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CD 1 : Gregorianik bis Barock
A. Einstimmige Musik

1.1 Kyrie mit Tropus ..Omnipotens genitor* (Tuotilo)
Der Gregorianische Choral ist die einstimmige liturgische Musik der katholischen Kir-

che. Die Melodien stammen urspriinglich aus dem ganzen Mittelmeerbereich und wurden
unter dem Papst Gregor I (590-604) geordnet. Der Tonumfang der Melodien, ihr An-
fangs- und Schlusston sowie bestimmte Formeln bestimmen ihre Einordnung ins System
der Kirchentonarten, das erst in der Renaissance langsam von der Dur-Moll-Tonalitit
(s. 1.14, 1.18) abgelost wird.

Tropus ist ein Einschub (Text und/oder Melodie) in einen bestehenden gregorianischen
Choral. Das Kloster St. Gallen bildete mit Tuotilo und Notker (beide T 912) u.a. ein Zen-
trum fiir die Schépfung von Tropen und Sequenzen (dem Tropus verwandte Form, s.
auch die andere Bedeutung von Sequenz: 1.25).

Melodieanfang (Kyrie eleison): s.1.8

1.2 Hildegard von Bingen (1098-1179): O Ecclesia

Einstimmiger Hymnus an die heilige Ursula. Spirituelle Dichtung und Musik bilden hier
eine Einheit. Die Melodie ist fiir die damalige Zeit kiihn und expressiv und hilt sich nicht
immer an die strengen gregorianischen Melodieregeln. Die Begleitung durch einen liegen-
den Ton war vielleicht eine gingige Auffiihrungspraxis in dieser Zeit. Die Musik behélt
trotzdem den Charakter der Einstimmigkeit.

1.3 Thibaut de Champagne (1201-1253): Par dieu

1.4 Walther von der Vogelweide (ca.1170-1230): Under der linden

Die adligen Trouveres (Troubadours) und Minnesinger schufen die einstimmige welt-
liche Liedkunst im 12. und 13. Jahrhundert. Sie waren Dichter, Komponisten und Sénger
in einem (vgl. die heutigen Liedermacher, Cantautori). Die rhythmische Darstellung der
tiberlieferten Noten ist unsicher. Begleitet wurden die Lieder oft mit Instrumenten (Harfe,
Streichinstrumente), die die Melodie mitspielten oder umspielten.

B. Friihe Mehrstimmigkeit: Organum, Ars Antiqua

1.5 Beata Mater: Antiphonische Psalmodie

Bei der Psalmodie werden die Psalmverse nach bestimmten einfachen Melodieregeln re-
zitiert und schon friih wurden solche Melodien auch improvisatorisch mit einer zweiten
Stimme im Abstand einer Quarte oder Quinte (hier: Quinte) begleitet.

Antiphon: Wechselgeseang zwischen zwei Choren (im Gegensatz zu Responsorium:
Wechselgesang zwischen Solo (Priester) und Chor (Gemeinde).

1.6 Alleluja ave Maria

Mit der Einfiihrung einer genaueren Tonhohennotation Ende 10. Jh. konnte die improvi-
sierte 2. Stimme genauer gestaltet werden: Das Organum entwickelte sich von zwei pa-
rallel gefiihrten Stimmen tiber den ,,Note-gegen-Note-Stil* mit wechselnden Abstidnden
bis zu Kompositionen mit einer ruhigen Hauptstimme, dem Cantus firmus und einer be-
wegten Oberstimme. Hauptpfeiler der mittelalterlichen Mehrstimmigkeit sind die perfek-
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ten Konsonanzen (reine Prim, Oktave, Quinte und Quarte). Die anderen (auch dissonan-
ten) Intervalle kommen in Ubergéngen vor.

1.7 Perotinus Magnus (um 1200): Salvatoris hodie (Conductus, 1. Strophe)

Zentrum der Ars antiqua im 13. Jh. ist Frankreich mit den Meistern Léonin und Pérotin.
Die mehrstimmige Musik hat feste rhythmische Strukturen fiir alle Stimmen, die aus dem
Versmass abgeleitet werden. Im Gegensatz zum Organum

(s. 1.6) und der Motette (s. 1.9) ist der Conductus (Geleitmusik fiir eine liturgische
Handlung oder Zwischenmusik fiir ein klosterliches Spiel) nicht auf einer bestehenden
gregorianischen Melodie als Cantus firmus aufgebaut, sondern verwendet einen neuen
Text und einen neuen Cantus firmus, der aber auch in der Unterstimme liegt. Diese Un-
terstimme heisst Tenor (mit Betonung auf der ersten Silbe, im Unterschied zur Stimmla-
genbezeichnung Tendr)

C. Ars Nova

1.8 Guillaume de Machaut (ca. 1300-1377): Kyrie aus ..Messe de notre Dame**

Mit der Ars Nova entwickelt die mehrstimmige geistliche Musik im 14. Jahrhundert einen
hoch-artifiziellen Kompositionsstil, die Isorhythmie, die u.a. mathematische Proportionen
zum Bauprinzip der rhytmischen Struktur einer Komposition macht. Dass diese Struktu-
ren beim Horen nicht mehr wahrgenommen werden konnen, ist fiir die Komponisten un-
wesentlich. Wesentlich sind die dem Stiick zugrunde liegenden philosophisch-religiosen
und mathematischen Prinzipien. Vgl. Bach (1.28), serielle Musik (4.5)

Die musikalische Gattung der Messe, d.h. der Vertonung des Textes des Ordinarium
missae (feststehender Text fiir alle Messen im Kirchenjahr) mit den Hauptteilen Kyrie-
Gloria-Credo-Sanctus-Benedictus-Agnus Dei umfasst seit dem 14. Jh. unzéihlige Komposi-
tionen in allen Epochen und Stilen bis heute. Die vierstimmige ,,Messe de notre Dame*
ist eine der ersten durchkomponierten Messen und eine der bedeutensten Kompositionen
des Hochmittelalters. Sie ist isorhythmisch aufgebaut. Der Tenor des Kyrie entspricht der
gregorianischen Melodie in 1.1.

1.9 Philippe de Vitry (1291-1361): Vos quid admiramini/ Gratissima virginis

(isorhythmische Motette)

Bei der isorhythmischen Motette im 14. Jahrhundert wurden die Stimmen tiber dem
Cantus Firmus oft mit verschiedenen Texten unterlegt (auch mehrsprachig). Die ver-
schiedenen Texte forderten sicher die Entwicklung von rhythmisch und melodisch unab-
hiingigen Stimmen und legten so die Grundlage fiir die komplexe Polyphonie in der a-
bendlédndischen Musik.

1.10 Francesco Landini (1397): Ecco la primavera (Ballata)

Landini ist die herausragende Personlichkeit in der italienischen Musik des Trecento
(14.Jh.). Die Ballata zu dieser Zeit ist ein zwei- bis dreistimmiges weltliches Tanzlied und
verwandt mit dem franzosischen Virelais. Im Unterschied zu liturgischen Chorkompositi-
onen dieser Zeit befindet sich die Hauptmelodie im Diskant (Oberstimme). Stimmkreu-
zungen mit den anderen Stimmen sind selten, so dass die Unterstimmen schon teilweise
die Funktion einer harmonischen Unterstiitzung der Melodie erhalten.




1.11 Anonym (Mitte 14.Jh): Saltarello

Auch das Mittelalter kannte eine reiche Tradition von volkstiimlicher Tanzmusik, die v.a.
einstimmig war und miindlich tiberliefert wurde. Oft war es die urtiimliche Kraft der
Volksmusik, die der Kunstmusik neue Impulse gab. Der Saltarello ist ein schneller Tanz
1m 6/8 Takt und wurde in der Renaissance auch als Nachtanz der Pavane verwendet.

