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Hans Christoph Worbs:
Das Dampfkonzert.
Musik und Musikleben
des 19. Jahrhunderts
in der Karikatur.

Heinrichshofen's Verlag,
Wilhelmshaven 1982,
289 S., 236 Abb., 78 DM

Anschaulich praktizierte Mu-
siksoziologie enthält (und ent-
hüllt) diese umfangreiche Ver-
öffentlichung, eingebunden in
türkisfarbenes Feinleinen mit
Goldprägung, ein stattlicher
Band. 15 Seiten zum Beginn
sind einem historischen Über-
blick über Werden und Funk-
tion der Musikkarikatur gewid-
met, 10 abschließende Seiten
mit ausführlichem Quellen-
nachweis und Registerteil be-
zeugen eine solide Arbeit des
Verfassers.
Allein 36 volle Seiten in dem
mit unterschiedlicher Gewich-
tung angelegten Hauptteil be-
schäftigen sich mit dem offen-
sichtlich dankbarsten aller zeit-
satirischen Themen: Richard
Wagner (29 Abbildungen). 18
Seiten besonderer Popularität
genießt auch Richard Strauss
(mit 12 Reproduktionen, dar-
unter der Skandalstoff „Salo-
me", die Kakophonie der
„Elektra" und - natürlich - des
Komponisten unermüdliches
Streben nach gesetzlicher Si-
cherung der Tantiemen). Je-
weils 14 Seiten teilen sich Verdi
(15 Bilder) und Gustav Mahler
(8 Bilder). Was übrigbleibt, ge-
hört zu den ebenso sprunghaft
wie facettenreich wechselnden,
klatschträchtigen Tageskom-
mentaren des vergangenen
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Jahrhunderts.
Da wird scharf auf den Wun-
derkindkult geschossen, die
Seuche der klavierspielenden
Töchter verulkt, das artistische
Virtuosentum bis zur Hyper-
trophie eines voll mechanisier-
ten Dampfmaschinen-Orche-
sters ins Visier genommen. Ei-
tel gespreiztes Sängerauftreten
wird glossiert, die Mord-und-
Totschlag-Marotten romanti-
scher Opernlibretti werden ge-
nüßlich parodiert, Kulissenge-
flüster, Starkult und Publi-
kumsverhalten optisch durch
den Kakao gezogen, und selbst-
verständlich wird alles Kompo-
sitorisch-Unkonventionelle ,
Ungewohnte, Neue als „Zu-
kunftsmusik" verlästert. Eine
oft bitter-sarkastische Bildpro-
zession zieht am Auge des Be-
trachters vorüber, deren Inhal-
te das Musikleben der Vergan-
genheit selber vom diaboli-
schen Auftreten Paganinis bis
zur Besetzungs-Gigantomanie
Mahlers bestimmt hat. Mit
Umsicht und Fleiß wurde sie
aus den prominentesten satiri-
schen Zeitschriften ganz Euro-
pas zusammengestellt. Die
Hauptquellen sind „Punch"
(London), „Le Charivari", „Le
Journal pour rire", „Journal
amüsant" u.a. (aus Paris), die
„Fliegenden Blätter", der
„Simplicissimus" (München),
die „Lustigen Blätter", „Ulk"
und „Kladderadatsch" (Ber-
lin), „Der Floh", „Die Muske-
te" und „Kikeriki" (Wien).
Zeitgenössische Kommentare
und informative Erläuterungen
stellt der Herausgeber jedem
Bildthema mit knapper, tref-
fender Aussage zur Seite.
Aber: nicht alles polemisch mit
frechem Zeichenstift kolpor-
tierte Musikgeschehen glänzt in
der Pracht der Möglichkeiten
moderner Reproduktionstech-
nik. Manches im Original schon
angestaubte und vergilbte Blatt
macht es dem heutigen, zeitlich
ohnehin entrückten Betrachter
angesichts trüber Grautöne
und allzu satt geratener Druk-
kerschwärzung nicht ganz
leicht, den Spaß an der Freude
zu goutieren. Auch die für den
Zeitstil typische Schärfe einer
oft bissigen Darstellung läßt
manches Schmunzeln im hin-
tergründigen Ernst der Aussa-
ge erstarren. Vieles aus der
Fülle läßt kühl, weil der histori-

