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Meinungen
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‘Wolfgang Amadé Mozarts
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s/w Abb., Softcover (geb.)
49,00 EUR.

ISBN 978-3-00-068687-0

In Mozarts Werk hat die Klarinette einen besonderen Stellenwert,
und die Annahme, sie sei sein Lieblingsinstrument gewesen, ist nicht
von der Hand zu weisen, hat er diesem Instrument doch viele Pas-
sagen in seinen Werken zugedacht und damit schlieBlich auch zur
schnellen Verbreitung dieses damals noch relativ jungen Instrumen-
tes beigetragen.

Der Titel des Buches ist ein Zitat aus einem Brief von Wolfgang
Amadeus Mozart an seinen Vater vom 3. Dezember 1778, in dem sich
der 22-jahrige Mozart Uberaus schwdrmerisch Gber den Klang der
Klarinette duBert. Der Klappentext spricht von einer ,lebenslangen
musikalischen Liebesbeziehung” zwischen dem Komponisten und
dem Instrument. Nicht minder leidenschaftlich ist der Autor dieses
Buches, der selbst Klarinettist und Musikpdadagoge ist und sich viele
Jahre lang mit der Klarinette in Mozarts Werken auseinandergesetzt
hat.

In chronologischer Reihenfolge beschreibt Hans-Peter Huber de-
tailliert alle Werke Mozarts - und dies sind nicht wenige -, in denen
Klarinette und/oder Bassetthrner vorkommen, auch die Fragmente.
JAusfiihrliche Analysen unter Einbeziehung der Quellen, mit zahlrei-
chen Notenbeispielen und Tabellen illustriert”, so der Klappentext,
.geben tiefen Einblick in die Werkstruktur und setzen dabei den Fo-
kus auf die Frage, welche besondere Rolle der Komponist dem Inst-
rument zuordnet." Bei der Betrachtung der Werke richtet Huber sein
Interesse auf die Klangfarbe sowie die jeweilige Stimmung der ver-
wendeten Klarinette und deren Tonartencharakter, aber ebenso auf
den Bau des Instrumentes sowie die Griff- und Spieltechnik. Neben
biografischen Informationen zieht der Autor auch die historische
Aufflihrungspraxis heran, um einzelne Werke einzuordnen. Es ver-
steht sich nahezu von selbst, dass dem Klarinettisten Anton Stadler,
der eine Vielzahl von Mozarts Werken zu dessen Lebzeiten aufge-
flhrt hat, wann immer es sich anbietet, besondere Aufmerksamkeit
gewidmet wird.

Esist allerdings nicht nur die Perspektive des Praktikers, die dieses
Buch ausmacht. Dem Klarinettenquintett KV 581 sowie dem Klari-
nettenkonzert KV 622 widmet der Autor allein um die hundert Sei-
ten zur Uberlieferungsgeschichte. Die Autographe beider Werke sind
verschollen; die Rekonstruktion des Originaltextes beschaftigt die
Wissenschaft: so zum Beispiel die Frage, ob der Klarinettenpart des
Quintetts beschnitten wurde, da die originale Komposition fiir ein
besonderes Instrument Stadlers komponiert gewesen sein kdnnte.
Zu diesen musikwissenschaftlichen Fragestellungen leistet Huber im
vorliegenden Buch einen nicht unerheblichen Beitrag. Allerdings hat
der Autor seine Arbeiten bereits im Jahre 2012 abgeschlossen und
muss im Vorwort darauf hinweisen, dass es mittlerweile auch wei-
tere Erkenntnisse in diesen Fragen geben konnte.
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Im Anhang findet sich eine Tabelle mit allen besprochenen (Kla-
rinetten-)Werken, sortiert nach Gattungen. Zudem enthélt diese
Tabelle Angaben zu den Stimmungen der verwendeten Klarinetten.
Wer nach Gattungen sucht, wird hier fiindig, wer chronologisch
sucht, orientiert sich am Inhaltsverzeichnis. Ein Index, sortiert nach
Titeln und KV-Nummern, wére allerdings ebenfalls hilfreich gewesen.

Insgesamt ist dieses sehr Gbersichtlich gestaltete Buch eine wahre
Fundgrube fiir alle, die die Klarinette lieben, ebenso wie flr Musik-
wissenschaftler, die sich mit Fragen rund um die Klarinette bei Mo-
zart beschaftigen.

Barbara Wolf ist Musikwissenschaftlerin mit wissenschaftlicher
Bibliotheksausbildung und arbeitet seit vielen Jahren in einem
Wissenschaftsverlag in Heidelberg.

Tobias Bonz
[Instrumentaler
Musikunterricht als Teil

allgemeiner Schulbildung.

Das Pforzheimer
Padagogium und sein
innovatives Schulmodell
im ausgehenden

18. Jahrhundert (Musik
in Baden-Wirttemberg.
Quellen und Studien 12)

Instrumentaler Musikunterricht an allgemeinbildenden Schulen ist
aus der aktuellen Bildungslandschaft kaum mehr wegzudenken. Ne-
ben den Gymnasien mit musischem Zweig sind es vor allem die zahl-
reichen Kooperationsprojekte zwischen allgemeinbildenden Schulen
und auBerschulischen Bildungstragern wie bspw. Musikschulen, die
den Heranwachsenden das Erlernen eines Musikinstrument inner-
halb des Schulalltags ermdglichen. Das Unterrichten in Programmen
wie ,Jedem Kind Instrumente, Tanzen, Singen" (JeKits) oder in einer
der diversen, bundesweit verbreiteten Streicher-, Gitarren-, Blaser-
und Singklassen gehdrt mittlerweile zum Alltag zahlreicher Musik-
lehrkréafte sowie Instrumental- und Vokalpddagog*innen. Vor diesem
Hintergrund ist die vorliegende Arbeit von Tobias Bonz als duBerst
relevant einzuordnen, denn erstmals findet hier eine umfassende
und tiefgriindige Beschaftigung mit der historischen Dimension von
Instrumentalspiel in schulischem Kontext statt. Genauer erhalten die
Leser*innen Einblick in die Ursachen und die Umsetzung von instru-
mentaler Musikpddagogik an Reformschulen am Ende des 18. Jahr-
hunderts.