D. Renaissance

1.12 Guillaume Dufay (1400-1474): Salve, flos Tusce gentis (Motette, 1435/36)

Mit Dufay kommt die niederldndischen Vokalpolyphonie in der Friihrenaissance zu gros-
ser Bedeutung. Dufay ist in der weicheren Melodik von Italien und in der Harmonik von
England beeinflusst. Er gilt als Schopfer oder Vermittler des Fauxbourdon (Terz-Sext-
Parallelen). Gut horbar ist, dass die Terz neu einen wichtigen Platz als Konsonanz erhélt
(ausser in den Schliissen). Dies bewirkt eine modernere, fiir uns vertrautere Harmonik.

1.13 Johannes Ockeghem (ca 1420-1495): Baisez moy (Chanson)

Die Chanson des 15./16. Jahrhunderts (nicht zu verwechseln mit dem heutigen franzosi-
schen Chanson) bezeichnet im allgemeinen mehrstimmige weltliche Liedermit franzosi-
schem Text (oft auch mit Instrumentalbegleitung) . Ein wichtiger Vertreter der Chanson
ist auch Clément Janequin (1480-1560). Zusammen mit dem Madrigal (s. 1.16, 1.17) bil-
det die Chanson das weltliche Gegenstiick zur Motette

(s. 1.15). Beim Niederldnder Ockeghem, Schiiler von Dufay, wird die Imitation zu einem
wichtigen Element der Vokalpolyphonie: Die einzelnen Stimmen tibernehmen bei ihren
versetzten Einsédtzen das gleiche musikalische Motiv. Die Imitation erlebt ihren Hohe-
punkt bei Palestrina (s. 1.15) und fiihrt spéter zur Form der Fuge (s. 1.21, 1.28).

1.14 Heinrich Isaac (1450-1517): Greiner, zancker, schnopfitzer

Instrumentalbearbeitung eines satirischen Volksliedes, gespielt auf typischen Renaissance-
Instrumenten: zwei Schalmeien (Vorldufer der Oboen), Sackbut (Posaunen-art) und Bass
Dulcian (Vorlédufer des Fagotts). Diese Art Musik wurde im 15. bis 18. Jh. im deutschen
Raum von sog. ,,Stadtpfeifern®, professionellen Musikern, die in Ziinften organisiert wa-
ren, gespielt. Die Stadtpfeifer bearbeiteten nicht nur Vokalwerke, sondern gaben auch
durch ihre Improvisationskunst und ihr instrumentales Konnen wieder Impulse an die
weltliche und kirchliche Vokalmusik weiter. Die Dur-Moll-Tonalitét (s. 1.18) mit ihren
einfacheren harmonischen Schwerpunkten entstand wahrscheinlich zuerst im Umfeld der
Spielmannsmusik und der weltlichen Lieder. Das vorliegende Stiick besteht sowohl aus
kontrapunktischen, wie auch aus homophonen (akkordischen) Passagen.

1.15. Giovanni Pierluigi da Palestrina (1525-1594): Tota pulchra es amica mea (Motette)
Palestrinas Musik gilt als Hohepunkt der Vokalpolyphonie in der Renaissance (obwohl
auch Zeitgenossen, wie der Niederldnder Orlando di Lasso musikgeschichtlich genauso
bedeutend sind). Der Stil Palestrinas zeichnet sich durch eine méglichst ruhige, ausgegli-
chene Gestaltung der Melodien (nach dhnlichen Gesetzmassigkeiten wie die der Gregoria-
nik) und eine vollstédndige Gleichbehandlung aller Stimmen mit durchgehender Imitation
(s. 1.13) aus (der Tenor als Fundament fiir Oberstimmen ist endgiiltig verschwunden). Die
Harmonik entsteht immer noch aus der unabhingigen Bewegung der Stimmen, Terzen
und Sexten sind aber jetzt fast gleichberechtigte Konsonanzen; die Dur- und Moll-Drei-
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klidnge herrschen vor, als Schlussakkord ist allerdings erst der Dur-Dreiklang moglich. Pa-
lestrinas Satztechnik wurde schon bald in Regeln gefasst und wird als Teil des Kontra-
punkt-Unterrichtes noch heute in der Musikausbildung gelehrt und getibt. Die meisten
Komponierenden sind so bis heute in irgendeiner Weise durch den Stil Palestrinas beein-
flusst worden.

Mit Motette bezeichnet man ab dem 16. Jh. eine mehrstimmige Liedkomposition mit ei-
nem geistlichen Text.

1.16 Carlo Gesualdo da Venosa (1566-1613): Ecco moriro (Madrigal)

Ab dem 16. Jh versteht man unter einem Madrigal ein mehrstimmiges Lied mit einem
weltlichen Text. Mit ihrer kiihnen Chromatik erreichen die Madrigale von Gesualdo har-
monische Wirkungen, die weit iiber die Zeit der Spitrenaissance hinausgehen. Der sub-
jektivistische tibersteigerte Ausdruck in dieser Musik ist eine Vorbereitung auf den Opern-
stil Monteverdis (s. 1.18).

E. Barock

1.17 Adriano Banchieri (1568-1634):“Prima ottava all‘improvviso nel liuto* aus der Ma-
drigalkomddie ..Barca di Venetia per Padova* (1605)

Die zwei Madrigale von Gesualdo (1.16) und Banchieri zeigen die Spannbreite und Ge-
gensitzlichkeit dieser Gattung auf. Mit seiner einfachen tonalen Harmonik, aufgebaut
auf einem volkstiimlichen Improvisationsmodell, gehort Banchieris Scherzlied schon klar
in die Epoche des Friihbarock. Der stindige Wechsel zwischen binérer (zweiteiliger) und
terndrer (dreiteiliger) rhythmischer Struktur ist noch von den Renaissance-Ténzen beein-
flusst.

1.18 Claudio Monteverdi (1567-1643) Aus der Oper ,.Orfeo* (1607): Beginn d. 3. Aktes
,,Orfeo* gilt als das erste bedeutende Werk der neuen Gattung ,,Oper*, die zu Ende des
16. Jahrhunderts in Italien als Wiederbelebung des antiken Dramas geschaffen wurde. In
seinen Opern gibt Monteverdi die kunstvolle Polyphonie zugunsten der ausdrucksstarken
Monodie auf. Die Textverstindlichkeit riickt in den Vordergrund. Die einfachere akkor-
dische Begleitung wird nicht ausgeschrieben, sondern mit Ziffern tiber der Bassstimme
notiert: Der Generalbass oder Basso continuo beherrscht nun wéhrend ca. 150 Jahren
die musikalische Praxis des Barock. Mit dem Generalbass als harmonischem Fundament
setzt sich auch die Dur-Moll-Tonalitéit entgiiltig gegeniiber den Kirchentonarten
durch. Sie wird wihrend 300 Jahren die musikalische Grundsprache bleiben.

Die reich instrumentierte ,,Sinfonia“ zu Beginn der Arie Orfeos ist ein Vorldufer der Ou-
vertiiren und Zwischenspiele in Biihnenwerken und Tanzsuiten der Barockzeit und fiihrt
spater zur klassischen Sinfonie (s. 2.1, 2.3, 2.4).

1.19 Michael Praetorius (1571-1621): ..La Bourrée* aus der Sammlung .. Terpsichore*
(1612)

Praetorius war nicht nur als Komponist, sondern auch als Musiktheoretiker und Verleger
eine wichtige Figur seiner Zeit. In der Sammlung Terpsichore bearbeitete er hofische
Ténze aus Frankreich. Die Bourrée, urspriinglich ein Bauerntanz aus der Auvergne, wur-
de zu einem populédren Tanzsatz innerhalb der barocken Suite (s.1.22). Sie bewegt sich in
einem ziemlich schnellen 2/2 Takt (oft mit kurzem Auftakt).

Mit ihrem einfachen, klaren Klang ist die Blockflote ein wichtiges Instrument des 16. und
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17. Jahrhundert. Sie muss in der Vorklassik der ausdrucksstiarkeren Traversflote weichen
und wird erst im 20. Jahrhundert wieder als ernstzunehmendes Instrument entdeckt.

