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Thema: Fallbeispiele zur Kompositionsgeschichte

Strategien formaler und zyklischer Vereinheitlichung

Programm:

11. Mérz c.f.-Technik 1: Perotin (Organum, Magnus liber organi, Anonymus 4,
Wnsodum, Haltetonsatz/Copula/Discantus, tonale Schwerpunkte)

25. Mirz c.f.-Technik 2: Machaut (Motette, Isorhythmik) —]
1. April Die Messe als Zyklus: Josquin (Dunstable, Power, Dufay, Ostinato,

Imitation)
22. April Motette — Ricercar — Fuge 1: Palestrina (Motette 16. Jh., Noema, tonale
Beantwortung, Soggeto)

%. April Motette — Ricercar ~ Fuge 2: Frescobaldi (Intavolierung, Fuga, Canon)
13. Mai l—m— Ricercar — Fuge 3: Bach (Hohe Messe)

[20. Mai Variation: Schein (Bassthemen, Tanzpaare, Variationensuite)

27. Mai jﬂotivisch—themaﬁsche Arbeit: Haydn (Sonata Forms)

3. Juni Leitmotiv: Wagner (Oper und Drama)

10. Juni Reihentechnik 1: Schinberg (Einfall, Emanzipation der Dissonanz, musik.
N7 umi | Raum, Rufer, Leibowitz, Serenade op. 24)

24, Juni Priifung





11.3.09
Fallstudien der Kompositionsgeschichte

Musikstücke haben immer Zusammenhalt – wodurch?

· Rhythmus

· Metrum

· Tonart (beginnt und endet in derselben Tonart)

· (Dynamik – eher selten)

· Besetzung

· Text (Programm = Text hinter der Komposition)
· Tempo (soll gleich bleiben)

· Wahl EINER Kompositionstechnik (nicht 12-Ton und Cantus Firmus mischen)
· Stil (1 Stück hat 1 bestimmten Stil)

· melodische Gestalten (durchziehen ein Werk, mehrfach wiederholt)

Techniken (=Themen in der VO):

1. Cantus Firmus

2. Imitation

3. Variationstechnik

4. Thematische Arbeit

5. Leitmotivtechnik

6. Zwölftontechnik/Reihentechnik
sind das nur einzelne Möglichkeiten, die nichts miteinander zu tun haben, oder gibt es historische Zusammenhänge?

Cantus Firmus

· beginnt im Mittelalter

· Cantus firmus = vorgegebene Melodie, „fester Gesang“, diese wird in andere Stimmen eingebettet, verziert, verschönert – nicht ersetzt

· nach und nach tritt der c.f. immer mehr in den Hintergrund

· in der frühen Phase: c.f. und DARUNTER kommt eine parallele Stimme dazu (=1. Stufe)

· 2. Stufe: c.f. geht nach unten = steht nicht mehr so im Vordergrund, es kann auch Gegenbewegung in der 2. Stimme geben

Funktion mehrstimmiger Musik im Mittelalter: Liturgische Musik, diese basiert auf dem gregorianischen Choral
mehrstimmige Musik ist nicht unbedingt notwendig, ist ein „Luxus“ (greg. Choral ist notwendig, Texte müssen geäußert werden)
· mehrstimmige Musik ist nur erlaubt, wenn sie den greg. Choral ersetzt (einfaches durch Luxus ersetzen)

Der Choral ist immer da (in Form eines Cantus Firmus), er wird durch Mehrstimmigkeit verziert, eingebettet -> mehrstimmige Musik = Verzierung/Einbettung des Chorals
Was war vor 1200:

· um 900: frühes Organum (Parallelorganum) -> Quinten und Quarten, Stimmen bewegen sich paralles
Oberstimme = vox principalis / cantus
Unterstimme = vox organalis

· um 1100: neues Organum: Cantus-firmus-Stimme tritt zurück in die Unterstimme (war vorher immer oben und gut hörbar)
-> Oberstimme bewegt sich jetzt anders als der Cantus firmus – kann auch verziert sein (mehrere Noten auf 1 Note des cantus firmus)
· 1200: Zentrum = Paris, Notre Dame (auch Baustil Gotik geht von dort aus)

· Repertoire von Notre Dame war gesammelt in einem großen Buch der mehrstimmigen Musik (Magnus Liber organi)

· Original nicht vorhanden, aber es gibt 3 Abschriften, die nicht genau übereinstimmen (2 in Wolfenbüttel, 1 in Florenz)

· Inhalte geschichtet – es gibt neuere und ältere

· 1270-80 Forscher: Anonymus 4, Englischer Theoretiker, schreibt über das Repertoire: Wurde von einem Magister Leoninus zusammengestellt „optimus organista“
· Perotinus Magnus hat Buch gekürzt und mit Klauseln versehen, „optimus discantor“, hat auch komponiert

· (das sind die ersten Komponistennamen in d. neueren westl. Musikgeschichte!)
· Anonymus 4 schreibt Stücke bestimmten Komponisten zu – es ist bei den Stücken selbst kein Komponist dazugeschrieben, aber durch Anonymus weiß man, was von Perotinus ist – bei Leoninus kann man nur vermuten
· Inhalt des Magnus Liber:

· 4-, 3- und 2-Stimmige Organa

· 2-St. Klauseln (Clausula)

· 1-, 2-, 3-St. Kondukte (Conductus)

· Mehrstimmigkeit eher bei größeren Festen – je feierlicher, desto mehr Stimmen

· Art der Texte und Melodien: 

· Responsorien (Abwechselnd Vorsänger und Chor) der Vesper und des Matutin

· Graduale oder Alleluja der Messe

· es gibt älteres und jüngeres Material im magnus liber: 3 Schichten, 1. und 2. nicht immer gut zu unterscheiden
· älteres Organum (lange Haltetöne, darüber bewegt sich eine Melodie, unrhythmisiert)
· Copula (-> Modalnotation – ganz wenige Rhythmische Formeln): Oberstimme ist Rhythmisiert, Mensuriert, darunter Halteton

· Discantus: beide Stimmen rhythmisiert (Perotinus soll darin Meister gewesen sein)

· Conductus: Ein Lied, das nicht auf einem Cantus firmus von einem Choral basiert (Basis = freie Komposition), lateinisches Lied für den Gottesdienst
· Klausel: Eigene Kompositionen im discantus-Satz, man konnte sie statt einzelnen Abschnitten des Organums, die ursprünglich im Haltetonverfahren sind, verwenden

Hörbeispiel: Perotin: „Sederunt Principes“, 4-St. Organum (man kann recht sicher davon ausgehen, dass es von ihm ist – laut Anonymus 4)
· was ist daran einmalig?

· Perotin = 1. Komponist, von dem wir bestimmte Werke kennen (Anonymus 4: er hat zwei 4-St. Organa geschrieben: „Viderunt omnes“ und „Sederunt principes“) und zwei 3-St. und 3 Conductus
Anonymus schreibt um 1270, dass diese Stücke zu seiner Zeit noch in Gebrauch waren – ungewöhnlich: davor waren Stücke schnell wieder in Vergessenheit

· es ist ein 4-St Stück, diese sind nur für bestimmte Anlässe eingesetzt worden, eines der wenigen in dieser Zeit: das nächste 4-St Stück dass wir kennen stammt aus dem 14. Jh, 4-St.keit wird erst im 15. Jh zum Standard!

· gewaltige Ausdehnung und Dauer! (Vgl. riesige Kirchen, die zu der Zeit gebaut wurden)

· Was der Chor (die Gemeinde) singt, ist einstimmig, was Vorsänger-Teil ist, mehrstimmig ausgeführt

· Ab „Deus“ ist der cantus firmus rhythmisiert -> wichtigste Wörter „Deus meus“, damit sie länger dauern, im Discantus-Stil, am Schluss wieder mit Halteton 

Teil A: „Sederunt“ – 1 St – 3‘

Rest Graduale
B: Versus – 6’
bis “tuam” – 20’’
Sederunt (WH.) – 30’

Rest Graduale 1‘
Wort „Sederunt“ dauert sehr lange, der Rest wird schnell gesungen
18.3.09

(WH: Techniken der frühen Mehrstimmigen Musik – Cantus Firmus)
· Wie wirkt sich der Aufbau des Chorals auf das Organum aus?
Solo (Vorsänger) – Chor: Struktur des Chorals 
im Organum wird Solo zu mehrstimmigem Teil
4 gleiche Stimmen, der Umfang ist kaum mehr als 1 Oktav
wenn c.f. zu hoch, dann andere Stimmen auch darunter -> c.f. wird zur Mittelstimme
· Auf welche Art wird der Choral eingesetzt?