Mit dieser iber 400 Seiten umfassenden Studie legt Tobias Bonz
seine Dissertation vor, die im Mai 2019 von der Fakultat fir Kultur-
und Sozialwissenschaften der Padagogischen Hochschule Freiburg
angenommen wurde. Sein Doktorvater ist Prof. Dr. Georg Brunner,
sein Zweitgutachter Prof. Dr. Wolfgang Lessing, sein Drittgutachter
ist Prof. Dr. Alexander Cvetko. Tobias Bonz beschéftigt sich hier mit
einem Forschungsdesiderat, denn der instrumentale Musikunterricht
an allgemeinbildenden Schulen wurde von der historischen Musik-
forschung bisher nur wenig in den Blick genommen. Den Grund
daflr sieht der Autor in der Tatsache, dass der Forschungsschwer-
punkt sich nicht einem einzigen Forschungsgebiet zuordnen Idsst.

Forum Musikbibliothek

Jahrgang 43 Heft 2/ Juli 2022 77



Rezensionen

Tobias Bonz

Instrumentaler
Musikunterrichtals Teil
allgemeiner Schulbildung

Das Pf dagogium und sein
innovatives S odell im ausgehenden
18. Jahrhund

.”\M J.B.METZLER

Berlin & Heidelberg: J. B. Metz-
ler 2021. XIl & 438 S., Softcover,
74,99 EUR.

ISBN 978-3-662-63310-6

Vielmehr liegt er an der Schnittstelle zwischen der Geschichte der
Schulpddagogik allgemein, der Musikwissenschaft und der histori-
schen Instrumentalpddagogik. Zwar gibt es wichtige, die historische
Musikpadagogik beschreibende Studien. Im Unterschied zu diesen
Arbeiten legt Tobias Bonz in seiner Publikation die damaligen mu-
sikpddagogischen Neuerungen jedoch ausgehend von einem ganz
konkreten Beispiel offen - dem Pforzheimer Pddagogium, dessen
Musikzug mindestens zwischen 1776 und 1804 bestand, was im da-
maligen Kontext eine lange Zeit war. Der Autor |dsst sich dabei von
der zentralen Frage leiten, wie in dieser Institution im ausgehenden
18. Jahrhundert Musik unterrichtet wurde und zeigt damit, welchen
grundlegenden Wandel die Schulbildung in der Epoche der Spatauf-
klarung erfuhr. Eingebettet in den geschichtlichen Kontext und die
Asthetik der Zeit beriicksichtigend werden hierbei sowoh! die han-
delnden Personen, die strukturellen Einrichtungen als auch die Musik
selbst herangezogen.

Tobias Bonz kombinierte fiir die Auswertung der Quellen die For-
schungsmethoden der Hermeneutik, Phdnomenologie und Dialektik.
Genauer geht es in seiner Beschaftigung mit dem Quellenmaterial
darum, dieses zu beschreiben, zu verstehen und zu reflektieren. Dies
geschieht im Sinne des hermeneutischen Zirkels in einem Kreislauf.
Das heil3t, wahrend der Durcharbeit der Quellen werden fortwahrend
Erkenntnisse gesammelt, mit deren Hilfe dann weitere Quellen er-
schlossen und gleichzeitig neue Querverbindungen zu bereits analy-
sierten Quellen geschaffen werden. Der Autor legt groBen Wert da-
rauf, seine duBerst griindliche Forschungsarbeit fir die Leserschaft
ubersichtlich, strukturiert und nachvollziehbar darzulegen. So fasst
er Textinhalte immer wieder tabellarisch bzw. grafisch zusammen
und gibt dadurch die Moglichkeit, sich schnell einen Uberblick zu
verschaffen und Zusammenhange auf einen Blick zu durchdringen.

Aus der vorliegenden Arbeit erhdlt man sowohl historische Er-
kenntnisse als auch Anregungen fiir die heutige Integration von Ins-
trumentalunterricht in schulische Kontexte. So wurde beispielsweise
der Einfluss der Musik auf die menschliche Seele im ausgehenden
18. Jahrhundert als besonders niitzlich fiir eine griindliche Men-
schenbildung angesehen. Wenn man bedenkt, dass auch heutzutage
gerne Transfereffekte des Musizierens zur Legitimation von Musikun-
terricht herangezogen werden, gewinnt die von Bonz dargelegte his-
torische Dimension eine besondere Strahlkraft. Besonders einladend
und plausibel erscheint in diesem Zusammenhang Bonz' Vergleich
seines Forschungsfelds mit dem der historischen Interpretationspra-
xis. In Letzterem haben in den vergangenen 70 Jahren bekanntlich
wissenschaftliche Erkenntnisse erheblichen Einfluss auf die Musi-
zierpraxis sogenannter Alter Musik genommen. Bonz sieht dhnliche
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Chancen der Weiterentwicklung musikpddagogischer Strukturen in
der weiteren wissenschaftlichen Beschaftigung mit der historischen
Musikpadagogik. So lieBe sich beispielsweise eine dhnlich tiefgriin-
dige Beschéaftigung, wie sie hier mit dem Pforzheimer Padagogium
vorgenommen wurde, auch mit anderen Schulhdusern und deren
Lehrpersonen durchfiihren. Daneben nennt Bonz auch einige his-
torische padagogische Werke, die entsprechend aufgearbeitet fir
eine heutige Leserschaft zugdnglich gemacht werden sollten, da sie
beispielweise wertvolle Argumente fur die Verknlpfung von Inst-
rumentalspiel und schulischem Musikunterricht liefern. Vor diesem
Hintergrund schafft Bonz' historische Forschungsarbeit einen neu-
gierigen Blick in die musikpadagogische Zukunft.