1.20 Heinrich Schiitz (1585-1672) Erbarm dich mein, o Herre Gott, SWV 447

Schiitz gelang es, die Polyphonie der Renaissance mit der neuen Monodie Monteverdis
(s. 1.18) zu einem eigenen Stil der deutschen evangelischen Kirchenmusik zu verschmel-
zen (s. 1.27).

1.21 Jean-Baptiste Lully (1632-1687): Ouverture zu ,.Cadmus et Hermione* (1673)
Lully, Hofkomponist unter dem ,,Sonnenkonig* Louis XIV, war eine der wichtigsten
Personlichkeiten der franzosischen Barockmusik. Die vorliegende Quverture in einer
Bearbeitung fiir Rohrblattinstrumente (Oboe, Fagott), wie sie zur damligen Zeit fiir Biih-
nenmusiken tiblich war, zeigt den typischen Aufbau dieses Eroffnungsstiickes der Or-
chestersuite, die in ganz Europa populdr war (s. 1.19, 1.22, 1.25, 2.1): Eine langsame

Einleitung im punktierten Rhythmus, gefolgt von einem schnellen Teil in Form einer
Fuge (0:56, s. 1.28).

1.22 Francois Couperin (1668-1733) Courante aus der Suite fiir Cembalo in G-Dur

Die Courante, ein Tanz im eher ruhigen Dreiertakt, ist ein traditioneller Satz in der Suite
fiir Tasten-, Lauten- und andere Soloinstrumente. Im 17. Jahrhundert entwickelte sich fol-
gende Reihenfolge der Tanzsitze: Allemande - Courante - Sarabande - Gigue (s.
1.25). Diese Folge wurde aber bald durch eine Ouverture (s. 1.21) und andere Tinze er-
weitert, z. B. die Bourrée (s. 1.19), das Menuett (s. 2.3) oder die Polonaise (s. 2.15).
Alle Sitze der Suite stehen in der gleichen Tonart.

Das Cembalo (verwandte Formen: Spinett, Virginal) ist ein wichtiges Instrument der Ba-
rockzeit: Es tibernimmt oft die harmonische Ausgestaltung des Generalbasses (s. 1.18).
Als Soloinstrument gelangte es in Frankreich durch Couperin zu grosser Bedeutung. Da
die Tone auf dem Cembalo schnell verklingen, wurden ldngere Tone durch Triller horbar
gemacht. Dies forderte die Entwicklung der Verzierungen (s. 1.24), einem wichtigen E-
lement der Barockmusik.

1.23 Henry Purcell (1659-1695): Aus der Oper ..Dido und Aeneas* (1689): Beginn des
II. Aktes

Purcell ist der bedeutendste Komponist des englichen Hochbarocks. Der Klagearie der
Dido liegt die Form der Chaconne (auch Passacaglia) zugrunde: Eine Bassfigur (oft acht
Takte im langsamen 3/4 Takt) wiederholt sich viele Male, dariiber entwickelt sich die Mu-
sik in Variationen (s. 2.7) zu diesem Basso ostinato. Der Anfang der Basslinie besteht
aus einer absteigenden chromatischen Tonleiter (Lamentobass), einem wichtigen musikali-

schen Symbol fiir Trauer und Dramatik
(s. 1.16,2.5,2.9.)

1.24 Georg Friedrich Héindel (1685-1759): Larghetto aus der Sonate XI in F-Dur, op.1
No.11 (HWV 369) fiir Blockflote und Basso continuo

Die Sonate als Instrumentalstiick in kleiner Besetzung entwickelte im 17. Jahrhundert
zwei Hauptformen: Die Sonata da chiesa mit der Satzfolge: Langsam-schnell-langsam-
schnell und die Sonata da camera mit der Satzfolge: Schnell-langsam-schnell. Das vor-
liegende Beispiel gehort zur ersten Gattung. Im Unterschied zur Suite (s. 1.22) wechselt
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bei der Sonate die Tonart im 2. langsamen Satz.

In der Barockzeit wurde nicht nur die Begleitung (Generalbass), sondern auch die Solo-
stimme vom Komponisten sehr rudimentér und nur in Grundziigen notiert (v.a. in langsa-
men Sitzen). Die Ausfiihrenden hatten und haben auch heute noch die Pflicht und die
Freiheit, die Solostimme mit manigfaltigen Verzierungen (s. 1.22) zu gestalten.

1.25 Antonio Vivaldi (1678-1741): ,.La Primavera®, RV 269 aus den Violinkonzerten ..Le

Quattro Stagioni®, 1. Satz, Allegro.

Mit der zunehmenden instrumentalen Virtuositét entsteht im Barockzeitalter die Gattung
des Solokonzerts (s. 2.2), in dem das Soloinstrument mit dem Tutti des Orchesters
wetteifert. Unter Vivaldi erreicht das Konzert eine erste Hochbliite. Die traditionelle Drei-
satzigkeit (schnell-langsam-schnell) hat sich zu diesem Zeitpunkt schon etabliert. Vivaldis
Musik zeichnet sich durch melodische und harmonische Einfachheit, aber auch durch raf-
finierte und effektvolle Farbigkeit und Dramatik aus. Die Terassendynamik (laut und lei-
se in klar abgegrenzten Stufen) mit den Echowirkungen (z.B. 0:07, 0:21) ist ein Stil-
merkmal der barocken Orchestermusik tiberhaupt. Wichtiges Mittel zur Steigerung sind
die Sequenzen (/:41): Wieder-

holungen von Motiven mit Verschiebung der Tonhéhe (s. auch andere Bedeutung der Se-
quenz im Mittelalter: 1.1)

1.26 Johann Sebastian Bach (1685-1750): Orchestersuite Nr. 3. BWV 1068, Gigue
Bach nahm viele Einfliisse der Musikformen Europas seiner Zeit auf, aber verarbeitete sie
zu einem einzigartigen Stil, der sich durch grossen harmonischen und kontrapunktischen

Reichtum auszeichnet. Die Gigue, ein beliebter Satz in der moderneren Suite (s. 1.19,
1.21, 1.22), steht im ziemlich schnellen 6/8 Takt.

1.27 J.S. Bach: Choral ,.Wie soll ich Dich empfangen* aus dem Weihnachtsoratorium

(BWYV 248)

Mit Bach erreicht die protestantische Kirchenmusik einen zweiten Hohepunkt nach
Schiitz (s. 1.20). Das Weihnachtsoratorium besteht aus mehreren Kantaten, die ihrerseits
aus Rezitativen (erzdhlende Sologesinge, s. 3.2), Arien (kommentierende Sologesinge,
s. 3.2), Chorailen und grésseren Chorstiicken bestehen. Aus den einfachen Chorélen der
Reformationszeit, sind bei Bach vierstimmige filigrane kontrapunktische Gebilde gewor-
den.

1.28 J.S. Bach: Contrapunctus I (vierstimmig) aus ..Kunst der Fuge®, BWV 1080

Das letzte Werk Bachs, die unvollendete ,,Kunst der Fuge®, eine Art absolutes, fast spe-
kulatives Musikwerk ohne Besetzungsangabe, kann als Abschluss der Barockepoche und
auch als Schlusspunkt der kontrapunktischen Entwicklung seit dem Mitelalter betrachtet
werden. Der durch die Harmonik gestiitzte kontrapunktische Stil Bachs gilt gilt neben der
Polyphonie Palestrinas (s. 1.15) als beispielhaft fiir den Kontrapunkt-Unterricht bis heute.
Die Fuge hat ihre Vorlidufer im Kanon und entwickelte sich im Friihbarock aus der Imi-
tation (s. 1.13, 1.15) heraus. Sie besteht in der Regel aus einem Thema und einem oder
mehreren Kontrapunkten, die dem Thema gegeniibergestellt werden. In mehreren
Durchfiihrungen (Hauptteilen) wird das Thema mit seinen Kontrapunkten in allen Stim-
men imitatorisch verarbeitet. Die Durchfiihrungen werden getrennt durch freiere Zwi-
schenspiele. Abgeschlossen wird die Fuge oft mit einem Orgelpunkt (2:42): Die tiefste
Stimme hilt einen langen Ton durch, die anderen Stimmen bewegen sich unabhéngig da-
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riiber. Das Thema der Fuge erscheint meistens aus harmonischen Griinden in zwei Vari-
anten (Dux und Comes). In diesem Beispiel beginn der Dux (0:03 und 0:20) mit einem
Quintsprung, der Comes (0:12 und 0:29) mit einem Quartsprung.

