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bekannteste mit Elgar. Jaegers moralische Un-
terstiitzung war fir den unter mangelndem
Selbstvertrauen leidenden Elgar besonders
wichtig. Jaeger gewann das Vertrauen des Kom-
ponisten nicht nur wegen seines musikalischen
Sachverstandes, sondern auch weil er die emo-
tionale Kraft von Elgars Musik schitzen und
seine Begeisterung dem Komponisten mittei-
len konnte. Er kommentierte in Vorbereitung
befindliche Partituren und bewog Elgar
manchmal sogar dazu, Stellen neu zu tberden-
ken (z. B. Finale der Enigma-Variationen, Ho-
hepunkt des Dream of Gerontius). Klar geht
daraus hervor, wie idiomatisch sich Jaeger auf
Englisch ausdriicken konnte und sogar die sehr
idiosynkratische, witzige Briefsprache, die El-
gar im engen Freundeskreis verwendete, ein-
wandfrei erwidern konnte.

Die Korrespondenz zwischen Jaeger und Elgar
ist in der Elgar-Biographik vielfach zitiert und
in Ausgaben von P. M. Young (1965) und J. N.
Moore (1987) herausgegeben worden. Kevin Al-
len, Autor dieser neuen Biographie Jaegers, erin-
nert jedoch daran, dass etwa 60 % des Briefwech-
sels verloren sind, vielleicht z. T. weil Elgar
selbst einiges nach Jaegers Tod vernichtete. Aus-
gaben des Briefwechsels mit anderen Komponis-
ten fehlen, obwohl z. B. Briefe in den Parry-Bio-
graphien von Charles L. Graves und Jeremy
Dibble zitiert werden.

Kevin Allen berichtet tber das vergleichs-
weise kurze Leben — er ist 1909 an Tuberkulose
gestorben — detail- und zitatenreich. Das Musik-
leben in England um die Jahrhundertwende
kennt er bestens, die Zeit und die Personen wer-
den lebendig heraufbeschworen. Das betrifft
ibrigens keineswegs nur Englinder, denn Jaeger
kommentierte z. B. auch Auffithrungen von neu-
en Werken deutscher Komponisten in Duisburg,
Diisseldorf etc. Allens Ziel ist nicht, Kommenta-
re zu den betreffenden Werken im Licht von Jae-
gers Auflerungen zu schreiben. Sie hitten das
Buch tuberfrachtet, das als Dokumentation und
nicht als musikwissenschaftliche Untersuchung
zu bewerten ist. (Wie man beide miteinander
verbinden kann, zeigt der Artikel von C. Grogan
uber die Korrespondenz FElgar-Jaeger zu The
Apostles, in: Music & Letters 72, 1991, S. 48—
60). Fir Englandinteressierte ist Allens Buch ein
Genuss. Hat man erst einmal hinein geblickt, ist
es schwer, es wieder wegzulegen.

(November 2004) David Hiley
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ANDREAS BERNNAT: Grundlagen der Form-
bildung bei Claude Debussy. Ein analytisches
Modell fiir die Klavierwerke von ,Pour le pia-
no” bis zu den , Etudes”. Tutzing: Hans Schnei-
der 2003. 210 S., Nbsp.

Der Versuch, Kategorien fir die Beschrei-
bung der Formbildung bei Debussy zu finden,
wird bis ins spite 20. Jahrhundert von der kom-
positorischen Tradition harmonisch-tonaler
Musik und der daran ausgebildeten analyti-
schen Tradition bestimmt: Analyseverfahren
im Rickspiegel der Geschichte gewisserma-
Ben. Die Berliner Dissertation Andreas Bern-
nats nimmt bewusst keinen historisch-kriti-
schen Standpunkt ein, um die Kontextualisie-
rung scheinbar widerspriichlicher Kompositi-
onsprinzipien in der Klaviermusik Claude De-
bussys zu erkliren, sondern verfihrt mit den
dieser besonderen Ausprigung der franzosi-
schen Musik des frithen 20. Jahrhunderts
zugrunde liegenden Verfahren annihernd phi-
nomenologisch. In Ausweitung und Modifizie-
rung des von Bernnat schon 2001 in der Zeit-
schrift Musik & Asthetik dargestellten Analy-
severfahrens leitet der Verfasser ein Modell
her, mit dem das spezifische Zusammenwir-
ken musikalischer Momente bei Debussy in
positiver Weise, also nicht unter dem Aspekt
der Abgrenzung gegentiber der Tradition, be-
schrieben werden kann. Die Unterscheidung
von drei kompositorischen Grundprinzipien
(Klangstrukturen, die auf ein simultanes Gan-
zes verweisen — Linienstrukturen, die auf ein
sukzessives Ganzes verweisen — Satzstruktu-
ren, die auf die Verkniipfung von Simultaneitit
und Sukzessivitit verweisen), die einzeln auf-
treten, einander aber auch uberlagern kénnen,
beherrscht dieses Analysemodell, das auf un-
terschiedlichen formalen Ebenen einsetzbar ist:
satztechnische Organisation, Syntax und Ge-
samtanlage.