sche Biß einfach nicht mehr
wirksam oder der Anlaß (zu
Recht) vergessen ist. Verein-
zelte Texthinweise auf nicht ab-
gebildete Karikaturen oder der
Verweis auf andere Publikatio-
nen sind zwar korrekt, trösten
aber nicht über die vorhandene
Lücke hinweg. Damit stellt sich
die nicht beantwortete Frage
nach den Auswahlkriterien der
insgesamt gezeigten 236 graphi-
schen Reproduktionen. Den-
noch: zu würdigen bleibt ein im
Endeffekt ernstes und ernstzu-
nehmendes Sach- und Fach-
buch, das die herkömmliche
Musikgeschichtsschreibung des
19. Jahrhunderts um eine we-
sentliche Perspektive bereich-
ert. Gerhard Patzig

Nikolaus Harnoncourt:
Musik als Klangrede.
Wege zu einem neuen
Musikverständnis.

Residenz Verlag,
Salzburg und Wien 1982,
284 S., 42 DM

Der Band vereinigt eine Reihe
von Aufsätzen, Vorträgen und
Vorlesungen aus dem Zeitraum
von 1954-1980. Er kann mit
einigem Recht als Kompen-
dium aller wichtigen Probleme
der historischen Aufführungs-
praxis betrachtet werden. Fra-
gen der Notation, der Artikula-
tion, der Tempi, des originalen
Klangbildes, der Intonation
werden ausführlich, die Erfah-
rungen einer jahrzehntelangen

Musizierpraxis zusammenfas-
send, behandelt. Doch liegt die
weit größere Bedeutung dieses
Buches in dem gesellschaftskri-
tischen Ansatz, in der scho-
nungslosen Analyse des Musik-
lebens unserer Zeit und dem
Stellenwert, der der histori-
schen Aufführungspraxis als
ein Weg zu einem neuen Mu-
sikverständnis eingeräumt
wird.
Nach Meinung Harnoncourts
verstehen wir einen großen Teil
der Musik, die wir täglich hö-
ren, nicht, weil wir nur das
Ästhetische und das Emotiona-
le in ihr wahrnehmen, nicht
aber die Aussage in ihrer Ge-
samtheit. Wir sehen die Alte
Musik durch die Brille der
Spätromantik, die unser musi-
kalisches Bewußtsein noch im-
mer prägt. Der Weg zu einem
sinnvollen Musizieren und Hö-
ren der Musik aus Barock und
Klassik heute führt nur über
das Wissen um die stilistischen
Intentionen einer Musik und
die ihnen adäquaten Auffüh-
rungsbedingungen. Wir müs-
sen die Musik wieder als Spra-
che ihrer Zeit verstehen lernen.
Historische Aufführungspraxis
also nicht als Selbstzweck, son-
dern als Weg zu einer der Mu-
siksprache einer Zeit in Stil und
Ausdruck adäquaten Darstel-
lungsweise. Von da aus kann
auch wieder eine Erneuerung
unseres Musiklebens stattfin-
den, die den Hörer von einem
stumpfsinnig genießenden zu
einem aktiv mitvollziehenden,
zu einem verstehenden umer-
zieht. Hierzu ist auch eine Än-
derung des musikalischen Aus-
bildungssystems an den Kon-
servatorien nötig. Das heutige
ist seit 180 Jahren unverändert
und folgt den Ideen des Pariser
Konservatoriums, das eine
neue, allgemeinverständliche
Musiksprache schuf, die sich in
erster Linie an das Gefühl des
Zuhörers wandte.
Harnoncourts Verständnis der
Musik von 1600 bis 1800 ist das
einer Sprache in Tönen, einer
„Klangrede", die immer etwas
darstellt (Affekte, Naturschil-
derungen) und die auf musika-
lischen Figuren beruht, mit de-
nen die Hörer bestimmte Asso-
ziationen verbanden. Musika-
lisch erfordert dies eine neue
Art der Artikulation („Klein-
dynamik") und Harnoncourt
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versucht zu zeigen, warum die
originalen Instrumente -ideal
dafür geeignet waren, die Arti-
kulation einer Musik zu ver-
wirklichen, die primär als Spra-
che in Tönen verstanden
wurde.
Ein Drittel des Buches faßt Ar-
tikel aus Beiheften zu Schall-
plattenveröffentlichungen zu-
sammen. Sie zeigen ein Bild der
stilistischen Vielfalt der Ba-
rockmusik weit über das gängi-
ge Repertoire hinaus, vor allem
in der Hervorhebung öster-
reichischer, französischer und
englischer Musik. - Insgesamt
ein wichtiges und eindrucksvol-
les Buch: was die schonungslo-
se Aufdeckung des heillosen
Zustandes unseres Musikle-
bens und unseres beschädigten
musikalischen Bewußtseins be-
trifft, wie auch im Aufzeigen
eines überzeugenden Weges
daraus in der Besinnung auf die
Musik als Sprache ihrer Zeit,
mit den entsprechenden auf-
führungspraktischen Konse-
quenzen . Reinhard Müller