CD 2 Vorklassik, Klassik, Friihromantik

A. Vorklassik, Rokoko

2.1 Johann Stamitz (1717-1757): Sinfonia Pastorale in D-Dur, Op. 4, Nr. 2, 1. Satz

Der Schopfer des sog. Mannheimer Stils ist einer der Wegbereiter der Klassik. Neu ist
der Vorrang der einfachen Melodik gegeniiber der komplexeren Kontrapunktik des Ba-
rock. Der Generalbass tritt in den Hintergrund und wird durch ausgeschriebene Beglei-
tungen ersetzt. Die Klarinette nimmt einen wichtigen Platz als Orchester- und Soloinstru-
ment ein. Zur Mannheimer-Schule gehort auch das Orchester-Crescendo (Bsp. 0:29) das
die Terassendynamik (s. 1.25) der Barockzeit ablost.

Neue Formen der Sonate und der Sinfonie, die sich aus der OQuverture in der franzosi-
schen Suite (s.1.21, 1.22) heraus entwickelt hat, entstehen und mit ihr die Sonaten-
hauptsatzform (s. 2.6), die hier bereits ansatzweise erkennbar ist.

2.2 Carl Philipp Emanuel Bach (1714-1788): Oboenkonzert in Es-Dur,Wotquenne
165(1765) 2. Satz

Der Sohn von J. S. Bach gilt als Vertreter der Epoche der Empfindsamkeit. Er pflegt
einerseits noch typische Elemente des Barock (z.B. Generalbass) weiter, findet aber eine
ausdrucksvolle personliche Tonsprache, die in ihrem Individualismus bereits auf die Ro-
mantik hinweist. .

Aus urspriinglich kurzen improvisierten Ubergédngen vor dem Ende eines Konzertsatzes
bildet sich die Solokadenz (7:03), eine vom Solisten improvisierte, spater auskomponier-
te virtuose Solopassage.

B. Klassik

2.3 Joseph Haydn (1732-1809) Sinfonie Nr. 93, D-Dur (1792), 3. Satz: Menuetto.

Haydn gehort mit Mozart und Beethoven zu den drei grossen Meistern der Wiener

Klassik. Zu seinen Verdiensten gehort u.a. die Entwicklung der Sinfonie zur klassischen

viersdtzigen Gattung:

L Schneller Satz (oft mit langsamer Einleitung) in der Sonatenhauptsatzform
(s.2.1,25,2.6),

II. Langsamer Satz (Sonatenhauptsatzform oder erweiterte Lieddform),

III. Menuett und IV. Finale (schnell, oft in Rondoform, s. 2.4).

Das Menuett im 3/4 Takt (zur Barockzeit ein hofischer Tanz und oft in der Suite (s. 1.22

anzutreffen) ist dreiteilig: Menuett - Trio (hier ab /:47) - Menuett (3:19, ohne Wiederho-

lungen). Die einzelnen Teile sind erweiterte Liedformen, das Trio (urspriinglich zwei Obo-

en und Fagott) ist von der Besetzung her gar kein Trio mehr, steht aber oft in einem mu-
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sikalischen Gegensatz zum Menuett.

2.4 Wolfgang Amadeus Mozart (1756-1791): Eine kleine Nachtmusik, G-Dur,

KV 525 (1787), 4. Satz: Rondo. Allegro

Dieses populdre Werk gehort zur Gattung der Serenade (Stindchen), die wie die anderen
leichten Formen der gehobenen Unterhaltungsmusik, das Divertimento und die Cassati-
on entweder suitenartig, oft aber, wie in diesem Fall, als kleine Sinfonie (s. 2.3) aufgebaut
sind. Das Rondo als typischer IV. Satz hat ein Hauptthema (eine Art Refrain), das immer
wieder erklingt und von verschiedenen Zwischenteilen abgelost wird. Oft erscheinen, wie
hier, auch Nebenthemen und Elemente einer Durchfiihrung, so dass das Rondo in die
Néhe der Sonatenhauptsatzform riickt.

2.5 W.A. Mozart: Don Giovanni (1787): Ouvertiire und erste Szene

Diese Oper im italienischen Stil (Italien war zu dieser Zeit immer noch das Zentrum des
Opernschaffens) zeigt Mozart als Meister der Musikdramatik und der musikalischen Cha-
rakterisierung: Die Hauptpersonen zeigen schon in der ersten Szene singend ihre gegen-
satzlichen Charaktere, aber fiigen sich trotz ihres unterschiedlichen musikalischen Materi-
als zu einem harmonischen Ensemble zusammen. Die Quvertiire beginnt mit einer lang-
samen, chromatisch absteigenden Basslinie, seit der Barockzeit ein Symbol fiir Spannung
und Dramatik (s.1.16, 1.23, 2.9). Der schnelle Teil (/:25) ist in einer verkiirzten Sonaten-
hauptsatzform (ohne Wiederholung der Exposition, s. 2.6) komponiert.

2.6. Ludwig van Beethoven (1770-1827): 5. Sinfonie, op. 67 in c-Moll (1808),

1. Satz: Allegro con brio

Beethovens Stérke in der motivischen Verarbeitung einer musikalischen Idee zeigt sich
v.a. in seinen neun Sinfonien, die wegweisend fiir das sinfonische Schaffen des 19. Jahr-
hunderts wurden. Auch dieser 1. Satz der 5. Sinfonie (,,Schicksalssinfonie) ist in der So-
natenhauptsatzform komponiert. Sie besteht aus drei Teilen:

1. Exposition: Vorstellen von zwei bis drei, oft gegensétzlich gestalteten Themengruppen
(Hauptsatz in Grundtonart, Nebensatz:0:43, und Schlusssatz in der Quint- oder hier der
Paralleltonart). Die Exposition wird meistens wiederholt (/:25) .

2. Durchfiihrung (2:51): Die Themen werden motivisch zergliedert und verarbeitet, vie-
le Modulationen, oft in entfernte Tonarten.

3. Reprise (4:14): Einfache Wiederholung der Exposition, wobei alle Themen in der glei-
chen Tonart auftreten (hier c-Moll und C-Dur: 5:05). Die Coda (5:50) ist normalerweise
ein kurzer Abschluss der Sonatenhauptsatzform. Sie wird in diesem Satz aber zu einem
eigenstindigen Teil, fast einer Art zweiter Durchfiihrung.

2.7 L. v. Beethoven: 12 Variationen tiber ..Ein Midchen oder Weibchen* (aus Mozarts
.Zauberflote*) op. 66, No.3 in F-Dur fiir Violoncello und Klavier (1798)

Die Variation (s. auch 4.4, 4.5) als Verdnderung einer musikalischen Idee ist ein Grund-
element musikalischen Komponierens. Thema und Variationen erscheinen seit dem 18.
Jh. als beliebte Form eines Satzes oder eines ganzen Musikstiicks. Vorldufer der Variati-
onsform ist die Chaconne (s.1.22). Als Thema (bis 0:33) dient oft ein Volkslied oder eine
Melodie aus einer anderen Komposition. Dass Beethoven das Thema bei Mozart entlehnt,
kann durchaus als Wertschitzung verstanden werden. Fiir die Variation eines Themas gibt
es unzihlige Moglichkeiten. Beispiele: Umspielung der Melodie (/:417), rhythmische Ver-
dnderung, Wechsel des Taktes (7:55), Imitation (2:49, 5:06), Wechsel des Tongeschlech-
tes (hier von Dur nach Moll: 5:40), harmonische Verdnderungen etc.
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2.8 Gioacchino Rossini (1792-1868): Ouvertiire zur Oper ..La scala di seta* (Die seidene

Leiter, 1812)

Rossini ist neben Donizetti und Bellini der wichtigste Vertreter der klassischen italieni-
schen Oper. Seine Stérken sind die leichte, elegante Melodik und die farbige Orchestrie-
rung. Die klassische italienische Opern-Ouvertiire (s. 2.5) wurde oft erst am Schluss
komponiert (manchmal kurz vor der Urauffiihrung) und verwendet Melodien aus der O-
per.