In den mehrstimmigen Abschnitten wird der Choral in Form von Haltetönen in einer Copula eingesetzt
Es gibt auch (rhythmisierte) Discantus-Abschnitte (dort, wo es im Choral längere Melismen gibt)
· Wie wird das Stück einheitlich?
Was gibt Tönen Gewicht? Häufigkeit, Dauer

es gibt große Unterschiede in der Dauer – das gibt Tönen Gewicht und macht das Stück einheitlich

[Statistik Häufigkeit der Töne]
wodurch werden Töne schwach?

Harmonisierung: doppelte Harmonisierung, nicht stabile Klänge; Dauer

Man merkt Eingreifen des Komponisten: Häufigkeit der Töne – dem Gefühl nach gibt es eine Tonika, den F-Klang, dieser kommt am häufigsten vor
· Skript 1. Seite: letzter Teil „misericordiam“… („tuam“ / was Chor singt ist nicht aufgeschrieben!)
danach WH des 1. Teils
WH d. 1. Teils: 
· Wo ist der cantus firmus in diesen Noten? In der Unterstimme
· Welche Art von Satz? Discantus

· Cantus firmus: dieselbe Tonfolge wird 3x gesungen, sonst wäre es zu kurz, die Tonfolge ist aber immer anders gegliedert, damit man es nicht merkt [aufgezeichnet]
· Spiel mit der Tonfolge, sehr zukunftsweisend -> Motette

· Musik entfernt sich immer mehr von der liturgischen Vorlage 

nächstes Kapitel:
Stück aus dem 14. Jahrhundert -> Motette
· entsteht an Pariser Uni
· weltliche und geistliche Gattung

· Texte oft in verschiedenen Sprachen

· 1 Stimme arbeitet mit cantus firmus

· es gibt 2- oder 3-Stimmige Motetten, ganz selten auch 4-Stimmig

· cantus firmus wird zum Material, er muss nicht mehr erkennbar wiedergegeben werden – er ist nur mehr eine Tonfolge, mit der man arbeiten kann

Guillaume de Machaut (ca. 1300-1377)

· war Komponist und Dichter

· geboren um 1300 in der Champagne (Nähe Reims, es gibt einen Ort namens Machaut, dort könnte er her sein)

· er war gebildet, hat studiert (Theologie in Paris?)

· 1323 Sekretär (notaire) von Johann, dem Herzog von Luxemburg (dieser wurde dann auch König von Böhmen, d.h. sein Hof inkl. G. de Machaut musste ständig zwischen Luxemburg und Böhmen herumreisen)

· Kriegszüge führen Machaut bis nach Litauen 

· 1340 wird er in Reims Kanoniker (Geistlicher, arbeitet in einem 74-köpfigem Kollegium)

· er hat weiterhin Kontakt zum frz. Hochadel: Herzöge von Luxemburg, von Berry, König von Navarra, frz. König Karl V. der Weise (bevor er König wurde – hat sogar bei ihm im Haus in Reims übernachtet) [Regierungszeit 1364-1380]
· 1377 gestorben in Reims

Machaut hat sich selbst um Abschriften seiner Werke gekümmert: Es gibt schon zu seinen Lebzeiten seine „gesammelten Werke“ (auch dichterisches Werk) -> wir können ziemlich sicher sein, dass wir alle seine Werke kennen
Werke:

· Literarische Werke (Großteil des Oeuvres!)
· Messe de nostre dame, ganzes Ordinarium 4-Stimmig!! (dies ist die erste 4-St. Komposition nach Perotin und hat auch keine Nachfolge)
· Hoquetus David (Instrumentalwerk) [Hoquetus = Kompositionstechnik wo 2 Instrumente immer ineinandergreifen]
· 23 Motetten (frz./lat.)

· mehr als 100 weltliche Lieder (Balladen, Rondeaux, Virelais, Lais), 1-4stimmig
25.3.09
WH:

Wie macht man aus einem Choral ein Organum bzw. den Cantus Firmus eines Organums? Man nimmt bestimmte Teile her, diese können als Haltetöne verwendet werden oder rhythmisiert

Es dominieren bestimmte Klänge/Töne – ihr Gewicht entsteht besonders durch Dauer (wichtige kommen lang vor, unwichtige kurz)
Anonymus 4 = Quelle, durch ihn wissen wir über Perotin etc., schreibt dass zu seiner Zeit diese Musik noch in Verwendung ist

Hörbeispiel: Guillaume de Machaut: Ha Fortune (Motette)
auch zu Machauts Zeit noch verschiedene und verschiedensprachige Texte

Beispiel: (im Handout - Seite 3 ff.)
Fortuna – Vorstellung damals: Rad, man kann einmal unten sein, einmal oben, man kann Fortuna nicht trauen

in beiden frz. Texten wird Fortuna angesprochen und beschimpft
Mittelstimme: „Ich bin allein ein einem kaputten Boot im Meer, … Ich sehe den grausamen Tod vor mir,… Sie irrt, wenn sie mich zerstören will. Falsche Fortuna, Zerstörerin…“
Oberstimme (Triplum): „Der, der sein Vertrauen in die Versprechungen der Fortuna setzt auf ihre Geschenke hofft, glaubt, dass sie vertrauenswürdig ist, ist ein Narr – sie ist alles andere als vertrauenswürdig, ist unmoralisch, kennt kein Gesetz, keinen Verstand, … Haufen Dreck, in schönen Kleidern … keiner sollte ihr Glauben, sie ist nicht verlässlich,…“
Tenor: „Et non est qui adjuvet“ -> lateinischer Text!

In diesem Text wird keine Stimmung geschildert – man könnte sich ein trauriges, verzweifeltes Lied vorstellen, aber das ist nicht so – nur an wenige Stellen geht Musik auf Text ein (z.B. Takt 78, 79)
Aufnahme: 2 Countertenöre und 1 Pommer (Blasinstrument, wie Schalmei)
das ist eine Isorhythmische Motette: Es werden Rhythmusmuster wiederholt (Talea) und Tonhöhen (Color) – diese überlagern sich nicht genau, sondern werden in verschiedenen Abständen wiederholt (so bilden sich immer neue Melodien)
Im Cantus Firmus 1 Takt für 3 Takte der Oberstimmen – längere Takte!
Rhythmus (dauert 3 lange Takte) wiederholt sich 12 Mal

2. Strophe: Reime (-ure) 5 „Zeilen“ die sich reimen

5 (Takte) + 5 + 5 + 6 (synkopisch) + 5 = 26 +1 (es ist immer 1 Takt Pause dazwischen) =27 = 3*9 (entspricht Einheiten der Unterstimme)
Das Stück hat 108 Takte

	Talea
	Oberstimmen (Duplum, Triplum)
	Strophe: 27
5 + 5 + 5 + 6 + 5 +1
	Strophe
27
	Strophe
27
	Strophe
27

	Talea
	Cantus firmus (Tenor)
	9
	9
	9
	9
	9
	9
	9
	9
	9
	9
	9
	9

	Color
	Cantus firmus (Tenor)
	36 Takte
	36
	36


Unterstimme: bei 2. Strophe: in 1 Stimme lange Note in der anderen Achtelbewegung
3. Strophe: beide Achtelbewegungen gleichzeitig

Strophen sind bis auf kleine Abweichungen gleich rhythmisiert = Rhythmus wiederholt sich (aber nicht mit denselben Tonhöhen!)
1. Strophe weicht rhythmisch am weitesten von der rhythmischen Beziehung der Stimmen ab – z.B. Auftakt (Takt 10)
im Takt 15 ist auf „Que“ keine halbe Note, nur Viertel – d.h. Rhythmus der Oberstimmen verschiebt sich im Vergleich zum Rhythmus der Unterstimme 

In den Oberstimmen merkt man, dass bestimmte rhythmische Muster oft vorkommen
Color: Wiederholung von Tonhöhen
im Tenor: Color wiederholt sich immer nach 36 Takten
(Skizze aufgezeichnet – gleichmäßige Aufteilung)
im Mittelalter: Teilung durch 3 = perfekt

Machaut hat sehr genau auf die Einteilung geachtet

es kann sein, dass die einzelnen Stimmen zuerst einzeln vorgesungen wurden, und dass man dann über die Zusammensetzung staunen konnte
Der Text spielt in der Stimmung und in der Struktur keine große Rolle: Die Zeilenenden fallen oft nicht mit einem Schluss zusammen
Schluss: Eine unvollkommene Konsonanz (ein Klang, der strebt, Unruhe) führt im Sekundschritt in eine vollkommene Konsonanz (Ruhe)
(Schlüsse – aufgezeichnet)
gibt es so etwas wie ein tonales Zentrum?