Corinna Nastoll ist als Dozentin fiir Musikpddagogik an den
Hochschulen fir Musik in Nirnberg und Wirzburg tétig.

Creative Music Making
at Your Fingertips: A
Mobile Technology Guide
for Music Educators
Hrsg. von Gena R. Greher
& Suzanne L. Burton

A Mobile Technology Guide
for Music Educators

EDITED BY
GENA R. GREHER & SUZANNE L. BURTON

Oxford: Oxford University Press
2021, 184 S., ca. 25,60 EUR (D).
ISBN 978-0-1900-7812-6

Der vorliegende Sammelband vereint die Beitrdge von dreizehn US-
amerikanischen Autor®innen, deren explizites Anliegen es ist, das
kreative Potenzial mobiler Endgerdte darzustellen und in all seinen
Facetten vorzustellen. Im einleitenden Kapitel wird vorangestellt,
dass es ihnen weder um die Verteufelung neuer Technologien noch
um die Darstellung derselben als musikpddagogisches Allheilmittel
geht. Auf ganz personlicher Ebene beschreiben einige von ihnen zu
Beginn ihren Weg zur Nutzung verschiedener technischer, mobiler
Werkzeuge im Rahmen ihrer Arbeit als Hochschullehrer*innen und
Musikpddagog®innen in den unterschiedlichsten Kontexten: vom
Zweifel an den Mdglichkeiten hin zu begeisterter Anwendung.

In elf Kapiteln ndhern sich die Autor®innen dem Thema aus den
unterschiedlichsten Perspektiven. W3hrend im ersten Teil (Kapitel
1-6) die Grundlage fur die kreative Arbeit mit mobilen Endgeraten
gelegt wird, werden im zweiten Teil (Kapitel 7-11) verschiedene As-
pekte der konkreten musikpadagogischen Arbeit mit mobiler Tech-
nologie beleuchtet.

Nach einfiihrenden Worten (Gena R. Greher und Suzanne L. Bur-
ton) in Kapitel 1 widmet sich Burton im zweiten Kapitel den Vor-
und Nachteilen des digitalen Musizierens. AuBerdem stellt sie die
Maoglichkeiten der Kombination aus herkdmmlicher und digitaler
Kreativitdt fur frihkindliche Musikerziehung dar. Des Bereiches der
Sonderpddagogik nehmen sich Alice Hammel und Jesse Rathgeber
vor dem Hintergrund ihrer eigenen beruflichen Erfahrungen in Ka-
pitel 3 an. AnschlieBend erértert James Thomas Frankel Kriterien fur
die Wahl der passenden Apps fiir das kreative digitale Musizieren
im vierten Kapitel. Gena R. Greher und Savannah H. Marshall unter-
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suchen Herangehensweisen, um Musikpadagogikstudierende an die
Rolle mobiler Endgerate fiir ihre kiinftige Arbeit heranzufiihren. Der
erste Teil des Bandes wird von Janice Smith und Michele Kaschub
abgeschlossen (Kapitel 6), indem sie sich der Entwicklung der Mu-
sikalitdt von Studierenden durch die kreative Anwendung mobiler
Technologien widmen.

Den zweiten Teil erdffnet David A. Williams (Kapitel 7) mit einer
Darstellung Uber die Bedeutung der Performance als Schlissel-
moment fiir Musikstudierende - in Bezug auf den Einsatz mobiler
Endgerdte. Joseph Janack beschreibt im anschlieBenden achten
Kapitel seinen beruflichen Weg mit digitaler Musiktechnologie. In
Kapitel 9 zeigt Rue Lee-Homes auf, wie die Anschaffung von iPads
ihren Umgang mit Musikunterricht nachhaltig verandert hat. Elissa
Johnson-Green widmet sich im zehnten Kapitel dem Bereich der Ei-
genreflexion der Schilerinnen und Studierenden hinsichtlich ihrer
kreativen Erlebnisse mit digitaler Technik. Im abschlieBenden elften
Kapitel stellt Dominic Pisano praktische Uberlegungen in Bezug auf
die Aneignung und Vermittlung digitaler Technologien in musikpad-
agogischen Kontexten zusammen.

Der Epilog schlieBlich greift die spezielle Situation wéahrend der Co-
vid-19-Pandemie auf. Als Abrundung des vielfaltigen Sammelbandes
gehen die Autor®innen an dieser Stelle auf die Herausforderungen
fur Musikpdadagog®innen und die besondere Rolle digitaler Technik
wahrend der Pandemie ein. Linksammlungen, Checklisten, zahlreiche
lllustrationen und Praxisbeispiele machen den vorliegenden Band zu
einem wertvollen Arbeitsmaterial fir Musikpddagog®innen, das weit
uber theoretische Betrachtungen hinausgeht.

Letztlich will das Buch eine Anregung fiir Musikpddagog®innen
sein, sich selbst auf eine Reise zu begeben, um das kreative Potenzial
neuer Technologien zu entdecken und gemeinsam mit Schiler*innen
und Student®innen anzuwenden. Ergdnzend zum Buch gibt es eine
begleitende Website, auf der einzelne Projekte vertiefend vorge-
stellt werden. Dariiber hinaus bieten umfassende Literaturhinweise
die Moglichkeit, sich Gber den Sammelband hinaus mit dem Thema
auseinanderzusetzen. Eine wahre Fundgrube fiir alle (angehenden)
Musikpadagog®innen.

Heiderose Gerberding ist u. a. Kultur- und Medienmanagerin. Sie ist
an der Technischen Hochschule in Brandenburg an der Havel tatig.