C. Friihromantik

Die Werke der Frilhromantik entstanden oft noch im gleichen Zeitraum wie diejenigen
des ,,Klassikers* Beethoven und verwenden auch dhnliche musikalische Mittel. Sie sind
aber in threm inhaltlichen Gehalt, ihrem geistigen Hintergrund und ihrer Form doch
schon grundlegend anders: Die strenge formale und motivische Arbeit der Klassiker
weicht einer musikalischen Gestaltung, die mehr von aussermusikalischen Elementen,
vom ganzen Lebensgefiihl der Romantik beeinflusst ist. Die personliche Biographie und
Stimmungslage der Komponierenden ist nicht mehr Privatsache, sondern Teil des kreati-
ven Prozesses.

2.9 Carl Maria von Weber (1786-1826): Wolfsschluchtszene aus der Oper ..Der Frei-
schiitz** (1821)

Der Freischiitz gilt als erste wichtige Oper der deutschen Romantik und hat grossen Ein-
fluss auf Wagner ausgeiibt (s. 3.10). Stark ist der Einfluss der deutschen literarischen Ro-
mantik: Im Wald treffen sich die Krifte der Natur und der Magie. Die gespensterhafte
Dramatik der Wolfschluchtszene driickt sich musikalisch v.a. in den absteigenden chroma-
tischen Basslinien (s. 1.16, 1.23, 2.5) und den verminderten Septakkorden aus.

2.10 Franz Schubert (1797-1828): Aus dem Liedzyklus ..Die Winterreise* (Wilhelm Miil-
ler 1827): Friihlingstraum

Das deutsche Kunstlied erreicht mit Schubert einen ersten Hohepunkt. Aus dem einfa-
chen Strophenlied entstehen viele verschiedene freiere Formen. Die Klavierbegleitung un-
terstiitzt die Bedeutung und Stimmung des Textes. Der ,,Frithlingstraum® ist wie manche
Lieder der ,,Winterreise* geprigt durch abrupte Stimmungswechsel. Um diese Stim-
mungswechsel zu unterstiitzen, setzt Schubert als einer der ersten mehrdeutige harmoni-
sche Wendungen ein (Enharmonik).

2.11 Felix Mendelssohn Bartholdy (1809-1847): Ein Sommernachtstraum, op. 21, Inter-

mezzo
Die Biithnenmusik zu Shakespears Komddie lebt von einem &hnlichen romantischen Hin-
tergrund wie Webers ,,Freischiitz*“: Die von Geistern belebte Natur. Die Musik Mendels-
sohns hat eine gewisse Leichtigkeit, die auch in der Form von der Klassik beeinflusst ist.
In der Harmonik und der Orchestrierung (z.B.: Holzblédser-Behandlung und Streicher-Tre-
moli, die in diesem Stiick gut horbar sind) hat sie aber einen eigensténdigen, klar romanti-
schen Charakter.

2.12 Fanny Hensel-Mendelssohn (1805-1847): Im Herbste (Uhland). Chorlied
Die Schwester von Felix Mendelssohn stand an Talent ihrem Bruder in nichts nach,
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konnte aber ihre kompositorischen Féhigkeiten, bedingt durch die gesellschaftlichen Um-
stinde, nur im privaten Kreis entfalten.

Die Entwicklung der romantischen Chorkompositionen steht auch im Zusammenhang
mit der Entstehung der biirgerlichen Musikkultur im 19. Jh., die mit einem breiteren Mu-
sikunterricht (v.a. Klavier) und der Griindung von Laienchéren einherging (im 18. und
17. Jh. war die Musikausiibung noch v.a. auf den Adel und die Kirche beschréinkt gewe-
sen).

Das a capella (unbegleitete) Chorstiick verbindet eine romantische Harmonik mit traditi-
onellen kontrapunktischen Elementen (Imitationen 0:23, s. 1.15, Orgelpunkt /:22, s.
1.28).

2.13 Robert Schumann (1810-1856) Vogel als Prophet, aus ..Waldszenen* op. 82 (1848)
Das kurze Klavierstiick in der einfachen ABA-Form zeigt die Stirke Schumanns im mu-
sikalischen Ausdruck: Die geheimnisvolle Stimmung entsteht aus dem harmonischen
Spannungszustand zwischen der Melodie und den Begleitakkorden.

2.14 Clara Schumann (1819-1896): Toccatina a-Moll aus ..Soirées musicales

op. 6 (1834)

Die Frau Robert Schumanns war die bedeutendste Pianistin des 19. Jahrhunderts und
eine ausgezeichnete Komponistin, die allerdings lange ihre Energie fiir die Betreuung der
Familie einsetzen musste. Ihre ,,Toccatina* ist ein kurzes, aber effektvolles, virtuoses Kla-
vierstiick in dreiteiliger Form (ABA). Der Name weist auf die barocke Toccata hin: freie,
virtuose Stiicke, die v.a. fiir die Orgel komponiert wurden (s. auch 4.9)

2.15 Frédéric Chopin (1810-1849): Polonaise op. 26, Nr. 1 in cis-Moll (1835)

Chopins kompositorisches Schaffen ist in erster Linie dem Klavier gewidmet. In seinen
Klavierkompositionen vereinigt er Virtuositit mit gesanglicher Melodik und tiberraschen-
den harmonischen Wendungen. Mit seinen Mazurken und Polonaisen erwies er seinem
Heimatland Polen die Referenz. Die Polonaise ist ein Tanz im langsamen 3/4-Takt mit ei-
nem punktierten Rhythmus. Sie war schon zur Barockzeit in ganz Europa populér, und
Teil von vielen Suiten (s. 1.22). Bei Chopin ist der Grundrhythmus nur noch schwach er-
kennbar, die tdnzerische Motorik ist der lyrischen Gestaltung gewichen. Das Rubato, d.
h. die rhythmisch unregelméssige und flexible Ausfiihrung einer Partitur mit stindigen
kleinen Beschleunigungen und Verlangsamungen ist ein wichtiges Element im Verstindnis
und in der Interpretation der romantischen Klaviermusik.
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CD 3: Romantik / Spatromantik

3.1 Hector Berlioz (1803-1869): Symphonie phantastique (1829), 5. Satz: Songe d‘une
nuit de Sabbat

In dieser Symphonie verarbeitet Berlioz mit viel Pathos und mit fiir die Zeit ungewohn-
lich kiihnen musikalischen Ideen seine leidensachaftliche Liebe zu einer Schauspielerin.
Musik als Ausdruck der personlichen Biographie, ein Leitmotiv (idée fixe), das immer
wieder in verdnderter Form erscheint, sowie ein Programm, das der Musik zugrunde
liegt: Dies sind wesentliche Elemente der romantischen Orchestermusik und der Beginn
der sinfonischen Dichtung (s. 3.6, 3.7, 3.9). Im 5. Satz erklingt auch die gregorianische
Melodie des ,,Dies irae“ (,,Tag des Zornes*, 4:01), die von verschiedenen Komponisten
schon verarbeitet wurde. Berlioz® Spezialitdt war die Instrumentation: Er entlockte dem
Orchester neue, ungewohnte Klidnge und Farben und verfasste auch ein Lehrbuch tiber
Instrumentation.