(aufgezeichnet)
Schlüsse: D-G-C-F – Quintabstände, fallend

1.4.09

Wie geht Machaut mit dem Cantus Firmus um?

angenommen, die Melodie ist als erstes schon da. Er hat einen Cantus firmus von einer bestimmten Anzahl von Noten

Einteilung des Textes
Color, Talea

Bsp. für Prüfungsfrage: Was gibt es für Arten von Cantus-Firmus-Technik?

· Perotin: Haltetöne- Cantus firmus, darüber gesungen

· im letzten Teil von Sederunt Principes nimmt Perotin den C.F. einfach als Material und spielt damit
Machaut passt den C.F. auch sehr stark an: Wiederholungen, Veränderungen, etc.

Messe

Wir haben uns jetzt nur mit einsätzigen Kompositionen beschäftigt. Erste zyklische Gattung: Messe 

Wie kann man den Zyklus vereinheitlichen, zusammenbinden?

nur Gloria, Kyrie grenzen unmittelbar aneinander, andere Teile durch lange Pausen getrennt
zuerst: Satzpaare – Gloria & Credo (lange Teile) oder Sanctus & Agnus

wie verbunden? 
· gleicher Anfang

· ähnliche Satztechnik (z.B. Isorhythmie oder Wechsel von 2- und 4stimmigkeit)

· gleicher Cantus Firmus (das ist ein Akt von Emanzipation!!)
ursprünglich entsteht das Stück aus der Struktur des Chorals
hier löst sich das Stück von der Funktion ab (eigentlich von der Liturgie her kein Grund, die Stücke zu verbinden!)
normalerweise nimmt man für ein einzelnes Gloria (z.B.) den entsprechenden Choral als Grundlage
wenn man jetzt aus 1 CF mehrere Stücke machen will, muss man etwas anderes als CF nehmen -> andere Lieder werden verwendet!
Etablierung der Messe als Zyklus: ~ 1450
Wichtige Komponisten: Guillaume Dufay (Frankreich, Italien), England (John Dunslan, Lionel Power) -> Verwendung von Terzen, Sextakkorde…
(einzelnes Bsp. schon aus dem 14.Jh von Machaut: Messe de nostre dame)
Hörbeispiel: Josquin des Prez: Sanctus, Missa Hercules Dux Ferrariae
Josquin des Prez:
(im Lexikon unter J, des Prez = Herkunft und kein richtiger Nachname)
Biografie
· geboren bei Saint-Quentin 1450/55 – frz.sprachiges Gebiet in Belgien
· gestorben in Condé-sur-l‘Escaut 1521

· ≠ Judocus de Francia : 1459-1498 Sänger am Mailänder Dom (wurden früher für 1 Person gehalten, deshalb Geburtsjahr viel früher geschätzt)
· pendelte zwischen Italien und Frankreich
· 1475 Sänger am Hof des Herzoges von Anjou

· 1480 vermutlich in französischer Hofkapelle (neben Johannes Ockeghem – Josquin hat zu seinem Tod eine Trauermotette komponiert, Ockeghem war vermutlich sein Lehrer)

· ab 1483 (?) Italien (viele Musiker wollten dorthin, weil nur dort gute Jobs zu bekommen waren): Musiker bei Kardinal Ascanio Sforza (Mailand, Rom): Hof in Mailand - Kardinal war aus Herzogsfamilie von Mailand, Josquin war auch für andere Familienmitglieder tätig

· 1480 päpstliche Kapelle in Rom (mindestens 5 Jahre)
· 1501-05 (oder vielleicht früher): geht zurück nach F, Hofkapelle Paris 

· April 1503-Aug 04 beim Herzog von Ferrara (diese wollten wirklich einen „Star“ engagieren – Ratgeber schrieb: entweder Heinrich Isaak oder Josquin, Josquin = besser) – gegen gute Bezahlung dort angestellt, nach 1 Jahr geht er wieder, weil dort die Pest ausbricht
· 1504 wird er Probst an Kirche Notre-Dame in Condé-sur-l’Escaut (in seiner Heimat)
Werke:
· 18 Messen

· 60 Motetten
Motetten sind ursprüngl. von den Universitäten ausgegangen, aber sind zur Zeit von Josquin geistliche Werke
· über 60 Chansons und andere weltliche Sätze (Lieder vertont) (v.a. auf französisch)
Josquin hat die meiste Zeit seines Lebens an Höfen angestellt, höfisch gebunden

nur gegen Ende seines Lebens „selbständig“

Er hat in allen Gattungen Maßstäbe gesetzt, Muster geschaffen -> übertrifft Perotin, Machaut…, war der Beethoven seines Jahrhunderts! War zu seiner Zeit schon ein Star
Herzog von Ferrara : Ercole I. d’Este (lat. Hercules Dux Ferrariae)
Eine Melodie aus einem Namen produzieren = Soggetto cavato
Vokale des Namens -> Tonsilbe (Her = e = re)
	Her
	cu
	les
	Dux
	Fer
	ra
	ri
	ae

	re
	ut (=do)
	re
	ut
	re
	fa
	mi
	re


(Melodie in Noten aufgeschrieben)
3 Teile:
1. Teil 4-Stimmig

2. Teil 2.Stimmiger Kanon (CF ist nicht dabei)

3. Teil: CF ist schneller -> alles ist schneller

Teil 1A

Cf ist im altus

kleines Motiv abwechselnd im Sopran „Sanctus“

Takte 3,4,5 werden ab Takt 6 wiederholt (6,7,8=3,4,5) - verändert
Takte 1+2 = 3+4
Teil 1B
kleines Motiv kommt als Ostinato in jedem Takt vor! Ostinato-Technik schafft zusätzlich zum CF Zusammenhalt im Stück

Ostinato bleibt in selber Stimme, aber Anfangstöne bleiben gleich! Takt 9 entspr. Takt 1 etc.
es kommen neue Stimmen in den Oberstimmen dazu

auch die freie Melodie in Takt 5+8 kommt wieder vor -> 2. Teil (=zweite 8 Takte) ist variierte WH des 1. Teils (=erste 8 Takte)

2. Teil (nicht in den Noten): Technik = Kanon
3.Teil

Technik = Imitation

CF zuerst nicht da, taucht dann im Tenor im doppelten Tempo auf, am D
dann CF von A aus

Pausen

wieder 4 Takte CF im Tenor 1 Oktav höher
Takt 81 beschleunigung – nochmal doppeltes Tempo – CF dauert nur mehr 2 Takte (Notenwerte um Hälfte verkürzte, keine Pausen mehr, Transposition bleibt gleich: D unten, A, oberes D)
es gibt zunächst ein paar Takte Kanon (Sopran, Alt) – das bleibt aber nicht so
wichtige Technik: eine Stimme imitiert die andere -> Imitation = Mittel um Zusammenhang herzustellen, Josquin = 1. Beispiel für die Technik

auch z.B. Bass imitiert/“verfolgt“ den CF (der im Tenor ist)

22.4.09
WH: Wir sind ca. im Jahr 1500
-> Josquin (Sanctus aus der Missa Hercules Dux Ferrariae)
Höraufgabe: 3 Stücke, Epochen zuordnen 13., 14., 15. Jh

1. Machaut, 14. Jh (ist noch nicht so rund, viele Synkopen und schräge Harmonien)
2. Josquin, 15. Jh (klingt runder, moderner)
3. Perotin, 13. Jh
Giovanni Pierlugi da Palestrina
(1525-1594)
· v.a. in Rom tätig
· Komponist der Gegenreformation

· seine Werke = der nächste Klassiker (nach den vorigen 3) – bis heute bekannt, kurzes Abflauen des Interesses im 18.Jh aber seit dem 19.Jh interessiert man sich wieder für ihn
Super Flumina Babilonis

Text aus Bibel (Psalm 137)
Volk Israel in Gefangenschaft, wird gezwungen Musik zu machen, aber sie können es nicht – sie hängen ihre Instrumente an Bäume
(vgl. ähnl. Thematik – „Todesfuge“ von Paul Zelan)
· 5 Abschnitte – jeweils anderer Text
· kein Cantus Firmus (Cantus firmus ist meist in einer Mittelstimme, oft Tenor, lange Noten)

· Fugenähnlich

· Technik: Imitation

· was wird imitiert: ein soggetto (Fugenthema)

· in jedem Abschnitt gibt es ein eigenes soggetto

· der 2. Abschnitt (ab Takt 14): keine Imitation, sondern homophoner Abschnitt
Noema: homophoner Abschnitt in einer polyphonen Komposition
· illic sedimus - „dort saßen wir“, das ganze zerfließt dann wieder, wird durch Polyphonie aufgelockert

Wie komponiert man so ein Stück?