Oswald Georg Bauer:
Richard Wagner. Die
Bühnenwerke von der

I Uraufführung bis heute.
Mit einem Vorwort von
Wolfgang Wagner.

Propyläen Verlag,
Frankfurt, Berlin,
Wien 1982,
288 S., 350 Abb., 128 DM

Daß der Wagner-Literatur, die
ja nicht eben knapp ist, ein
wichtiges Werk gefehlt hat, und
auch noch zu einem Thema,
nämlich der Aufführungsge-
schichte, das im Falle Wagners
von wesentlicher Bedeutung
ist, macht das neue und um-
fangreiche Buch von Oswald
Georg Bauer schnell deutlich:
steht am Anfang dieser Ge-
schichte doch ein musikhisto-
risch gänzlich neuartiger Be-
griff der „Musteraufführung",
jener Einstudierungen in Mün-
chen und Bayreuth, die Wag-
ner durch seine Anweisungen
autorisiert hatte. Die letzte in
der Reihe, die „Parsifal"-Insze-
nierung von 1882, war von Co-
sima Wagner über 51 Jahre hin-
weg konserviert worden, als sei

die Aufführung das Werk
selbst, als gäbe es die Polarität
von Werk und Wiedergabe
schlechterdings nicht.
Die stoffreiche Dokumentation
Bauers belegt, daß deshalb
noch jeder Versuch einer Neu-

interpretation gegen den Vor-
wurf der Respektlosigkeit zu
kämpfen hatte, und zwar nicht
erst 1976 Chereaus „Ring",
sondern ebenso schon 1929 die
Berliner „Holländer"-Inszenie-
rung Jürgen Fehlings. Den
Aufbruch der zwanziger Jahre
mit seinen vielschichtigen indi-
viduellen Impulsen und ihre
Verschüttung im. nächsten
Jahrzehnt durch einen wieder
einheitlichen und braven Na-
turalismus hat Bauer an einer
Fülle von Beispielen herausge-
arbeitet, deren Beschreibung
die lesenswertesten und ver-
dienstvollsten Partien des Bu-
ches ausmacht. Eine besondere
Liebe des Verfassers gilt dem
sogenannten Neubayreuther
Stil und seinen Wurzeln. Als
Wieland Wagner 1951 mit
„Parsifal" die neue Ära eröff-
nete, war der Bruch mit der
Aufführungstradition vollkom-
men, galt keine Rücksicht auf
bühnentechnische und szeni-
sche Gewohnheiten mehr. Ver-
bindlicher Maßstab für Insze-
nierungen sollte die Partitur
werden, deren „Hieroglyphen
und Chiffren" Wagner „zu-
künftigen Generationen als
Aufgabe" hinterlassen habe
(Wieland Wagner, nach Bauer
S. 246). Bauer verschweigt lei-
der, wer eine solche Idee bei
Wieland Wagner gefördert und
wer ihm das Studium der Parti-
tur gelehrt hat. Der Name Kurt
Overhoff hätte hier fallen
müssen.