3.2 Georges Bizet (1838-1875): Habanera aus der Oper ..Carmen* (1875)

Thren grossen Erfolg verdankt diese Oper ihrer leichten Melodik, ihrer klaren Form, aber
auch ihren spanischen folkloristischen Elementen. Franzosische Komponisten haben sich
immer wieder von der kubanisch-spanischen Folksmusik inspirieren lassen (z. B. Lalo,
Ravel).

Nach einem kurzen Rezitativ (erzéhlender Teil, s.1.27) beginnt bei 0:27 die Arie
(kommentierendes Lied, s. 1.27) in der Form der spanischen Habanera (punktierter
Rhythmus in der Begleitung).

3.3 Camille Saint-Saéns (1835-1921): Introduction et rondo op. 28 fiir Violine und Or-

chester (1863)

Das Stiick wurde fiir den Geigenvirtuosen P. de Sarasate komponiert. Saint-Saéns‘ leich-
te, eingéngige Melodik stellt einen Gegenpol zur oft schwerbliitigen Musik der deutschen
Romantik (z.B. Wagner, s. 3.10) dar. Das Rondo (s. 2.4) beginnt bei /.44.

3.4 Giuseppe Verdi (1813-1901): Trinkspruch aus der Oper ..La Traviata* (1853

Mit Verdi erreicht die italienische Oper einen weiteren Hohepunkt. Verdis Stirke ist die
oft volksliedhafte, auf die dramatische Entwicklung, die Charaktere und die Méglichkeiten
der Stimme angepasste Melodik.

3.5 Johannes Brahms (1833-1897): Ungarische Ténze (Orchesterfassung), Nr. 5

Die Musik von Brahms ist geprigt durch ihre klare, an der Klassik geschulte Form und
ithre etwas schwerbliitige, vom Volkslied beeinflusste Melodik. Die ungarischen Ténze
wiederspiegeln nicht die ungarische Volksmusik, sondern sind Bearbeitungen von Melodi-
en, die Brahms bei Zigeuner-Kapellen gehort hat.

3.6 Bedrich Smetana (1824-1884): Die Moldau (1874) aus dem Zyklus ..Mein Heimat-
land*

Eine der bekanntesten sinfonischen Dichtungen der Romantik: Die Musik beschreibt
den Verlauf der Moldau, von der Quelle bis zur Miindung. Die Musik des 19. Jahrhun-
derts steht auch im Zeichen des erstarkten Nationalgefiihls. Smetana und Dvorak gelten
als die bedeutensten Vertreter der tschechischen Musik. Das Hauptthema der ,,Moldau*
(1:04) entstammt einem tschechischen Kinderlied. Es erscheint zuerst in Moll und wird
dann immer mehr in Richtung Dur verédndert (/10:42).
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3.7 Modest Mussorgski (1839-1881): Bilder einer Ausstellung (1864), Nr. 6: Samuel Gol-
denberg und Schmuyle

Mussorgski gilt als wichtiger Vertreter der neuen russisch-nationalistischen Schule. Seine
eigenstindige Musiksprache nimmt teilweise schon Elemente des 20. Jahrhunderts vor-
weg. Die ,,Bilder einer Austellung® (auch eine Komposition mit einem ,,Programm*)
wurden fiir Klavier komponiert und erst 1922 durch Maurice Ravel orchestriert. Mit der

Uberlagerung der zwei gegensitzlichen Themen (7:32) sind schon Ansiitze von Bitonali-
tit (s. 4.1, 4.3) erkennbar.

3.8 Edward Grieg (1843-1907): Peer-Gynt-Suite Nr. 1, op. 46 (1874): Morgenstimmung
Der Norweger Grieg hat sich auch mit der Volksmusik seines Heimatlandes auseinander-
gesetzt und v.a. in der Harmonik eine eigenstdndige Tonsprache gefunden. Die Peer-
Gynt-Suite entstand als Schauspielmusik zu Ibsens gleichnamigem Schauspiel.

3.9 Richard Strauss (1864-1949): ..Till Eulenspiegels lustige Streiche nach alter Schelmen-
weise in Rondoform fiir grosses Orchester op. 28* (Sinfonische Dichtung 1895)

Der Spétromantiker Strauss ist zeit seines Lebens der Tonalitdt mehr oder weniger treu
geblieben, zeigt aber auch schon in diesem Friithwerk eine ironische Distanz zu ihr:
scheinbar volkstiimlich leichte Melodieteile werden durch tiberraschende harmonische
Wendungen verfremdet (s. Klassizismus, 4.10). Strauss gehort (zusam-men mit Franz
Liszt) zu den wichtigsten Vertretern der spatromantischen sinfonischen Dichtung. Die
Rondoform (s. 2.4) wird hier sehr frei aus dem Hauptthema (Horn:0:16) heraus entwi-
ckelt.

3.10 Richard Wagner (1813-1883): Vorspiel zur Oper .. Tristan und Isolde™ (1865)

Uber die ersten Akkordfolgen dieser Musik haben Generationen von Musiktheoretikern
gerdtselt. Sie lassen sich nicht mehr eindeutig in einer Tonart definieren und gelten als
Anfang der Auflosung der Tonalitét. Durch seine grundlegenden musikdramatischen Er-
neuerungen (Stichworte: Leitmotiv, Gesamtkunstwerk, ewige Melodie) ist Wagner die
grosse, aber auch umstrittene Figur der deutschen Oper des 19. Jahrhunderts geworden.

CD 4: Das 20. Jahrhundert (nur Entwicklung der sog. E-
Musik)

Impressionismus, 12-Ton-Musik, Serielle Komposition, Klassi-
zismus, Aleatorik, Minimal Music, Elektronische Musik etc.

4.1 Claude Debussy (1862-1918): Aus ..La Mer, Trois esquisses symphoniques* (1905),
Nr. 2: Jeux de vagues

,,L.a Mer* ist ein exemplarisches Werk fiir den musikalischen Impressionismus. Anstelle
des romantischen Pathos treten farbige, fast schwerelose Klanglandschaften (vgl. Impres-
sionismus in der Malerei). Die strenge funktionale Dur-Moll-Tonalitit wird aufgegeben zu-
gunsten von schwebenden, aber doch noch mehr oder weniger harmonischen Kléngen.
Die wichtigsten musikalischen Stilmittel sind die Ganztonleiter (s. 4.2) und die Bitonali-

tat (zwei Tonarten erklingen gleichzeitig, s. 3.7, 4.3).
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4.2. Lili Boulanger (1893-1918): Attente (1910, Text: Maurice Maeterlink)

Die hochbegabte, vielversprechende Komponistin, starb leider sehr jung. In ithren Werken
verband sie Elemente der Tonsprache Debussys (s. 4.1) mit einer grossen Expressivitiit.
Hoérbar in diesem Lied sind die vielen tiberméssigen Dreiklidnge und Ganztonleiter-Ab-
schnitte, die eine ganz andere, dramatischere Stimmung hervorrufen als die gleichen har-
monischen Mittel in Debussys ,,L.a Mer* (s 4.1).

4.3. Igor Strawinsky (1832-1971): Le sacre du printemps (1913, Ausschnitt)

Die Urauffiihrung dieses Balletts in Paris 10ste einen tumultudsen Theaterskandal aus. Die
frithe Musik Strawinskys muss tatséchlich fiir damalige Horgewohnheiten eine ungeheure
Sprengkraft besessen haben. Auffallend ist die starke rhythmische Struktur, die elementar
motorisch und komplex zugleich ist und sich stark von der weichen, fliessenden Rhyth-

mik der Spétromantik absetzt. Die Melodik ist geprigt durch eine eher harte Bitonalitat
(s.3.7,4.1)

4.4 Arnold Schonberg (1874-1951): Variationen fiir Orchester op. 31 (1926, Ausschnitt)
Nach Jahren der spdtromantisch-expressionistischen und freien atonalen Kompositionsti-
tigkeit vollzog Arnold Schonberg ab 1921 einen klaren Bruch mit der traditionellen Mu-
sik und deklarierte die Zwolftontechnik als neues Kompositionsprinzip: Aus den zwolf,
nun absolut gleichwertigen Tonen der chromatischen Tonleiter werden Reihen gebildet,
die vielfach variiert werden konnen und die Grundlage fiir eine Komposition abgeben.
Ein Auschnitt aus einer solchen Reihe, die Folge B-A-C-H (/:03) bildet eine Referenz
Schonbergs an den grossen Meister des Kontrapunktes (s. 1.28). Die Form der Variatio-
nen (s. 2.7, 4.5) ist natiirlich prédestiniert dafiir, Reihen umzuwandeln. Allerdings sind
Thema und Variationsformen allein durch das Horen kaum mehr wahrnehmbar.

