners Lied-
schaffen steht als dessen Oper Palestrina. Es ist
bemerkenswert, wie hiaufig die Autoren der Bei-
triage zu Groflwerken ihrer Komponisten (Sin-
fonien, Orchesterzyklen, Opern) greifen, um
dem Liedwerk niherzukommen. Wire auch
dies ein Moment der ,Einsamkeit”? Winkler
sieht sie als charakteristisch fiir den subjekti-
ven, allein seinem ,Genius” folgenden Kiinst-
ler, der mit einer ,banausischen Offentlichkeit”
konfrontiert ist: den Wiinschen einer Kirchen-
politik, die er am Ende gleichwohl befriedigt.

Fiir Joachim Lucchesi (,Landschaft des Exils?
Hanns Eislers Hollywooder Liederbuch”) treibt
die Offentlichkeit den Komponisten in eine
nicht nur subjektiv erlebte Einsamkeit, son-
dern in die ,eines befremdlich anmutenden Le-
bens” im kalifornischen Exil, einem ,Offent-
lichkeit wie Einsamkeit gleichermaflen produ-
zierenden Ort”. Allerdings ist dies eine ande-
re Einsamkeit als die der Traditionalisten oder
der Avantgarde (mit beiden fiithlt Eisler sich ja
verbunden, gerade in dem Hollywooder Lieder-
buch). Wenn er damit die Offentlichkeit nicht
erreicht, dann weniger seiner Musiksprache
wegen als aufgrund seines Exils, des Lebens in
einer Umwelt, der zu deutschsprachigen Lie-
dern der Zugang fehlt.
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Einige Beitrige gehen auf das Generalthema
des Bandes kaum ein, etwa Michael Walters
Uberlegungen zu , Text und Kontext in Mahlers
Liedern”. Im Zentrum steht hier die Frage nach
der Semantik in Mahlers Liedern im Vergleich
zu den Orchesterwerken, ausgefithrt am Bei-
spiel der Fischpredigt als Lied und in seiner Be-
arbeitung in der zweiten Sinfonie. Das Lied, so
folgert Walter nicht gerade tiberraschend, inter-
pretiert die Welt real (da an einen Text gebun-
den), die Sinfonie hingegen metaphysisch im
Sinne der Romantiker zu Beginn des 19. Jahr-
hunderts. Carmen Ottners umfassender Auf-
satz ,,Shockwaves’. ,Afrika singt’ in den Ver-
tonungen von Alexander Zemlinsky und Wil-
helm Grosz” bietet neben eingehenden Analy-
sen von Vertonungen afroamerikanischer Lyrik
auch zahlreiche Details zum Liedceuvre beider
Komponisten, wihrend Ivana Rentschs Beitrag
, Erich Wolfgang Korngolds Lieder als kritische
Aneignung der Gattungskonventionen” Korn-
golds Liedisthetik vor allem als traditionsbe-
wusst beschreibt. Die Prinzipien seines Vaters
Julius — die harmonisch strukturierte Melodie
sei ,das nattrliche Moment” der Musik - er-
weitert er jedoch so, dass tonale Strukturen in
den dem Vater gewidmeten Drei Gesdngen op.
18 nur mehr rudimentir wirksam bleiben.

Der sehr lesenswerte Band bietet im Gan-
zen ein Panorama der Liedkomposition deut-
scher Sprache zu Beginn des vergangenen Jahr-
hunderts. Er macht die prekire Situation deut-
lich, in der sich gerade diese Gattung damals
befand, eine Gattung, die bei allen hier behan-
delten Komponisten, den Traditionalisten wie
den Avangardisten, am Erbe der Romantik an-
kniipft — zu einer Zeit, die doch sonst vor allem
,sachlich” sein wollte.

(Januar 2011) Walther Diirr

MARKUS BOGGEMANN: Gesichte und Ge-
schichte. Arnold Schonbergs musikalischer Ex-
pressionismus —zwischen —avantgardistischer
Kunstprogrammatik und Historismusproblem.
Wien: Verlag Lafite 2007. 239 S. (Publikationen
der Internationalen Schénberg Gesellschaft.
Band 7.)

Die Beobachtung, die Markus Boggemann an
den Anfang seiner Studie iiber Arnold Schén-
bergs ,musikalischen Expressionismus zwi-
schen avantgardistischer Kunstprogrammatik
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und Historismusproblem” stellt, ist unmittel-
bar einleuchtend - dass viele Jahre der Schon-
berg-Forschung ins Land gingen, bevor sie ar-
tikuliert werden sollte, mag bei einem so be-
kannten und vieluntersuchten Themenkom-
plex wie der Frithphase der freien Atonalitit
in den Jahren um 1908 erstaunen, moge aber
die dringende Notwendigkeit dieser Arbeit un-
termauern: Ausgehend von der Gegeniiberstel-
lung divergierender, sich grundlegend wider-
sprechender Aussagen Schonbergs aus unter-
schiedlichen seiner Schaffensphasen konsta-
tiert Boggemann, dass ,es nicht angingig [sei],
Schonberg ein einheitliches, sich iiber die Jahre
gleichbleibendes isthetisches Konzept zu un-
terstellen” (S. 6).

Diese unschuldig anmutende Feststellung
birgt nun gehorigen Sprengstoff, fithrt sie Bog-
gemann doch zu einer Annahme, die notwen-
digerweise eine Verabschiedung von gingigen
Lehr-Meinungen impliziert: Abseits der wir-
kungsmachtigen geschichtsphilosophisch ar-
gumentierenden Vorstellung einer uniline-
aren Fortschrittsgeschichte des musikalischen
Materials, wie sie etwa Schonberg selbst oder
Adorno vertraten, verfolgt Boggemann — sich
,einerseits auf Schonbergs poetologische Stel-
lungnahmen aus der Zeit vor 1914” stitzend
und andererseits den Anspruch und das Kon-
zept einer ,kulturwissenschaftlichen Kontex-
tualisierung” im Hinblick auf eine konsequen-
te Historisierung der kunstprogrammatischen
Uberlegungen Schonbergs ernst nehmend
(S. 7 £.) — die These, dass ,Schonberg mit sei-
nem Ubergang zur Atonalitit und insbesonde-
re mit den Werken der Jahre 1909/10 der Idee
einer Befreiung des schopferischen Subjekts”
folge und seine Uberlegungen daher ,im Kon-
text der avantgardistischen Kunstprogramma-
tik, die ebenfalls von der Vorstellung eines von
allen historischen Bindungen freien, nur dem
emphatischen Selbstausdruck des Subjekts ver-
pflichteten Kunstschaffens geprigt ist”, zu ver-
orten seien (S. 8).

Mit der klugen Beschrinkung auf einige zen-
trale — musikwissenschaftlich nicht allzu hiu-
fig befragte — Kronzeugen erreicht Boggemann
in der brillanten, kenntnis- und infolgedessen
erkenntnisreichen Durchfithrung seiner The-
se eine bestechende Prignanz, wobei es ihm
gelingt, die zeitgenossischen Debatten um die
Kulturkrise um 1900, die Krise des Historis-