Die Messen Josquins.
Eine Einflihrung
Hrsg. von Christiane
Wiesenfeldt

Die Messen von Josquin des Prez, das sind die Bach-Kantaten, die
Mozart-Opern, die Beethoven-Sinfonien der Zeit um 1500. Meilen-
steine der Musikgeschichte: Jedes der Werke fr sich ein beeindru-
ckender Kosmos; aber noch mehr in ihrer planvollen Gesamtheit als
Werkkorpus mit seinen verschiedentlichen Formbeziehungen, ver-
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bundenen, divergierenden und sich erganzenden Kompositionsprin-
zipien. Wahrend es zu Bachs Kantaten, Mozarts Opern und Beetho-
vens Sinfonien seit langem gute Uberblicks- und Einfiihrungsliteratur
gibt, konnte diese Fehlstelle mit Blick auf Josquins Messenschaffen
erst anldsslich des 2021 eingefallenen 500. Todestages des Kompo-
nisten geschlossen werden. Christiane Wiesenfeldt, Lehrstuhlinha-
berin flr Musikwissenschaft an der Universitat Heidelberg, hat sich
als Herausgeberin dem Desiderat angenommen und Ende 2020 diese
Einflihrung vorgelegt, die sich an ,Studierende ebenso wie Musiker
und interessierte Musikliebhaber” (S. 20) wendet.

In der Einleitung zu dem Sammelband ordnet Wiesenfeldt Jos-
quins Messen in ihren zeitgeschichtlichen und in den biografischen
Kontext des Komponisten ein. Der Werkkomplex habe ,eine enzyklo-
padische Breite" und folge einem ,strategisch klugen Konzept", das
es Josquin erlaubt habe, ,alle seinerzeit denkbaren kompositorischen
Maéglichkeiten zu présentieren” (S. 9). Wiesenfeldt liefert einen an
der Chronologie der Werke ausgerichteten Abriss der in dem Band
in Einzelbeitrdgen behandelten Messen - jene 16 Werke, die in der
Josquin-Forschung heute weitgehend unumstritten als echt gelten.
Die folgenden nach Messtypen geordneten 12 Einzelkapitel - und
das ist das Besondere an der Konzeption dieses Bandes - wurden
von Studierenden im Zusammenhang mit einem an der Universitdt
Heidelberg von Wiesenfeldt geleiteten Hauptseminar verfasst.

Nacheinander werden systematisch die Chanson-, Parodie-, Ka-
non-, Solmisations- und Choralmessen behandelt, wobei die Tren-
nung in Chanson- und Parodiemessen dahingehend etwas ungliick-
lich scheint, als - wie auch in den Texten immer wieder gesagt wird
(S. 37, 51, 61) - es sich bei den Chansonmessen strukturell freilich
gleichsam um Parodiemessen handelt. Mit Blick auf die Zielgruppe
kénnte das manchen Leser verwirren — zumal auch das anhdngende
Glossar in diesem Punkt nicht hilfreich ist. Letztlich beschreibt Paul
Tarling aber zu Beginn seines Beitrags Uber die Parodiemessen for-
tuna desperata und Malheur me bat sehr anschaulich, wo die termi-
nologische Trennlinie gezogen wird: ,In beiden Messen bezieht sich
Josquin auf eine mehrstimmige Vorlage und verarbeitet in seiner
Messe nicht nur eine, sondern alle drei Stimmen aus der Vorlage."
(S. 91).

Die einzelnen Beitrdge folgen einem dhnlichen Aufbau. Nach ein-
leitender Betrachtung zu Fragen der Datierung und Entstehung,
moglicher Parodievorlagen und Aspekten der Quelleniiberlieferung
folgen eingehende analytische Untersuchungen zu den Satzen der
einzelnen Messen. Den Abschluss bilden jeweils Ubersichten zu den
Hauptquellen der Werke, Hinweise auf weiterfiihrende Literatur und
eine oder mehrere Hérempfehlungen.

Auf den neuesten, 2020 veroffentlichten Forschungen von Chris-
tiane Wiesenfeldt fuBend beschreibt Christian Bartle im Er6ffnungs-
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beitrag die Missa L'ami baudichon - wohl eine der friihesten Mes-
sen Josquins - einerseits als ironische Hommage an den ,kleinen
Freund" des Mannes (S. 33) und andererseits als Messlatte (und die
ist tatsdchlich im doppelten Wortsinn zu verstehen) fir den Ver-
gleich mit der dlteren Komponistengeneration um Dufay und Ockeg-
hem. Alexander Faschon widmet sich der Missa Di dadi, die mit ihrer
mysteriésen Wirfelsymbolik und der Verbindung mit dem seinerzeit
weithin bekannten franzosischen Liebeslied N'aray je jamais das
menschliche Sehnen und Streben im Weltlichen und Geistlichen
zusammenfihrt. Entsprechend des Einfiihrungscharakters des Ban-
des beschreibt Rebecca Mayr in ihrem Beitrag tber die Missa D'ung
aultre amer das Kompositionsprinzip der Imitatio sehr schén und
anschaulich. Gleiches gilt flr den bereits erwdhnten Text von Paul
Tarling hinsichtlich des Parodiebegriffs. Wiebke Staasmeyer bettet
ihre Analyse der Missa Faisant regretz in eine auch kulturgeschicht-
lich interessante Darstellung des Melancholie-Verstandnisses und
des Regretz-Topos um 1500 ein. Im Kontext der groBen Tradition der
Lhomme armé-Messen beschreibt und analysiert Maurice Strohha-
cker die beiden Beitrage, die Josquin zu diesem Typus geliefert hat.
Ebenfalls als Paare werden die Kanonmessen Ad fugam und Sine
nomine (Daniela Marxen) und die Solmisationsmessen La sol fa re
mi und Hercules Dux Ferrariae (Fabienne Kathrin Knittel) behandelt.
Jasmin Lindenthaler stellt ihrer Analyse der choralparaphrasieren-
den Festtagsmesse Gaudeamus eine ausflihrliche Diskussion der
Quellenlage voran, da diese hier besonders reich ist. Daniel Tiemeyer
widmet sich zu Beginn seines Beitrags zur Missa Ave maris stella
ebenfalls ausfuhrlich einer Quellenbetrachtung, wobei es ihm darum
geht, die Marienfrémmigkeit, die das Werk transportiert, aus ikono-
grafischer wie musikalischer Sicht darzustellen. Als das Besondere
an der Missa de Beata Virgine - die als Josquins ,am weitesten ver-
breitete Messe des 16. Jahrhunderts" (S. 170) gilt - beschreibt Hen-
riette von Schnakenburg den Umstand, dass jeder Satz eine eigene
Vorlage besitzt und ,so ein ganzes Choralordinarium verarbeitet”
(S. 160). Im Schlussbeitrag untersucht David BréBner mit der Missa
Pange lingua Josquins spateste Messe, die ihre besondere klangliche
Charakteristik aus der Verbindung des phrygischen Fronleichnams-
hymnus Pange lingua mit einem synkopisch punktierten Rhythmus
zieht. Sie ist durch die Verwendung besonders dichter Imitations-
und Sequenztechniken und einer ,auf den Hérer ausgerichteten
Textverstandlichkeit" (S. 183) gekennzeichnet.