4.5 Anton Webern (1883-1945): Variationen fiir Orchester op. 30 (1940)

Webern war Schiiler von Schonberg und bildete mit ihm und seinem anderen bedeuten-

den Schiiler Alban Berg die ,,Neue Wiener Schule®. Er fiihrte die Zwolftontechnik am
konsequentesten weiter, zum Teil bis zur aphoristischen Verdichtung. Zwei seiner stilisti-

schen Mittel, die iibergrossen Intervalle, die eine Melodielinie verfremden und die Klang-
farbenmelodie (einzelne Tone einer Linie werden von Instrument zu Instrument weiter-

gegeben) sind in diesem Werk horbar.
(s.auch 2.7,4.4)

4.6 Olivier Messiaén (1908-1992): Le merle noir fiir Flote und Klavier

Die eigenwillige Musik Messiaéns ist schwer zu beschreiben. Er beschiftigte sich u.a. in-
tensiv mit indischer Musik und mit Ornithologie (Vogelkunde). Beides beeinflusste sein
Werk. In diesem Stiick iiber die schwarze Amsel verbindet sich die Zwolftontechnik (s.
4.4) mit musikalisch verarbeiteten Vogelrufen und additiven Metren.

Messia€n begann auch, nicht nur die Tonhéhe, sondern auch andere musikalische Para-
meter, wie Rhythmus und Dynamik dem Reihenprinzip zu unterstellen. Dieses universel-

lere Prinzip der seriellen Musik beeinflusste eine ganze Reihe von Komponisten nach
1945 (z.B. Boulez)

4.7 Pierre Boulez (*1925): Répons (1981) fiir 2 Klaviere, Harfe, Vibraphon, Xylophone,
Glockenspiel und Zimbalon, Section 1

Boulez studierte bei Messiaén, war stark beeinflusst von Schonberg und v.a. von Weberns
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Kompositionstechnik. Er perfektionierte Messia€ns serielle Technik

(s. 4.6) zu Kompositionen, die mit allen musikalischen Faktoren nach dem Reihenprinzip
durchkonstruiert sind. Spéter 10ste er sich von einer allzu starren seriellen Technik und
entwickelte selbstéindige Kompositionsstrukturen. Boulez ist auch ein wichtiger Wegberei-
ter fiir die elektronische Musik (s. 4.16).

4.8 George Gershwin (1898-1837): Nr. 3 aus ..3 Préludes” fiir Klavier (1926)

Der Jazz, sicher eine der wichtigsten neuen Musikgattungen des 20. Jahrhunderts, hat
auch viele Komponisten der sog. E-Musik beeinflusst. Beim Werk des amerikanischen
Komponisten Gershwin kommt dieser Einfluss wohl am stirksten zur Geltung. Der Titel
,,Prélude® ist eine Referenz an beriihmte Vorbilder: die Priludien (= Vorspiele) von Bach,
die Préludes von Chopin und Debussy.

4.9 Igor Strawinsky: Aus der ..Pulcinella“-Suite (1919): Tarantella und Toccata

Die Pulcinella-Balletmusik ist das erste einer Reihe von Werken, die Strawinsky im sog.
neoklassizistischen Stil komponierte. Durch die Synthese vom Melodie- und Harmonie-
gut alter Meister mit Elementen neuerer Tonsprachen schuf er einen neuen Stil.
,,Pulcinella’ basiert auf der Musik des italienischen Barockkomponisten G.B. Pergolesi.
Die Tarantella ist ein Tanz aus der italienischen Volksmusik im schnellen 6/8 Takt, zur
Toccata: s. 2.14

4.10 Sergej Prokofjew (1891-1953): Aus ..Peter und der Wolf* (1936), Anfang (Peter)
Der russische Komponist Prokofjew hat sich auch vom Neoklassizismus beeinflussen
lassen. Ein Merkmal seines Stils sind die unerwarteten harmonischen Wendungen (z.B.
0:06, 0:16), die die klassisch anmutenden Melodien verfremden.

4.11 Béla Bartok (1881-1945): Konzert fiir Orchester (1944). 4. Satz: Intermezzo inter-
rotto

Bartoks Werk ist geprégt durch den Einfluss der ungarischen und siidosteuropéischen
Volksmusik, die er selbst intensiv erforschte und deren Charakter er in seiner Musik auf-
nehmen und mit der modernen Tonsprache seiner Zeit verbinden konnte. Im

.. Intermezzo interrotto* erhalten die verschiedenen tianzerische Volksmusikelemente irri-
tierende, manchmal fast gespenstische Ziige, da sie immer wieder durch Taktwechsel ver-
fremdet und durch abrupte Ubergéinge unterbrochen werden.

4.12 Leonhard Bernstein (1918-1990): Aus der ..Westside Story*“(1957): America

Der Dirigent und Komponist Bernstein war eine Musikerpersonlichkeit, die sich nicht um
die Abgrenzung von Musiksparten wie ,,E-Musik* oder ,,U-Musik* kiimmerte. Sein
Musical ,,Westside Story“, das die Geschichte von Shakespears ,,Romeo und Julia® ver-
arbeitet und in New York ansiedelt, ist ein Klassiker der Gattung und eines der populérs-
ten Werke des 20.Jahrhunderts tiberhaupt. Die Taktstruktur des Chorstiicks (ab /:20) mit
seinen stindigen Wechseln von 6/8 zu 3/4 ist wahrscheinlich von der siidamerikanischen
Volksmusik beeinflusst.

4.13 Cohn Cage (1912-1992): Nr. 1 aus ..Three dances for two Prepared Pianos (1945)
Cage ist der amerikanische Komponist, der auf die europédische Avant-Garde nach 1945
wahrscheinlich den nachhaltigsten Einfluss ausgelibt hat. Beeinflusst vom Zen und ande-
ren ostasiatischen Lehren stellte er am radikalsten die traditionelle Musik und den Musik-
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betrieb in Frage. Er war Musik-Philosoph, Provokateur und Clown in einem. Die aleato-
rische Musik, eine Technik, die Elemente des Zufalls in den Kompositionsprozess mitein-
bezieht, und das Suchen nach neuen Klidngen durch die Verfremdung traditioneller In-
strumente (hier: priparierte Klaviere) sind seine wichtigsten Impulse fiir die neue Musik in
der 2. Hilfte des 20. Jahrhunderts.

4.14 Gyorgy Ligeti (*1923): Continuum fiir Cembalo solo

Auf der Suche nach neuen Klangmoglichkeiten werden manchmal auch alte Instrumente
wiederentdeckt. Das Cembalo (s. 1.22) zeichnet hier mit seinen schnellen Repetierbewe-
gungen farbige Klanglandschaften, ein wichtiges Stilmerkmal Ligetis, der in anderen Stii-
cken oft auch Mikro-Intervalle verwendet.

4.15 Steve Reich (*¥1936): Music for Mallet Instruments, Voices and Organ (1973, Aus-
schnitt)

Der Amerikaner Steve Reich ist ein wichtiger Vertreter der Minimal Music, einer Kom-
positionstechnik, die mit scheinbar statischen Klangbindern arbeitet, die oft harmonisch
und melodisch einfach, rhythmisch aber komplex sind und sich unmerklich stéindig verin-
dern. Die Minimal Music entstand unter dem Einfluss ostasiatischer und ostafrikanischer
Musiktraditionen und stellt die traditionellen Formen und Kompositionsprinzipien der
westlichen E-Musik auf andere Weise als Cage in Frage. Als ,,meditative Musik* hat sie
eine gewisse Popularitét erlangt.