1. Text in Abschnitte teilen

	Text
	Takte
	Anzahl der Takte

	1. Super Flumina Babilonis 
	1-14 
	13

	2. illic sedimus, et flevimus,
	14-23 
	10

	3. dum recordaremur tui, Sion.
	24-39 
	16

	4. In salicibus in medio eius
	39-55 
	17

	5. suspendimus organa nostra.
	55-71 
	17


· Text rhythmisieren
richtet sich nach Betonung der Wörter: im lat. werden Wörter oft auf drittletzter Silbe betont -> Palestrina verwendet für diese betonten Silben oft punktierte Noten -> Rhythmus entwickelt sich aus den Wörtern
original war das Stück in Mensuralnotation geschrieben – die Taktstriche sind für moderne Leser eingefügt. Man merkt es daran, dass die Figuren oft verschoben sind – Synkopen – es gibt keinen festen Takt (beat)!
· Soggetti erfinden 
in der Fugentechnik gibt es reale und tonale Beantwortung:
real = soggetto immer gleich, tonal = soggetto ändert sich
Dux und Comes

2. soggetti aufteilen
3. restliche Stimmen dazwischen
Dorisch: d = Hauptton
dorisch von d1 bis a d2 = authentische Tonart
plagale Tonart dazu = Hypodorisch – Tonraum a1 – d1 – A (auch unter dem Grundton d)
umspielt den Hauptton!
authentische Tonart: wenn sich Thema zwischen d1 und a1 bewegt, dann bewegt sich Antwort zwischen a1 und d2!

Comes setzt auf 5. Stufe ein
- bis wohin reicht das 1. soggetto im Bass?
bis „nis“

- ist das ein plagales od. authentisches Thema?

a als Hauptton -> das ist ein plagales Thema

beantwortet durch authentisches Thema

29.4.09

Hörbeispiel: aus dem 16. Jh - 
einheitliche Notenwerte und Bewegung – „fließende Musik“ 
vom letzten Mal: „Super Fluminas Babilonis“ - Was ist Unterschied zwischen Dux und Comes des 1. soggetto?

· letzte Note – unterschiedlicher Notenwert: Verlängerung des Tons bei der Silbe „na“ im Comes (doppelt so lang)
· zusätzliche Pause nach diesem Ton

· zwischen „na“ und „Ba“ ist statt einem Terzsprung ein Sekundschritt
Es gibt 5 Abschnitte. Wie kann man den 1. Abschnitt beschreiben? Wie oft kommt das soggetto vor?
in jeder Stimme 1 Mal, das soggetto nimmt den größten Teil des Abschnitts ein

2. Abschnitt: Noema = Figur wo alle Stimmen rhythmisch gleich sind
der 2. Abschnitt ist kürzer (weil ja alle gleichzeitig einsetzen)

soggetti lassen sich sehr gut kombinieren: die Einsätze können sehr nahe beeinander liegen

usw.
Motette – Ricercar – Fuge
erstes Kapitel war Cantus-Firmus-Technik
dann Imitationstechnik

1. Motette: „Super Flumina Babilonis“ von Palestrina (gedruckt 1581)
2. Ricercar

damalige Stellung der Instrumentalmusik: 

zunächst gab es keine Instrumentalmusik (die eine Rolle spielte – es gab trotzdem Tanzmusik)

im 16. Jh löst sie sich langsam von der Vokalmusik ab

im 17. Jh ist sie schon gleich wichtig

Ende des 18. Jh Umkehrung: Nicht Instrumentalmusik = Ableitung von Vokalmusik, sondern Instrumentalmusik ist die eigentliche, ungebundene Musik (Gipfel Wiener Klassik)

Intavolierung = Bearbeitung eines Musikstückes für die Laute (od anderes Akkordinstrument) – in Tabulatur aufschreiben (weil man 5-stimmige Gesangssätze auf Laute nicht spielen kann)

· Ricercar ist im 16. Jh Gegenstück zur Motette (Was die Motette im Vokalen macht, macht das Ricercar im Instrumentalen)

· polyphon

· mehrteilig 

· verwendet verschiedene soggetti im imitatorischen Einsatz

· Ricercar = wichtige Gattung für Laute und für alle Klavierinstrumente

· Es gibt Notation in Tabulatur, aber auch in Stimmen (-> Stimmbücher für variable Besetzung, z.B. Flötenensembles, vielleicht wurde so etwas auch gesungen)

Venedig = Zentrum des frühen Ricercars

1540 (in Venedig) erschien ein Sammeldruck „musica nova“ (darin waren auch Kompositionen von A. Willaert, der auch eine wichtige Rolle für das Madrigal spielt)

Name „Ricercar“ ursprüngl. Bedeutung: hieß früher instrumentales Vorspiel (Stimmen und ausprobieren des Instruments; wörtlich: (ver)suchen – „ricercare le corde d’un instrumnto“)

um 1600 wird das Wort auch mit der Bedeutung „besonders kunstvolles Musikstück“ verwendet

die soggetti können auf verschiedene Wise eingesetzt werden

1. wie bei Motette: Jeder Abschnitt hat in soggetto – das ist 1 Möglichkeit

2. Mögl.: mehrere soggetti, die über das ganz Stück hinweg eingesetzt werden

3. Hauptthema und es kommen dann weitere Themen dazu

4. es gibt nur 1 soggetto (dann entspricht es einer modernen Fuge)

es gibt keine Norm, viele Möglichkeiten
aus der Sammlung „fiori musicali“ gibt es ein 4-stimmigs Stück von Girolamo Frescobaldi (1583-1643)

man kann eine 5. Stimme in Vergrößerung dazu singen, aber Spieler muss selbst herausfinden wo

Girolamo Frescobaldi
· aus Ferrara
· starb im selben Jahr wie Monteverdi - war ein Komponist des Frühbarocks, komponierte in des 1. Hälfte des 16. Jh

· spätestens 1607 Organist in Rom

· kurze Zeit in Brüssel beschäftigt 1607/08

· 1608 Organist der Capella Giulia an St. Peter (das war ein Ensemble, kein Ort!)
· 1628-34 in Florenz

· 1634-43 Rom, wieder in seiner alten Position
· komponieert viel Tastenmusik

· Toccaten, Ricercare, Partiten (Tanzmusik), auch Motetten und Madrigale
Notenbeispiel aus Skript: Recercar Terzo von Frescobaldi

1. Abschnitt: es gibt 1 soggetto, das in verschiedenen Stimmen auf den Tönen e und h beginnt

manchmal insatz auf dem letzten Ton des vorigen soggetto, sonst 2 mind. Takte Abstand
in Takt 13 schon vor dem letzten Ton des vorigen

Am Ende des 1. Abschnittes Zwischenspiel, wo länger kein soggetto vorkommt

Skizze: WH des Themas

13.5.