Am Ende des Bandes steht ein Glossar, dessen Begriffsauflosun-
gen man sich etwas weniger knapp (und stérker auf den thema-
tischen Gegenstand bezogen) gewiinscht hatte. Mit Blick auf den
Einflihrungscharakter ware - jenseits der weiterfiihrenden Litera-
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turhinweise am Ende der Beitrage - auch ein Verzeichnis mit einem
Uberblick tiber die wichtigste Forschungsliteratur schon gewesen,
sodass die Studierenden und Musikliebhaber, fiir die dieser Band ge-
macht ist, etwas mehr an die Hand genommen werden. Hier hatte
man dann noch eine Diskografie anschlieBen kdnnen und sich auf
diese Weise die wenig Uberzeugenden, weil recht beliebig wirkenden
Hoérempfehlungen in den einzelnen Beitrdgen sparen kénnen.

Trotz dieser Schonheitsfehler ist den Autorinnen und Autoren frei-
lich ein wunderbares Buch gelungen. Den eigenen Anspruch, eine
Jperspektivenreiche, aber knappe und gut konsumierbare Einfiihrung
zu den Messen" Josquins zu liefern (S. 20), erfullt der vorliegende
Band im besten Sinne. Er wird flr den Bestand jeder - 6ffentlichen
wie wissenschaftlichen - Musikbibliothek eine Bereicherung sein.

Prof. Dr. Manuel Barwald unterrichtet im Studiengang Bibliotheks-
und Informationswissenschaft an der HTWK Leipzig.

Musikobjektgeschichten.

Populédre Musik und
materielle Kultur
Hrsg. von Christina
Dérfling, Christofer Jost
und Martin Pfleiderer
(Populére Kultur und
Musik 32)

Der Material Turn (die Zuwendung zur materiellen Kultur) in den
Geisteswissenschaften ist im Kommen. Im Kontext der aktuellen Di-
gitalisierung und des fortschreitenden Wegfallens von klassischen
Tontragern ist eine der zentralen Fragen in der Musikforschung seit
den 2000ern: Wie hdngen Musik und das fassbare Objekt tiberhaupt
noch zusammen? In diesem Buch aus der Reihe Populdre Kultur und
Musik versuchen sich Christina Dorfling, Christofer Jost und Martin
Pfleiderer zusammen mit elf anderen Autoren dieser Frage zu na-
hern.

Das Buch gliedert sich in elf Texte, die verschiedene Aspekte po-
puldrer Musik und materieller Kultur behandeln. Der Band steht im
Zusammenhang mit einer im Oktober 2020 stattgefundenen in-
terdisziplindren Tagung im Goethe-Nationalmuseum in Weimar im
Rahmen des BMBF(Bundesministerium fiir Bildung und Forschung)-
Forschungsprojektes Musikobjekte und populdre Kultur. Die Texte
sind also Uberarbeitete Fassungen der gehaltenen Referate. Die
Aufsatzsammlung wird erganzt um die Wiedergabe der Podiums-
diskussion der begleitenden Tagung. Die Nahe zum Material Turn
wird bereits zu Anfang von Dorfling, Jost und Pfleiderer signalisiert.
Technische Umwaélzungen im Laufe des 20. Jahrhunderts haben
dieses Forschungsfeld eigentlich erst in den Fokus gebracht; reines
akusmatisches Horen wird erst durch den Tontrager ermdglicht. Und
trotzdem: ohne Qbjekt (z. B. Musikbox oder Kopfhaorer) gibt es auch
in Zeiten von Spotify kein Klangerlebnis. Besonders spannend ist der
Aspekt der Kommodifizerung von Musik. Anfangs flhren die drei
Herausgeber ihre Leserschaft sehr fundiert und mit vielen Quellen-
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verweisen in das Feld der Musikobjektgeschichten ein. Die Beitrdge
selbst sind weit gefachert, prasentieren in schillernden Farben ver-
schiedene wissenschaftliche Ansatze und zeigen neue, frische For-
schungsperspektiven. Bereits der erste Beitrag Ding, Kérper, Sound
von Stefanie Samida beginnt mit einer sehr personlichen Erzahlung
ihres Eindrucks beim Horen einer Kasperle-Schallplatte zu Kindheits-
zeiten. Der Gesamteindruck samt Rauschen, Kratzgerduschen und
auch haptischer Erfahrung spielt hier eine sinngebende Rolle. Sehr
personlich ndhert sich Samida dem kulturphilosophischen Thema
der Mensch-0bjekt-Beziehung. Die Wechselwirkung zwischen Kin-
derplattenspieler und Nutzer*in wird beidseitig beleuchtet. Samida
nutzt zur Analyse die geteilten Meinungen zu einem bestimmten
Kinderplattenspieler in Internet-Foren. Sehr dhnlich nutzt die Mu-
sikforschung seit den 2000ern solche Informationen zu allgemeinen
Meinungsbildern (vgl. die Auswertung von Amazon-Rezensionen in
Ralf von Appens Buch Der Wert der Musik von 2007). Die Zitate blei-
ben hier zwar isoliert und ohne weitere Datenbelege, aber das Thema
erfordert dies auch nicht. Samidas Grundgedanke lautet: Menschen
machen nicht nur etwas mit Sachen, Sachen machen auch etwas
mit Menschen.