4.16 Karlheinz Stockhausen (*1928): Telemusik (1966. Ausschnitt)

Stockhausen gilt als Pionier u.a. der elektronischen Musik im Deutschland der Nach-
kriegsjahre. Die ersten elektronischen Kompositionen wurden mit Tongeneratoren und
Mehrspurtonbindern produziert. Telemusik verwendet auch verarbeitete (heute:
,.gesampelte*) Kldnge aussereuropédischer Musik. Heute hat natiirlich der Computer die
Realisierung elektronischer Musik vereinfacht und deren Moglichkeiten vervielfacht. Mu-
sik, die rein elektronisch produziert und wiedergegeben wird, ist heute die Doméne des
,,Jechno*, wihrend die E-Musik v.a. Mischformen von Live-Musik, elektronischen Klan-
gen und Live-Elektronik bevorzugt.

Die kursiven Zahlen bedeuten Minuten und Sekundenangaben der entsprechenden Ton-
beispiele.
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Register: Fachbegriffe

a capella
aleatorische Musik
Allemande
Antiphon

Arie

Ars antiqua
Ars nova
Ballata

Barock

Basso continuo
Basso ostinato
Bitonalitat
Blockflote
Bourrée
Cantus firmus
Cassation
Cembalo
Chaconne
Chanson

Choral (prot. Kirchenmusik,
s. auch: Gregorianischer Choral)

Coda

Comes

Conductus

Courante

Crescendo

Diskant
Divertimento
Durchfiihrung (Fuge)

Durchfiihrung (Sonatenhauptsatzform)

Dur-Moll Tonalitét
Dux

elektronische Musik
Empfindsamkeit
Exposition
Fauxbourdon

Finale
Friihromantik

2.12

4.13

1.22

1.5

1.23, 1.27, 3.2
1.7

1.8

1.10

1.17 - 1.28

s. Generalbass
1.23

3.7, 4.1, 4.3
1.19, 1.24
1.19, 1.22
1.5, 1.6, 1.7, 1.9
2.4

1.22, 4.14
1.23, 2.7

1.13

1.27
2.6

1.28

1.7

1.22

2.1

1.10

2.4

1.28, 2.6
2.6

s. Tonalitét
1.28

477, 4.16
2.2

2.6

1.12

2.3
2.9-2.15



Fuge
Ganztonleiter
Generalbass
Gigue

Gregorianischer Choral

Imitation
Impressionismus
Isorhythmie
Jazz

Kanon

Kantate
Kirchentonarten
Klangfarbenmelodie
Klassik
Konsonanz
Kontrapunkt
Kunstlied
Leitmotiv
Live-Elektronik
Madrigal
Mannheimer Stil
Menuett

Messe

Minimal Music
Minnesénger
Monodie
Musical
Neoklassizismus
Oper

Oratorium
Orchestersuite
Ordinarium missae
Organum
Orgelpunkt
Passacaglia
Passion

perfekte Konsonanz
Polonaise

17

1.21, 1.28

4.1, 4.2

1.18, 1.22, 1.24, 2.1
1.22, 1.26

1.1, 1.7, 1.8, 3.1
1.13, 1.15, 1.28, 2.7, 2.12
4.1

1.8, 1.9

4.8

1.28

1.20, 1.27

1.1, 1.18

4.5

23-2.8

1.5, 1.6,1.12
1.15, 1.28, 2.1
2.10

3.1, 3.10

4.15

1.16

2.1

1.22, 2.3

1.8

4.15

1.4

1.18, 1.20

4.12

4.9,4.10

1.18, 1.23, 2.5, 2.8, 2.9, 3.2, 3.4, 3.10
1.20,1.27

s. Suite

1.8

1.5, 1.6

1.28, 2.12

1.23

1.20

1.5,1.6

1.22, 2.15



Psalmodie 1.5

Renaissance 1.12-1.16

Reprise 2.6

Responsorium 1.5

Rezitativ 1.27, 3.2

Rokoko 2.2

Rondo 24, 3.3, 3.9
Rubato 2.15

Saltarello 1.11

Sarabande 1.22

Sequenz (2 versch. Bedeutungen) 1.1, 1.25

Serenade 2.4

serielle Musik 4.6, 4.7

Sinfonie 1.18, 2.1, 2.3, 2.4, 2.6
Sinfonische Dichtung 3.1, 3.6, 3.9
Solokadenz 2.2

Solokonzert 1.25, 2.2, 3.3
Sonata, Sonate 1.24, 2.1
Sonatenhauptsatzform 2.1, 2.3, 2.5, 2.6
Suite 1.19, 1.21, 1.22, 1.24, 1.26, 2.1
Tarantella 4.9

Tenor 1.7, 1.8
Terassendynamik 1.25, 2.1

Toccata 2.14, 4.9
Tonalitat, tonal 1.14, 1.17, 1.18, 3.10
Trecento 1.10

Trio 2.3

Tropus 1.1

Troubadours 1.3

Trouveres 1.3

Tutti 1.25

Variationen 1.23, 2.7, 4.4, 4.5
Verzierungen 1.22, 1.24
Virelais 1. 10

Volksmusik 1.11, 4. 11
Vorklassik 2.1, 2.2

Wiener Klassik 2.3
Zwolftontechnik 4.4, 4.5, 4.6

18



Register: Komponisten und Komponistinnen

Bach, Carl Philipp Emanuel
Bach, Johann Sebastian

Banchieri, Adriano
Bartok, Béla
Beethoven, Ludwig van
Berg, Alban

Berlioz, Hector
Bernstein, Leonhard
Bingen, Hildegard von
Bizet, Georges
Boulanger, Lili

Boulez, Pierre

Brahms, Johannes
Cage, John
Champagne, Thibaut de
Chopin, Frédéric
Couperin, Frangois
Debussy, Claude
Dufay, Guillaume
Gershwin, George
Gesualdo, Carlo

Grieg, Edward

Hindel, Georg Friedrich
Haydn, Joseph
Hensel-Mendelssohn, Fanny
Isaac, Heinrich
Janequin, Clément
Lasso, Orlando di
Landini, Giuseppe
Léonin (Leoninus)
Ligeti, Gyorgy

Lully, Jean-Baptiste
Machaut, Guillaume de

2.2
1.26-
1.28
1.17
4.11
2.6,2.7
4.5
3.1
4.12
1.2
3.2
4.2
4.7
3.5
4.13
1.3
2.15
1.22
4.1
1.12
4.8
1.16
3.8
1.24
2.3
2.12
1.14
1.13
1.15
1.10
1.7
4.14
1.21
1.8

19

Mendelssohn Bartholdy, F.
Messiaén, Olivier

Monteverdi, Claudio
Mozart, Wolgang Amadeus
Mussorgski, Modest
Notker

Ockeghem, Johannes
Palestrina, Giovanni P. da
Pérotin (Perotinus)
Praetorius, Michael
Prokofjew, Serge;j
Purcell, Henry

Reich, Steve

Rossini, Gioacchino
Saint-Saéns, Camille
Schénberg, Arnold
Schubert, Franz
Schumann, Clara
Schumann, Robert
Schiitz, Heinrich
Smetana, Bedrich
Stamitz, Johann
Stockhausen, Karlheinz
Strauss, Richard
Strawinsky, Igor
Tuotilo

Verdi, Giuseppe

Vitry, Philippe de
Vivaldi, Antonio

Vogelweide, Walther von d.

Wagner, Richard
Weber, Carl Maria von
Webern, Anton

2.11
4.6

1.18
24,25
3.7
1.1
1.13
1.15
1.7
1.19
4.10
1.23
4.15
2.8
3.3
4.4
2.10
2.14
2.13
1.20
3.6
2.1
4.16
3.9
4.3,4.9
1.1
34
1.9
1.25
1.4
3.10
2.9
4.5