Fuge

· Name Ricercar veraltet -> Im 17. Jh wird Ricercar zu Fuge

· mit diesem Wandel geht der Wandel vom Vokalen Idiom zum instrumentalen Idiom einher (Idiom: stilistische Eigenheit z.B. bestimmte Wörter die man oft verwendet)

Eine Sammlung wo beides vorkommt:

Johann Krieger, Anmuthige Clavier- Übung bstehnd aus unterschiedlichen Ricercarien, Praeludien, Fugen, Nürnberg 1699

Fugen mit einem vokalen Idiom/vokalen soggetti (sanglichen Thema) nennt man Ricercar (meist weiß notiert)
Stücke mit einem Instrumentalen Idiom (z.B. kommen 16el Noten, Läufe vor) = Fugen (schwarz notiert)
· wohltemperiertes Klavier: Cis-Moll Fuge=vokal, C-Moll=instrumental

im 18. Jh: heißt dann beides Fuge, Ausdruck Ricercar ist schon sehr selten

	Themenanzahl
	Standard
	Sonderfall

	Ricercar
	2+
	1

	Fuge
	1
	2+


Begriffe

	16./17.Jh
	18.Jh ff

	Ricercar
	Fuge

	Fuga
	Kanon (fuga totalis)
Imitation (nur eine Stimme folgt der anderen)

	Canon (verschlüsselt notierte Komposition)
	


Fuge = Flucht, Fangenspiel (Themen verfolgen einander)

z.B. frühere fuga: Missa ad fugam von Josquin 1514, Palestrina 1563

Fuge Definition
ist primär keine Gattung weil: 

· ist in versch. Besetzungen möglich

· kommt in verschiedenen Gattungen vor

· Sätze sind oft nicht selbständig, sondern eine Fuge ist z.B. Teil eines Sanctus

ist aber auch nicht primär eine Form
sondern Fuge ist primär eine Kompositionstechnik
Schlüsselwörter
· es wird etwas imitiert

· soggetti/Themen

· Beantwortung (real oder tonal)
aber: Fuge und Ricercar spielen so eine große Rolle für Tasteninstr (speziell Orgel, Cembalo), dass man die Klavier- und Orgelfuge als Gattung ansprechen könnte
Klavierfugen

(Klavier= alle Tasteninstrumente)

· bs. bei Bach sehr wichtig

· er hat 3 Zyklen von Klavierfugen komponiert: 

· Wohltemperiertes Clavier Band I (1722)

· Band II (1744 fertig)

· Die Kunst der Fuge (c. 1740-1750, unvollendet)

· für einige Sätze ein 2. Klavier nötig

· in Partitur und nicht in normaler Klaviernotation notiert 
im 16. Jh wurden Ricercare auch in Partitur notiert, um sie auch für instrumentale Auff. offenzuhalten

· wurde von Sohn in Druck gegeben, dieser schrieb hinein: bei der Quadrupelfuge ist er gestorben

· bei dieser taucht als 4. Thema zum 1. Mal sein Name (B A C H) als Thema auf, und genau an dieser Stelle bricht das Manuskript ab

· neben diesen 3 Zyklen gibt es noch ca 100 andere Fugen von Bach 

· Bach hat auch den Begriff Ricercar verwendet – im „Musicalischen Opfer“ (1747) für König Friedrich II von Preußen nannte er 2 Fugen (eine 3-St und eine 6-St) Ricercar u zeigte damit, dass er in einer langen Tradition steht

Hörbsp.: Confiteor, aus: Symbolum Nicenum (Chorfuge)

Confiteor = Teil des Credos (ich bekenne mich zur einen Taufe,…)
· Kopie!

Johann Sebastian Bach, Messe in h-Moll, BWV, 232

· sie wurde später als „hohe Messe“ bezeichnet

· er hat sie erst in seinen letzten Lebensjahren zusammengestellt, die Teile hat er z.T. schon viel früher komponiert -> siehe Zettel
· Messe war für kath. Dresdner Hof (in der evangelischen Kirche spielte die Gattung der Messe keine große Rolle, nur an hohen Anlässen wurden Messen in lat. Spr. aufgeführt; in kath. Kirch immer!)

· haupts. Kantatenkompositionen

· nur 3 Stücke neu original komponiert

· Uraufführung im 19. Jh

Messe war eine Gattung mit langer Tradition -> Bach legt nun auch ein Werk dieser Gattung vor

Bach hat immer einen starken Bezug zur Vergangenheit, möchte sich in die Tradition einreihen

Confiteor (diese Art des Glaubensbekenntnisses) wurde beim Konzil von Nicea eingeführt
Auch in diesem Satz sieht man, dass Bach sich auf Vergangenheit bezieht – dieses Stück ist im stile antico

· ist ein Alla-Breve-Satz (es gibt ein Alla Breve-Zeichen)

· a cappella 

· Bach hat sich mit alten Stücken und einem Lehrbuch zum alten Stil befasst

Themen

· Thema A wird durch alle Stimmen durchgeführt, tonale (auf anderer Stufe) Beantwortung
· bei Bach: wenn das Thema mit Quintton beginnt, muss der Quintton bei Beantwortung durch Grundton ersetzt werden

· Thema B wird durchgeführt

· dann kombiniert: kommen beide gleichzeitig vor, sind Kontrapunkt zueinander

· dann beide verschoben

· gegen Ende beruhigt sich das Ganze, weniger Einsätze -> jetzt könnt das Stück enden
· es kommt ein Orgelpunkt auf cis

· Schluss in Takt 72, aber es geht doch weiter

· Takt 72/73 in Bass u. Alt ein Kanon -> gregorianischer Choral als Cantus Firmus
· Takt 92: cantus firmus doppelt so langsam, rundherum die Fugenthemen dazu
Aufbau
	Teil 1
	2
	3

	A                      | B
	A                       | A+B

B
	A+B+C             A+B+C


Danach mündet die ganze Fuge in ein Adagio („expecto…“)

man würde eine positiv klingende Musik erwarten

es kommt aber eine schräge Musik (Moment des Zweifels), dann kippt es aber, es kommt D-Dur, strahlend, voller Hoffnung

20.5.09

Kompositionstechnik Variation

Arten, mit Melodien Zusammenhang in einem Stück zu schaffen:

1. Cantus Firmus-Technik

2. Imitationstechnik

3. Variation

Entstehung

Was gibt es im Mittelalter für Musik?

· einstimmige Musik

· mehrstimmige Musik

· Musik für Akkordinstrumente

· Tanzmusik

· Instrumentale Ensemblemusik (kommt erst relativ spät)

· in welchem dieser Bereiche entwickelt sich die Variation?

· in der Tanzmusik: man braucht lange Zeit Musik. Man verwendet einfach ein Modell und variiert es
(sowohl in der Volksmusik als auch höfischen Musik)

· Variation ist zunächst eine Technik der Improvisation

· ist sehr alt – man weiß nur darüber wenn es aufgeschrieben wurde

Techniken

· Es gibt ein Bassthema, das immer wiederholt wird, darüber wurde improvisiert
engl. Ground, Ostinato-Bass 
Bsp. bei Josquin (wobei diese Melodie dann auch in Oberstimmen vorkam)

· im 16. sehr beliebt: es gab verschiedene Bassmodelle, diese hatten Namen. Die 3 wichtigsten: Romanesca, Passamezzo antico, Folia (Tanz der Renaissance, auch im Barock noch verwendet), …
-> auf Kopie!
· im 17.Jh kommen neue Bassmodelle auf, die alten werden verdrängt (aufgeschrieben)
· Chaconne (=ein Tanz)

· Lamento 
Bsp.: Kreuzigung aus h-Moll-Messe: Chromatischer Ostinato-Lamento-Bass
kommt auch in der Flamenco-Musik vor
Henry Purcell: Dido und Aeneas, Lamento der Dido
· Passacaglia (das ist kein bestimmtes Modell, sondern es bezeichnet Stücke wo über einen Bass improvisiert wird)

Hörbeispiel: Corelli op. 5, Sonate mit Basso Continuo, 17.Jh
Satz mit Variationen über das Bassmodell Folia
es geht nicht von laut nach leise, sondern sehr gemischte, unterschiedliche Figuren
Kommt aus der Tanzmusik, aber dieses Werk ist nicht mehr zum Tanzen sondern zum Anhören (zum Vgl. könnte man sich vorstellen wie in einem Dorfwirtshaus Musikanten eine Folia spielen würden)

Was schafft in dem Stück Einheit?
· Bassmelodie ist immer da, wird wiederholt

· Melodie ändert sich – Variationenketten 

· zunächst wurden diese improvisiert, später aufgeschrieben/komponiert

· die ersten die aufschrieben: Virginalisten (Cembalisten) aus England: William Bird, John Bull (Shakespeare-Zeitgenossen)

Beispiele für bekannte Variationsketten (Kompositionen)

· Bachs Goldberg-Variationen

· Mozart 

Tanzpaar

Beispiel: Tanzpaar Ein gutter Venezianer tantz

auf Kopie oberes Stück
· von Hans Newsidler, Lautenist
· 1540 veröffentlicht
· Romanesca

· Hupf auf = Variation des 1. Teils

Unterschiede?