Dieser Grundgedanke zieht sich durch weite Teile dieses Buches,
gleich im nichsten Text (Die Trdgheit des Medienhabitus) von Anne-
Kathrin Hoklas beispielsweise. Auch hier wird betont, dass es um
Alltagskultur geht, was sich sonst in der Musikwissenschaft seltener
findet (Zitat Hoklas, S. 51: ,Denn wie sich aus medientheoretischer,
aber auch aus technikphdnomenologischer Perspektive argumen-
tieren lasst, wird die materielle Form der Medien bzw. das Handeln
mit dem medientechnischen ,Zeug' nur selten Gegenstand bewuss-
ter Reflexion."). Hier geht es um die Affordanz, also den subjektiv
empfundenen Angebotscharakter eines Gegenstandes, im Medium
der CD. Die verschiedenen Forschungsansdtze des Bandes wer-
den hier daran deutlich, dass Hoklas Text auf einzelnen Interviews
mit Angehdrigen verschiedener Generationen zu ihrem Verhéltnis
zum Medium der CD basiert. Als Ethnographin arbeitet sie mit den
dortigen Standards der Sprechwiedergabe, bei denen Versprecher,
Sprechpausen und Lacher codiert Ubertragen werden. Endlich ein
musikwissenschaftliches Buch, dass sich solcher Standards bedient!
Man erkennt hier den Einfluss der aktuellen Popularmusikforschung
und spurt formlich frischen Wind durch die musikwissenschaftliche
Fachliteratur wehen.

Doch das Buch zeigt auch Facetten der klassischen historischen
Betrachtung von Entwicklungen zwischen Popularmusik und Objekt.
In Scheiben, die die Welt bedeuten von Daniel Morat wird die hoch-
interessante Geschichte der Internationalisierung der friihen Schall-
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plattenindustrie anhand der Berliner Carl Lindstrém AG erzahlt. Eine
hervorragende Studie im Uberblick, die die sehr internationalen
Verflechtungen der friihen Plattenindustrie aufzeigt. Lindstrém war
Quell fir viele andere Labels und Entwicklungen, wie z. B. Okeh Re-
cords aus den USA, die spater die ersten Country-Blues-Aufnahmen
verlegen sollten. Morat zeigt klar strukturiert auf, dass gerade diese
Internationalisierung erst die Regionalisierung von nicht-westlicher
Musik hervorbringen konnte. Morat hat einen schénen kurzen Uber-
blick Uber die Geschichte der Schallplatte in ihren friihen Jahren
als Kolonialobjekt geschrieben. Ein sehr guter Text fir Studierende
oder Interessierte als Lektlre. Das Phanomen der Weltmusik wird
ein wenig erklart, und der Aspekt des Lokalen wird dabei gerade
im Globalen gesehen. Ahnlich klar beschreibt Christina Dérfling in
Cover - Album - Patent die Objektgeschichte des Patents fiir das
Musikalbum als klassisches Album mit mehreren herausnehmba-
ren Platten im friihen 20. Jahrhundert. Patentrecht und technische
Erfindungsgeschichte werden in den Kontext der Musikgeschichte
gestellt. Eine Fehlstelle in der Musikwissenschaft wird definiert und
teilweise gefullt.

Ebenso interessant ist, dass sowohl im Text von Benjamin Burk-
hart (zu Musikobjekten des Alltags in der DDR anhand von Archiv-
material) als auch in dem von Stefan GauB (iber die dsthetische
Entwicklung der CD) sehr strukturiert tiber rechtliche Fragen in der
Musikobjektgeschichte gesprochen wird. Man hat den Eindruck,
dass die Texte sehr gut lesbar unterteilt sind und nicht mehr dar-
stellen wollen, als es im gegebenen Rahmen sinnvoll ist. Der Text
von GauB (Rauschfrei und Pur) beschreibt den Siegeszug der CD.
Die CD wird hier als Objekt zwischen traditionellem Phonoobjekt
und dem digitalen Musikkonsum im Internetzeitalter gesehen. In-
teressant ist, dass technische Entwicklung und externe Bewerbung
der CD parallel geschildert werden. GauB geht dabei ins Detail. Er
beschreibt sogar Parallelen zwischen der Bildsprache der Fernseh-
serie Raumschiff Enterprise und der Werbung fur CDs in den 80er
Jahren.

AuBerdem werden in Musikobjektgeschichten viele museum-
sphilosophische Fragen gestellt und das Objekt in einer Museums-
Sammlung in seiner Dynamik behandelt (/nertia, Mobilitit und Dy-
namiken des Materiellen von Hans Peter Hahn und Fragmente der
Abwesenheit von Andreas Ludwig). Als Schluss-Akzent beschreibt
Thomas Mania in Objekte der Popkultur erleben das Konzept des
rock'n'popmuseums in Gronau. Der Text gibt in klarer Sprache, aber
auch sehr erzihlend einen breiten Uberblick tiber die komplizierte
Entwicklung eines Museums, das immer wieder auf Innovation an-
gewiesen war. Mania generiert eine gut nachvollziehbare Struktur,
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fur die er sich im Gemischtwarenladen der Museums- und Objekt-
philosophie bedient. Vielleicht einer der praktischsten Ansatze des
Buches.