In der Gesamtdarstellung geht
Bauer chronologisch nach den
einzelnen Bühnenwerken in
immer drei gleichen Schritten
vor: Entstehung, Deutung,
Aufführung. Erst der letzte al-
so gilt dem eigentlichen The-
ma. Voraus geht jeweils ein
biographischer Abschnitt sowie
eine notwendig gedrängte, der
Gefahr des Schulmäßigen nicht
immer entgehende Werkinter-
pretation. Vorteil dieser Kon-
zeption ist freilich, daß die Pu-
blikation auch die Rolle des
Opernführers übernehmen, ja
zu einem Handbuch der Büh-
nenwerke Wagners für den Mu-
sikliebhaber werden kann.
Dem hat der Verlag mit einer
opulenten Ausstattung ent-
sprochen und zusätzlich Wolf-
gang Wagner - mit einem klu-
gen Vorwort - für die offiziel-
len Weihen gewonnen. We-
sentliche Voraussetzung für die
Darstellung war ein umfangrei-
ches Abbildungsmaterial, des-
sen ausgezeichnete Reproduk-
tionsqualität zu rühmen ist. Da-
zu kommt ein informativer
Bildtext, der neben Ort und
Jahr auch Bühnenbildner, Sän-
ger, Regisseur und Dirigent
nennt. Kurze Anmerkungen
verweisen auf Charakteristika
einer Aufführung. Das Streben
nach Objektivität hat dem Ver-
fasser dabei weitgehende Zu-
rückhaltung in jeglicher Kritik
abgenötigt - daß Bayreuth da-
von überhaupt ausgenommen
ist, wird man dem langjährigen
Mitarbeiter der Festspiellei-
tung nicht verübeln wollen.

Manfred Hermann Schmid

Otto Schumann:
Opernführer. Von
Monteverdi bis
Penderecki.
Unter Mitarbeit von
Viktor Kreiner.

Rowohlt Verlag,
Reinbek 1982,
963 S., 19,80 DM

Ein Opernführer, der auf en-
gem Raum möglichst viel Stoff
unterbringen will: eine kleine
Geschichte der Oper, Kompo-
nistenbiographien, Inhaltsan-
gaben der Werke, dazu noch
einen Sachteil mit Erklärungen

von Fachausdrücken usw. Dies
alles im Format eines (aller-
dings dickleibigen) Taschen-
buchs. Daß unter solchen Ver-
hältnissen keine allzu hohen
Ansprüche auf Vollständigkeit
erhoben werden können, liegt
auf der Hand. Schumanns
Opernführer eignet sich somit
in erster Linie als Kurzinforma-
tion, wendet sich an den
Opern-Neuling. Aber auch dies
gilt nur mit gewissen Ein-
schränkungen.
Die Erklärungen und Kom-
mentare sind oft sehr bedenk-
lich. Kann man wirklich be-
haupten, daß „der Deutsche"
einer Oper wie Puccinis „Ma-
non Lescaut" nicht allzuviel ab-
zugewinnen vermag? Über-
haupt „der Deutsche"! Er
kommt sehr ausgiebig zu Wort.
Komponisten wie Klenau,
Sehlbach, Gerster, Haas wer-
den mitsamt ihren Werken aus-
führlich beschrieben, hingegen
sind Halevy, Ponchielli, Rim-
sky-Korssakoff in die Rubrik
„Ergänzende Übersicht" ver-
wiesen, Boito oder Zandonai
scheinen nicht einmal dort auf.
Vieles wirkt wie aus einer
längst überwundenen An-
schauung heraus beschrieben.
Ungefähr der Standpunkt der
dreißiger Jahre. Für die heutige
Opernlandschaft, die sich vor
allem durch die Schallplatte un-
gemein erweitert hat, reichen
die Informationen nicht aus.
Unter den Gegenwartskompo-
nisten vermißt man Namen wie
Reimann und K ihm. Gottfried
von Einem ist mit seinem „Zer-
rissenen" vertreten, nicht aber
mit dem viel bekannteren „Be-
such der alten Dame". Zahlrei-
che verstorbene Komponisten
(Dallapiccola, Britten, Scho-
stakowitsch, Orff, Milhaud,
Martin, Heger, Blacher) wer-
den noch zu den Lebenden ge-
rechnet. Und dies in einem
Buch mit Erscheinungsdatum
November 1982.
Befremdliches auch im Sach-
teil. Nedda als Paradebeispiel
für Koloratursopran? Konstan-
ze für lyrischen, Feldmarschal-
lin für dramatischen Sopran?
Da erscheint vieles ohne nötige
Überlegung hingeschrieben.
Bei den Notenbeispielen gibt es
eine Verwechslung bei „Hoff-
manns Erzählungen" und „Die
verkaufte Braut".

Clemens Höslinger
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