· Metrum (gerade, ungerade)

· Tempo

was ist gleich?

· Bass

· Oberstimme nicht ganz gleich aber ähnlich

· Satzgerüst: Kerntöne h, a, g, fis werden umspielt -> in beiden Teilen
· das kommt aus Kontrapunkt – 2-Stimmigkeit
· zunächst gab es Oberstimme und es kam ein Bass dazu – jetzt umgekehrt: man denkt vom Bass aus
· lineares Denken (von Melodie aus) -> harmonisches Denken!

damals hat man oft Tanzpaare komponiert/zusammengestellt: 1 langsamer, ein schneller

hier: Tanz, Hupfauf (Springtanz)

andere Beispiele:

· Passamezzo – Saltarello

· Padovana – Gagliarda

· Branle – Amener

· Allemande – Courante

Variationensuite 
Paul Peuerl: Newe Padouan, Intrada, Däntz und Galliarda (Nürnberg 1611)

Johann Hermann Schein: Banchetto Musicale (Leipzig, 1617)

Beispiel aus Skript: Banchetto Musicale, S. 26/27 Allemande/Tripla

C -> G :||: C -> D :||: D -> G |
es gibt keine Tonika, freier: es ist nicht alles auf einen zentralen Klange bezogen

Tripla (2. Tanz): noch mal dasselbe, nur in ein anderes Metrum verwandelt – sonst gar nichts verändert
Skript: nächste Seite: Allemande/Tripla
· diese Musik ist sehr frei – man hat nicht das Gefühl, dass es stört, wenn das Stück in einer Tonart beginnt und in einer ganz anderen endet

· vgl. Haydn, Mozart, etc.: es ist wichtig, wieder in die Anfangstonart zurück zu kommen
Was kann überhaupt gleich bleiben bei einer Variation?
· Bass

· Melodie
· Harmoniefolge

· Form

· Taktgruppen

· Metrum

· Motive (auch wenn nicht die ganze Melodie übernommen wird)
· ganze Suite 5 von Schein vergleichen – was ist gleich?

· Harmoniefolge ist im Wesentlichen gleich
· Anfangsmotiv (1. Takt) 
kommt imitierend auch in anderen Stimmen vor (Padouana: Altstimme 1. Takt)
· Bass ist bei Padouana und Gagliana gleich aber bei anderen nicht
27.5.09
Motivisch-thematische Arbeit

Variationstechnik: 16.-20. Jh

Motivisch-themat. Arbit: seit 18. Jh

Karl-Heinz Wörner schreibt in seiner Musikgeschichte: „Zeitalter thematischer Prozesse“

Was fällt einem zu m-th Arbeit ein?

Wiener Klassik

Ökonomie (aus wenig = nur 1 Thema möglichst viel zu machen)

Wann endet Zeitalter der m-th Arbeit?

Schönberg – atonale Musik – nichts was wiederkehrt

mit der 12-Ton-Technik kehrt er wieder zurück

· endet mit dem Ende der tonalen Musik

· Zeitalter der m-th Arbeit dauert von Haydn bis Mahler
In welcher Gattung findet man m-th Arbeit am häufigsten?

· Sinfonie

· Sonate

· Streichquartett

= instrumentale Gattungen

warum?

Instrumentalmusik hat sich erst langsam von Vokalmusik abgelöst (davor wurden Gesangsstücke einfach auch auf Instrumenten gespielt) – wurde langsam gleichwertig zu Vokalmusik

Vokalwerke haben Zusammenhalt durch Text 

durch m-th Arbeit haben Instr.werke nun auch Zusammenhalt

Welche Form entspricht der m-th Arbeit?

Sonatenform

Thema
Definition des Begriffs = schwierig

· Wiederholung (muss öfters vorkommen, sonst wäre es keines; nur so kann man aus wenig mehr machen)
· Merkbarkeit, Profilierung
Barocke Melodien vergisst man leichter
· formale Entsprechungen
Periode – Anfang des Nachsatzes entspricht dem Anfang des Nachsatzes – „zurückspringen“ an den Anfang und nicht anknüpfen an das was davor kam
Halbschluss entspricht Ganzschluss
Anfang der Reprise entspricht Anfang der Exposition

· Kontrast
Abfolge von kontrastierenden Teilen (Grundidee eines Sonatensatzes: Hauptthema und Seitenthema – gegensätzlich!) 
(in der Barockmusik gibt es auch Kontrast aber meistens gleichzeitig Bass in Achteln und darüber lange Töne)
· Prozess/Entwicklung
es gibt eine schrittweise Entwicklung, die logisch und nachvollziehbar ist (erst 1 Schritt und auf dessen Basis der 2. Schritt – erste Veränderung = Basis für nächste Veränderung)

Entfernt Beziehungen möglich: Thema ist sehr einprägsam, man merkt wenn es wieder vorkommt

Buch zur Sonatenform: Charles Rosen, Sonata Forms. New York 1980
Grundidee: große Formen sind Erweiterungen von einfachen, elementaren, kleinen Formen
· 3 grundlegende Formen:

Menuett-Form (Three-phrase binary form)

A

:||:
B


A’

I-----I/V


V------V/VI/...

I-------

Vgl. Menuett – Sonatensatz: Durchführung im Sonatensatz hat normalerweise kein neues Material; Menuett kann schon neues Material im B-Teil haben; Rückgriff aufs Thema ist im Menuett nicht nötig
Suiten-Form (Two-phrase binary form)

2 Teile, die annähernd gleich groß sind

A
B
:||:
A
B

I
V

V
I

wenn das stärker ausgeführt wird, ist A und B ein Haupt- und ein Seitensatz
man müsste eine Reprise (A auf I. Stufe) einfügen, um auf Sonatensatz zu kommen

Aria
A1

A2
I------V

I------I

Man müsste eine Durchführung einfügen

Sonatenform

Exposition: I-------V, mind. 2 Themen
Durchführung: moduliert, V--------?
Reprise: WH. des 1. Teils, aber es bleibt alles auf der I. Stufe

Entwicklung der Sonatenform
· wesentlich: es wird von I zu V moduliert dann wieder zurück etc.

· später wird der harmonische Verlauf mit Themen markiert, hervorgehoben (wo V. Stufe kommt, kommt neues Thema)
· vgl. Konzert bzw. Conc.Grosso – es gibt immer Ritornell, Solo
im Solo: Modulation, im Ritornell wird diese Tonart dann bestätigt
· Sonate: Hauptthema wird mit I. Stufe verbunden – wo Hauptthema wieder voll erscheint, ist I. Stufe wieder erreicht – wo man im Material weit vom Hauptthema entfernt ist, ist man weit von der I. Stufe entfernt 
Beispiel aus Skript: Haydn: Quartett in d (Quintenquartett)

Auf welche Art wird das Thema verändert? Was passiert alles damit bzw. was kann alles mit einem Thema passieren?

Sehr ernstes, dichtes Stück

Sonatenform

Reprise ab Takt 139

Kompositionslehre von Heinrich Christoph Koch (um 1800 veröffentlicht)

· Berücksichtigt erstmals Haydns Kompositionstechniken
· unsere Begriffe kommen nicht vor (Reprise,…)

· dafür aber sehr wichtig: Schlüsse (Zäsuren, Kadenzen, Halb- und Ganzschlüsse) – er kommt von rhetorischer Tradition – man kann durch Schlüsse die Stücke gliedern
· Verwendet Begriffe Satz und Periode (aber in anderem Sinn als Schönberg)
Satz: die ganze Exposition ist 1 Satz, dann kommt der Hauptsatz,…-> Satz = kleinere formale Einheit

Analyse des Beispiels

· Vordersatz, nach 4 Takten Halbschluss

· Nachsatz 8 Takte – Ganzschluss

· = 12 Takte Hauptsatz

· dann würde man erwarten: Halbschluss und neues Thema

· ABER 7 Takte Überleitung =2. „Satz“ (Koch), Takt 19 Halbschluss auf C

· 3. „Satz“ - Takt 32: Koch „Takt-Erstickung“ (Schluss = neuer Anfang)
Was kann man hier als Thema bezeichnen?

die Quinten (4 Töne in den ersten 2 Takten)

Was passiert mit dem Thema?