Zusammenfassend kann man sagen, dass Musikobjektgeschich-
ten einen Themenbereich behandelt, der zu lange im Abseits belas-
sen worden ist. Der Material Turn ist aber in der Musikwissenschaft
bereits rezipiert worden, und dieser Band bietet hierliber einen
guten, vielfltigen Uberblick. Auch wenn manche Texte etwas zu
sehr in die Tiefe gehen und als Uberblick fiir ihr jeweiliges Thema
weniger brauchbar sind, ist dieses Buch vor allem fiir den akade-
mischen Lehralltag sehr gut zu gebrauchen. Man mdéchte es allen
Dozent¥innen der Musikwissenschaft in die Hand driicken und sa-
gen: ,Nehmen Sie das als Grundlage fiir ihr nachstes Seminar!" Die
Reihe Populdre Kultur und Musik sollte von allen im Auge behalten
werden, welche die aktuellen deutschsprachigen Forschungen zur
Popularmusik weiterverfolgen wollen und eine bunte Mischung an
frischen wissenschaftlichen Texten zu populdrer Musik und Kultur
gerne im Regal stehen haben.

Richard Limbert ist Mitarbeiter des
Lippmann+Rau-Musikarchivs in Eisenach.

Michael Heinemann
Beethovens Ohr. Die
Emanzipation des Klangs
vom Horen

,Baumwolle in den Ohren am Klawier benimmt meinem Gehor das
unangenehm Rauschende." Mit diesem Zitat, das Beethoven auf ei-
nem Skizzenblatt zur Symphonie Nr. 7 (A-Dur) op. 92 notierte, lasst
sich eine Besprechung von Michael Heinemanns Monographie Beet-
hovens Ohr wunderbar einleiten. Der erste Blick auf das Buch, das
zum Beethovenjahr 2020 erschienen ist, zeigt auf dem Umschlag
ebendieses Skizzenblatt mit dem genannten Zitat, welches auch im
Impressum nachgelesen werden kann. Auch wenn zu Beethovens
250. Geburtstag zahlreiche Publikationen erschienen sind, ermdg-
licht dieses Buch auf besondere Weise neue Einblicke in die Beetho-
ven-Forschung. Beethovens Gehdrlosigkeit wird in Bezug zu seinen
Werken analytisch untersucht. Anhand ausgewahlter Notenbei-
spiele, Beethovens Konversationsheften und Tagebucheintragungen
sowie Berichten von Zeitzeugen betrachtet Heinemann Beethovens
Kompositionen. Klangideen, welche auch tiber das Héren hinausge-
hen, erfordern eine prazise Verschriftlichung. Diese Untersuchung
macht bewusste Grenziiberschreitungen des Komponierens deutlich
und zeigt die Emanzipation des Klangs vom Horen gerade aufgrund
von Beethovens Schwerhdrigkeit auf. Fast philosophisch begibt sich
der Autor auf die Reise zu Beethovens Kommunikation durch seine
Musik trotz oder gerade wegen seiner Schwerhdrigkeit.
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Das Buch ist in zwolf Kapitel unterteilt, die bereits beim ersten
Blick ins Inhaltsverzeichnis mit einer Besonderheit aufwarten. Alle
Beethovens Kapiteliiberschriften gleichen Warterbucheintragungen mit der
Ohr Dle Emenzietion entsprechenden Worterkldrung. So wird das erste Kapitel mit dem

des Klangs vom Horen .Gehdr: Sinneswahrnehmung von Lebewesen, mit dem der Schall
wahrgenommen werden kann; einer der flinf klassischen Sinne" ein-
geleitet, und das letzte mit: ,Taub: nicht mehr héren kénnen, ohne
Empfindung, wie abgestorben, nicht verwertbar”. In den einzelnen
Kapiteln sind Abbildungen von Notenbeispielen eingefligt, insge-
samt sind es 41.

Das 1. Kapitel Gehdr leitet ins Thema ein und gibt die Kernaus-
sage von Michael Heinemann wieder: Die Gestalt von Beethovens
spaten Kompositionen sei nicht auf mangelnde Kontrolle durch die
Schwerhdrigkeit zurlckzufiihren, sondern wurde bewusst von ihm
so gewihlt. Unter der Uberschrift Wahrnehmung verdeutlicht der

Michael Heinemann

Munchen: edition text+kritik, Autor im 2. Kapitel auf der einen Seite Beethovens Fahigkeit durch
2020. 156 S., lll. und Notenbei- Beobachtungen, z. B. der Bogenfiihrung der ersten Violine, das Or-
spiele, broschiert, 19,80 EUR. chester zu dirigieren (S. 11). Zum anderen macht er auf die Mdg-
ISBN 978-3-96707-452-9 lichkeit der Selektion von Gerduschen aufmerksam (S. 15). Ebenso

nahm Beethoven keine Riicksicht auf gdngige musikalische Formen,
sondern entwickelte Neues und dies nicht erst mit der Zunahme der
Schwerhdrigkeit (S. 16).