Die Stirke des von Bernnat beschriebenen
Analysemodells (das von ihm paradigmatisch
anhand von Klavierwerken Debussys unter-
schiedlichster Zusammenhinge vorgefiihrt
wird) ist zugleich auch die Schwiche des Mo-
dells — die Problematik des eher Unverbindli-
chen. Gerade die Kompositionen Debussys ste-
cken voller mehr oder weniger verborgener
Hinweise auf Aspekte der Tradition, zumal die
von Bernnat mehrfach angefithrte Hommage a
Rameau; weiterhin lisst dieser Ansatz Fragen
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zur Zyklenbildung bei Debussy nahezu voll-
kommen aus dem Blick, obwohl dieser Aspekt
auch far kompositorische Detailbelange bei
Debussy von grof8er Bedeutung sein kann (und
dieses Buch im Ubrigen in erster Linie forma-
len Problemen gewidmet ist). Andererseits ist
zu fragen, wie spezifisch dieses Modell gerade
auf die Musik Debussys anzuwenden ist, oder
ob es nicht gerade fur die Musik an der Schwel-
le zum 20. Jahrhundert ein erheblich probate-
res Mittel zur satztechnischen Durchdringung
darstellt als die Pitch Class Set Methods anglo-
amerikanischer Provenienz. Eine Ausweitung
dieses Modells miisste allerdings auch eine
Neufassung des Begriffsfeldes , Form” beinhal-
ten, Bernnat geht es offenbar weniger um hand-
greifliche Formen, sondern vielmehr um das
Formen musikalischen Materials; problema-
tisch erscheinen in diesem Zusammenhang
auch die Mehrfachbedeutungen der analytisch
besetzten Begriffe ,Zug” oder , dominant”.

(November 2004) Birger Petersen

AE-KYUNG CHOI: Einheit und Mannigfaltig-
keit. Eine Studie zu den fiinf Symphonien von
Isang Yun. Sinzig: Studio Verlag 2002. 273 S.
(Berliner Musik Studien. Band 25.)

Ae-Kyung Choi formuliert mit der Zielset-
zung, ,erstmals eine den Symphonien Yuns
angemessene Art der Analyse zu entwickeln”
(S. 8), gleich zu Beginn ihren hohen Anspruch.
Als Gegenentwurf bezieht sie sich konkret auf
die Arbeit Ilja Stephans (Minchen 2000), des-
sen Ansatz sie aufgrund seiner eurozentristi-
schen Perspektive problematisiert. Choi kon-
zentriert sich auf die als wesentlich wichtiger
erachtete koreanische Tradition.

Ein knapper Uberblick tiber die koreanische
Kultur macht den ersten Teil des Buches aus.
Die in der Landesgeschichte herausragenden
Denkstromungen werden als Grundlage fiir
Yuns Geisteshaltung kurz angerissen. Es folgt
eine Darstellung der historischen Entwicklung
und des philosophischen Fundaments der kore-
anischen Musik. Hinsichtlich struktureller
Spezifika beschriankt sich Choi sinnvoll auf die
Erlduterung des fiir Yuns Komponieren wichti-
gen Systems der koreanischen Modi sowie auf
die beispielhafte Analyse eines Stiickes korea-
nischer Hofmusik. Im Analyseteil kommt sie
noch mehrfach auf unterschiedliche Gattungen
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und Werke zuriick, und konzentriert sich so
ganz auf das Notwendige zum Nachvollzug
moglicher Parallelen. Etwas mehr Raum hitte
man sich fir die Auseinandersetzung mit Yuns
Weg im Spannungsfeld von 6stlicher und west-
licher Musikauffassung gewtinscht. Die an-
fangs aufgestellte Behauptung, der Komponist
habe die europiische Tradition ,offensichtlich
eher etwas schematisch rezipiert” (S. 8), wird
leider nicht belegt und scheint in Anbetracht
der Erkenntnisse Stephans auch nicht unbe-
dingt tiberzeugend. Es ist erfreulich, dass die
von Yuns Witwe Soo-Ja Lee verfasste Biogra-
phie (Seoul 1998) einbezogen wird, vielen eu-
ropdischen Forschern ist dies aufgrund der
Sprachbarriere nicht moéglich. Ob aber aus die-
ser und anderen erwihnten Quellen nicht eine
etwas eingehendere Rekonstruktion von Yuns
Entwicklung moglich gewesen wire, bleibt frag-
lich.

Auch sonst verharren manche Aussagen zu
sehr im Allgemeinen. Den Stilwandel der zeit-
genossischen Musik in den 1970er-Jahren
lediglich mit Phrasen wie ,Neue Einfachheit”,
,Neue Schonheit” und ,Neoromantik” abzu-
tun, wird weder der Musik dieser Zeit noch Is-
ang Yuns gerecht (S. 3). Feststellungen wie
,ldie] glissandierende Zweitongruppe do-si
[...] drickt ein Gefiihl von Trauer und Gram
aus” (S. 39) sind nur bei gleichzeitiger Erkla-
rung ihrer Bedeutung innerhalb der koreani-
schen Musikauffassung verstiandlich.

Der grof3te Teil des Buches besteht aus einge-
henden Analysen der fiinf Symphonien Isang
Yuns. Zusammenhinge der einzelnen Werke
innerhalb der Satzfolge wie auch innerhalb des
zyklischen Gesamtentwurfs bilden dabei einen
roten Faden. , Einheit und Mannigfaltigkeit” —
so heilt es bereits im Titel der Arbeit. Auch
zahlensymbolische Aspekte, vor allem beziig-
lich proportionaler Verhiltnisse in Zyklus und
Einzelwerk, werden sehr tiberzeugend vorge-
tragen. Darstellungen von Parallelen zu tradi-
tioneller koreanischer Musik erscheinen als
Einschiibe zwischen den Analysekapiteln. Me-
thodisch wire es wahrscheinlich sinnvoller ge-
wesen, die Werke im engeren Zusammenhang
mit konkreten Stiicken zu analysieren, statt
sich weitgehend auf eine — sehr ausfiihrliche -
Takt-fir-Takt-Analyse zu beschranken. Wenn
es etwa auf S. 171 heiflt, dass die ,Unisono-Li-
nie [...] in Yuns Symphonien hiufig als Steige-