· Kanon (ab Takt 72) in Engführung
1. Vl beginnt, 2. Vl kommt nach ¼ und spielt dasselbe
Vla und Vc kommen nach 1/2, Dezimenabstand

· Umkehrung = Quinten nach oben statt nach unten
Takt 57 im Cello, Takt 61 1. und 2. Vl

· Verkleinerung/Diminution
Takt 68

· Abspaltung 
Takt 68/89 – es sind eigentlich nur mehr 2 Töne, die aufeinander folgen

· Abstand zwischen Tönen 2 und 3 geändert (Quart statt Sekund)
Takt 16
· Artikulation geändert
· Thema transponiert
um 1 Ton in Überleitung

· Imitation
in Überleitung; es kommen neue Gegenstimmen dazu
3.6.09
Mittel der m-th Arbeit

1. Abspaltung: Thema kommt nicht komplett, es wird etwas davon weggenommen – meist fällt der Schluss weg

2. Veränderung von Parametern (Dynamik, Tonhöhe, Tondauer, Klangfarbe) [Ausdruck „Parameter“ kommt aus serieller Musik der 1950er Jahre]
am Anfang darf man nicht zu viel verändern, sonst erkennen Zuhörer nicht, dass das das Thema sein soll
im Bsp: in Takt 15 andere Tonhöhe; in Takt 68 Tondauer
Das wichtigste ist der Rhythmus; dann kommt Tonhöhe. Alles andere kann man verändern und das Thema wäre trotzdem leicht zu erkennen
3. Neue (homophone) Begleitung
Sonderfall: Kontrapunktischer Satz

4. Kombination von verschiedenen Themen

Analyse des Quartetts in d:
1. Satz Takt 1-12

2. Satz „Überleitung“ T 13-19

3. T 19-
Thema kommt in T 20: Veränderte Tonhöhen, Intervalle; Begleitung verdichtet, mehr Bewegung 
T 22: Thema verkürzt (Achtel+Pause statt ½)

4. T 32-44
Abschnitt durch Moll gekenntzeichnet
T 34-35: Andere Intervalle
T 36-37: andere Intervalle
5. T 44-50 
Überleitung kehrt wieder
wichtige Änderung: Ganzschluss statt Halbschluss
Thema kommt in Mittelstimmen entwickelt vor

Was passiert noch mit Thema?

· Umkehrung (d a statt a d; außerdem Instrumente genau umgekehrt)

· Verkleinerung und

· Abspaltung (T68)

· Kanon-Engführung T 72

· Imitation T 64

in T 72 könnte schon die Reprise kommen – man ist nah an der 1. Stufe (Halbschluss) und Thema kommt komplett vor
Grundprinzip: Wo die 1- Stufe kommt, ist das Thema da! Daher: Wo die 1. Stufe fast da ist, muss das Thema auch fast da sein.

Hier kommt Thema immer vor – in einer Fuge auch. Unterschied zur Fuge?
in der Fuge wird das Thema nicht verändert (höchstens ausnahmsweise verkleinert oder vergrößert)
in der Sonatenform wird das Thema verändert, entwickelt
Leitmotiv

Technik des 19. Jh

Wagner 
war ein großer Theoretiker, der erste wirkliche große Theoretiker seiner eigenen Werke
persönl./künstler. Krise um 1850 – beteiligt an Aufständen in Dresden um 1849 – verlor Position an Königshof – ging in Schweiz
hatte Vision, ein riesiges 4-teiliges Opernwerk zu schaffen (Ring des Nibelungen) – gleichzeitig theoret. Werk „Oper und Drama“ geschrieben um sich klarzumachen, was er will
wichtige Ideen: 

· Gesamtkunstwerk – Künste sollen nicht von verschiedenen Personen mit versch. Interessen ausgeführt werden – Musik und Tanz (z.B.) sollen eine Einheit bilden – darum schreibt er Texte selbst – Einstudieren, dirigieren, Bühnenbild machen, Opernhaus bauen… = macht alles er

· Rolle des Orchesters: Was im antiken Drama der Chor war  = Kommentar („im off“)

· Instrumentalmotive (nennt es noch nicht Leitmotiv): Dienen dazu. Ahnungen oder Erinnerungen auszudrücken (Verweise auf Vergangenheit oder Zukunft)
Handout: Auszug aus Wagners spätem Aufsatz „Über die Anwendung….“ – in diesem Text kommt erstmals der Begriff „Leitmotiv“ vor

Zusammenfassung des Lesetexts: 
Einheit wird in der Musikwissenschaft oft als sehr wichtig bezeichnet.

Aber am deutlichsten fällt sie uns am (gesamten) Werk selbst auf. Durch die Einheit wirkt das Werk besser auf uns und wir sind aufmerksamer.
Am besten wirkt die Einheit bei (Wagners) Musikdrama.

Am weitesten davon entfernt ist die Oper: Die Handlung wird in lauter Bruchstücke zerteilt (der Arienform zuliebe) – es sind lauter in sich abgeschlossene und zusammenhängende Musikstücke, aber eine Arie hat mit der anderen nichts zu tun.

Deshalb hat sich der Meister (Beethoven) des Symphoniesatzes von der beengenden Gattung Oper abgewendet.

Kritik an Gattung der Programmmusik – Einheit existiert nicht mehr, alles ergibt sich aus dem Programm.

Symphoniesatz basiert auf Tanzmusik. Für dramatische Musik sind aber viel mehr Möglichkeiten als die des Symphoniesatzes nötig.

Drama benötigt aber die Einheit, die der Symph. hat. Um diese zu bekommen: Einen Symphoniesatz kann man nicht auf 1 Arie beschränken, es gibt nicht 1 hervorgehobenen Teil – das GANZE ist wichtig.
Das funktioniert durch: ein Gewebe von Grundthemen, das sich durch das ganze Stück zieht
Die Handlung bestimmt, in welcher Form das Gewebe sein soll (wann etwas wiederholt wird etc.) (früher war das durch Bewegungen des Tanzes vorgegeben)

Hans von Wolzogen hat 1877 den Begriff Leitmotiv eingeführt, dabei hat er ihn aber mehr auf die dramatische Bedeutung bezogen und nicht auf den musikalischen Satzbau. (Wolzogen hat einfach die Bedeutung dieser Motive besprochen, aber nicht erklärt, dass sie auch für den Formbau eine Rolle spielen).

Leuten, die in der zeitgenössischen (romantisch-klassischen) Musik ausgebildet sind, sollen nicht nach Effekten suchen, sondern nach deren Ursache. Musik ist ein Mittel zum Zweck – wird der Handlung unterworfen.

Berlioz war nicht erfreut, wenn ihm Komponisten einfach nur Effekte ohne Sinn gezeigt haben („Scheidewasser“ etc.), auch Liszt meinte, man sollte nicht einfach nur Effekte zusammenmischen und daraus entsteht schon etwas Tolles.

Wagner: Ich werde hauptsächlich als Komponist von Effekten wahrgenommen, dabei bin ich sehr vorsichtig (im Bereich der Modulation und Instrumentation) – diese Effekte kommen nur vor wenn es unbedingt nötig ist. 


10.6.09
WH: Wagner und das „Leitmotiv“ als Technik, ein Stück zu vereinheitlichen

Wagner-Text: Das Leitmotiv bildet ein Gewebe von Grundthemen, das das ganze Werk durchzieht, das sich auf dasselbe Material bezieht – damit man an jedem Moment das Ganze im Blick haben – wenn man nur kurzen Ausschnitt hört, kann man sofort erkennen, um welches Werk es sich handelt
Lesetext – Fortsetzung:
S. 186, 5.letzte Zeile
Es war ihm in der Einleitung zu „Rheingold“ unmöglich, den Grundton zu verlassen – nur 1 Harmonie – besonderer Effekt, weil man so wenig macht – weil er keinen Grund hatte, ihn zu verlassen.
Die nächste Szene ist noch nicht so besonders aufregend, deswegen darf die Musik auch nicht so aufregend sein – nur die allernächst verwandeten Tonarten.