Von der Wahrnehmung schlagt Heinemann den Bogen zum ge-
samten Kérperbewusstsein. Die Schlagworte Esoterik, Psychologie
oder Metaphysik (S. 19) er6ffnen das 3. Kapitel. Der Autor zeigt, dass
kérperliches Empfinden in Klang tbersetzt werden kann. Als erstes
Notenbeispiel wahlt er die Waldstein-Sonate fiir die entsprechende
Analyse. Nach der kdrperlichen Wahrnehmung geht es im 4. Kapitel
um das Notieren oder vielmehr das Skizzieren der Noten oder ers-
ten Ideen. Der Autor verweist dabei auf das Skizzenbuch Beetho-
vens, das von William Kinderman als Faksimile mit Transkriptionen
und Kommentaren erschlossen wurde (S. 33). Beethovens Skizzen
dienten ihm als Kommunikationsmittel und sind ungewdhnlich reich
vorhanden.

Das Verstehen ist der ndchste Schritt, der im 5. Kapitel erfolgt. Das
Thema wird zundchst aus der Sicht der Kommunikation mit einem
schwerhdrigen Menschen, bei dem lautes Sprechen nicht immer
hilfreich ist, aber auch aus der Sicht des Komponisten auf sein Pub-
likum behandelt. Gerade feine Nuancen in der Spieltechnik verdeut-
lichen die Artikulation. Heinemann analysiert hierfiir verschiedene
Werke, insbesondere Streichquartette. In Kapitel 6 geht der Autor
zunéchst darauf ein, dass Beethoven die Neuerungen im Klavierbau
im 19. Jahrhundert beobachtete und in seine Werke einflieBen lieB.
Heinemann stellt die Frage in den Raum, ob Beethoven sich durch
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diese Neuerungen inspirieren lieB oder ob er damit endlich Klan-
gideen umsetzen konnte, die friihere Klaviere nicht boten (S. 55).
Im 7. Kapitel Fassen beschreibt Heinemann das Zusammenspiel von
Kérper und Instrument. Gerade ein Schwerhdrender kann noch mu-
sizieren und die Schallwellen wahrnehmen, auch durch sich selbst
als Resonanzkérper. Die Kommunikation mit der eigenen Person
steht im Vordergrund, es geht nicht mehr um schénen Klang, da
dieser nicht mehr wahrgenommen wird (S. 66). Auch um sich mit an-
deren zu verstandigen, kdnnen neue Mdglichkeiten der klanglichen
Gestaltung erforscht werden.

Heinemann stellt in Kapitel 8 Tasten dar, warum Beethoven trotz
seines Horverlustes einen extremen Aufwand betrieb, nuancierte Ar-
tikulationen und Pedalisierungen aufzuschreiben. Gerade durch das
Wahrnehmen der Schwingungen von seinem Instrument flhlte er
diese Unterschiede, und durch die sehr erschwerte Kommunikation
mit anderen Personen war es Beethoven umso wichtiger, alles minu-
tis zu dokumentieren (S. 78-79). Das Uberschreiten von Grenzen in
Beethovens spaten Werken steht auch in Kapitel 9 Befreien wieder
im Vordergrund. Als Beispiel dient hierbei ein Auszug aus Meeres-
stille und gltickliche Fahrt op. 112. Laut Heinemann wollte Beethoven
wahrscheinlich nicht durch ekstatische Akkorde auf sein Leiden auf-
merksam machen, sondern unabhdngig von gangigen Konventionen
komponieren und sich von diesen befreien (S. 101). Den Unterschied
zwischen Vernehmen und Lauschen thematisiert Heinemann in Kapi-
tel 10. Er zeigt, dass Beethoven seine Klangideen nicht héren musste,
um sie zu entwickeln und aufzuschreiben. Und auch hier macht er
wieder deutlich, dass Beethoven unabhangig von den traditionellen
musikalischen Vorstellungen seiner Zeit war (S. 106). Das Kapitel 11
Eréffnen untersucht als vorletztes in diesem Buch die Grenzen des
Hérens, die aber nicht gleichzeitig die Grenzen der Musik sind. Sehr
philosophisch betrachtet Heinemann die Grenzlberschreitungen
Beethovens in seiner Musik. Im 12. Kapitel Taub ordnet er Zitate aus
Originalquellen zu Beethovens Schwerhdrigkeit chronologisch nach
Jahreszahlen, eine sehr haufige Quelle sind dabei die Konversations-
hefte. Themen sind hier unter anderem - ganz lebenspraktisch - die
Nutzung von Hilfsmitteln gegen seine Schwerhdrigkeit, aber auch
das Spielen am Klavier, nicht nur im Privaten.

Hauptzielgruppe des Bandes sind Musikwissenschaftler*innen; fir
Laien diirfte es schwieriger sein, der Argumentation zu folgen, gerade
wenn es in die Tiefe der Musikanalyse geht. Dennoch werden auch
Beethoven-Liebhaber, die ein hohes fachliches Interesse mitbringen,
auf ihre Kosten kommen. Und auch praktische Musiker*innen kon-
nen hier ihr Hintergrundwissen erweitern und werden vielleicht neue
Interpretationsansatze finden. Das Buch ist gut und logisch struk-
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turiert, die einzelnen Kapitel bedingen sich gegenseitig. Die Noten-
beispiele unterstiitzen das Hineindenken in die Analyse der Werke.
Heinemann vermerkt seine Quellen in FuBnoten und nennt seine
Hauptquellen am Ende des Bandes. Leider gibt es aber kein Literatur-
verzeichnis, welches alle Quellen noch einmal systematisch auflistet.
Das Gleiche gilt fir die Notenbeispiele. Fir einen schnellen Zugriff
auf die Quellen wére beides wiinschenswert gewesen. Heinemanns
Buch sticht aus der neueren Beethoven-Literatur hervor, da es mit
der Gehorlosigkeit des Komponisten ein von der Musikwissenschaft
bislang unterreprasentiertes Phanomen seiner Biografie beleuchtet.
Eine Erwerbung flr Musikbibliotheken wird empfohlen.

Elisabeth Prosch ist Masterstudentin der Bibliotheks-
und Informationswissenschaft an der HTWK Leipzig.
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