Beim 1. Auftritt der Donna Anna hätte er aber z.B. viel stärkere Effekte verwendet als Mozart, M war durch Konventionen des Opernstils gebunden. (Wagner stellt sich über Mozart, sagt, er hätte es besser gemacht)

4 Teile: Rheingold, Walküre, Siegfried, Götterdämmerung

Er begründet nun, warum die 4 Teile jeweils so anfangen, wie sie anfangen: Weil es von der dramatischen Situation her so passt. Es ist wichtig, wie man anfängt.
Er erklärt jetzt den Einsatz der Leitmotive: 

Im Ring des Nibelungen geht es um Zivilisation, Geld, Verlassen des Urzustandes (=Gold, das im Rhein in der unberührten Natur liegt). Gold wird gestohlen – Beginn des Geldumlaufes – Verhängnis des Kapitalismus beginnt. Interessanteste Figur: Wotan – Götterherrscher, ist abhängig von den Regeln, die er selbst aufgestellt hat und bewahren muss – er kann nicht alles einfach machen, was er will.
Wotan lässt eine Burg für die Götter bauen (Walhalla). Dazu brauchen sie Riesen, um diese zu bezahlen, brauchen sie den Ring des Nibelungen und den ganzen Schatz = Götter müssen diesen stehlen. 
Siegfried bricht die Ehe und schläft mit seiner Schwester (Inzest) – doppelt Gesetze gebrochen
Wagner hatte moderne Idee: Wenn es in einer Beziehung nicht klappt, soll man mit offenen Karten spielen
Brünhilde und Wotan = sehr enge Beziehung
er hat ihr einen Befehl gegeben, sieht aber ein, dass das nicht richtig war und muss es jetzt zurücknehmen
sie ist seine Tochter, Geliebte, vl auch sein 2. Ich (sie tut das, was er eigentlich will)

Alberich = Chef der Unterwelt
sein Sohn: Hagen, er bringt Siegfried (Nachkomme von Wotan) um

Ein Stilmittel bei Wagner: Stabreim (Alliteration)

Wagner heiratete eine 23 Jahre jüngere Frau (Cosima Wagner, uneheliche Tochter von Liszt, die vorher schon einmal verheiratet war)

Rheingold-Motiv: steht für unberührte Natur, Reichtum
wir verbunden mit Walhall-Motiv: steht für die Burg, Macht der Götter, auch für Wotan (da das seine Idee ist)
Motive verändern sich im Lauf des Dramas, kombiniert, nach Moll gewendet
Einleitung Notenbeispiel S. 187: Motive werden kombiniert und nach Moll gewendet
Weiter im Text: S. 188
Die Motive verwandeln sich im Lauf der Handlung. Musik soll uns noch besser als die Worte einen Eindruck von der Seele des leidenden Gottes geben.
Zusammenfassung:

· Gewebe der Leitmotive schafft Einheit

· Leitmotive dienen dazu, Verweise zu geben (Verweise in Vergangenheit = Erinnerung, Verweise in Zukunft =Ahnung)
Beim Zusammentreffen von Sieglinde und Siegmund: Er verrät nicht dass er ein Kind von Wotan ist, aber die Musik schon.
· Leitmotive reichern sich an mit Empfindungen

· Orchester dient als Chor im Sinne der griech. Tragödie
spricht das Unaussprechliche aus (Ahnungen, etc)
weiß auch manchmal mehr als die Figuren
· Leitmotive werden am Anfang von den Singstimmen eingeführt, aber werden von ihnen nicht aufgenommen – sind im Lauf des Dramas zunehmend eine Angelegenheit des Orchesters

Zwölftontechnik – Komposition mit zwölf Tönen

=Kompositionstechnik von Arnold Schönberg, so nannte er sie selbst
Anfang 1920er Jahre entwickelt: 
seine letzten vollständigen Werke wurden 1912/13 fertig, danach musikalische Krise
Anfang 1920er: Zwölftontechnik – stellte er sich als Revolution vor
aber er veröffentlicht nichts dazu – wird nicht publik
Schönberg hat nur alte Sachen unterrichtet
Erst 10 Jahre nachdem er die Technik entwickelt hat (1935), hält er einen Vortrag dazu, aber das erreicht auch nicht die ganze Welt
1950 veröffentlicht er ein Buch dazu: Style and Idea

ein Schüler von ihm, später Assistent schreibt mit Schönbergs Hilfe auch ein Buch: 
Josef Rufer: Die Komposition mit zwölf Tönen. Berlin 1952

Rufer (1893-1985) = wichtige Figur in Schönberg-Forschung, erstellte auch ein Werkverzeichnis
René Leibowitz: Introduction à la musique de douze sons. Paris 1949
Leibowitz war wichtig für frz. Entwicklung, war Lehrer von Pergolesi
Wozu hat Schönberg diese Methode eingeführt?
1908 gibt er die Tonalität auf – danach atonal, aber nicht 12-tönig
lange Zeit dazwischen, wo keine eigene Technik dafür da – Suche, Orientierungslosigkeit
es sollte nicht tonal sein aber…??
Atonale Musik hatte nie die Geltung, die tonale Musik hatte

Problem: Wie kann man größere Stücke schaffen, die einen Zusammenhang haben
davor: Nur Momentaufnahmen, sehr kurze Stücke

12-Ton-Technik: damit kann man längere Werke schaffen

Rufers Buch:

Durch diese Technik kann die Verbindung wie in der Tonalität hergestellt werden

Mit 12-Ton-T ist nicht ein bestimmter Stil gemeint – jeder kann einen Personalstil entwickeln
Neue Technik = Ersatz für Tonalität

· neue (allgemein verbindliche?) Ordnung

· erlaubt Personalstil

· Bedeutung des Einfalls (=traditionelle Idee, trotzdem noch wichtig)
· in der früheren Musik: Einfall kommt von Musen, ist ein Geschenk – was man damit macht, ist Sache des Komponisten – wenn man keinen guten Einfall hat, kann man nichts machen, ABER wenn jemand aus einem guten Einfall nichts machen kann, dann ist es seine Schuld
· für Schönberg: Funktion des Einfalls: das Spontane zum Ausdruck bringen – er hat nicht von vornherein konstruiert sondern empfundene Musik – aus dem Einfall wird ein Werk entwickelt, dann nach den Regeln angepasst
· ist wie ein Thema, das man sich merkt, später wiederkehrt, durchzieht die Musik
Gegenteil: wenn nur eine Struktur das ganze durchzieht/dominiert)

· Einfälle nicht mehr wichtig in: serieller Musik, Klangflächenkomposition der 60er Jahre oder minimal music, auch elektron. Popularmusik
- Einfälle von Strukturen
· innovative Grundlagen:

· Emanzipation der Dissonanz
· Emanzipation = Befreiung, Gleichstellung

· für Schönberg: in der Musik ist Dissonanz der unterdrückte Teil, ist immer Abhängig von Konsonanz, tritt nur mit ihr auf (als Vertretung, muss aufgelöst werden,…)
· Diss. und Kons. sollen gleich viel wert werden

· in der Praxis dominiert dann die Dissonanz, weil es sonst komisch klingen würde (wenn man zu viele Konsonanzen dazu gibt)
· auch Obertonreihe wird verwendet bzw. emanzipiert

· Einheit des musikal. Raums

· = sehr revolutionäre Idee

· besagt: musikalische Gestalten können von der Zeit unabhängig erkannt werden (Schönberg: „wenn wo ein Hut herumliegt, kann man ihn erkennen, egal wo er liegt“)

· es geht um Ausschaltung der Zeit

· was zuerst kommt, kann das beeinflussen, was später kommt und UMGEKEHRT – etwas kann die Ursache für etwas anderes sein

Was heißt 12-Ton-T.?

Es gibt eine Reihe von 12 Tönen, sie sorgt dafür, dass ein Ton erst wieder kommt, wenn die anderen auch dran waren

Reihe = immer präsent, aber wird variiert
kann in verschiedenen Formen vorkommen:
Umkehrung = horizontale Spiegelung = alle Intervalle in umgekehrter Intervallrichtung

Krebs: Umkehr der Reihenfolge

Krebsumkehrung: Umkehr der Reihenfolge UND Intervallrichtung 

Spiegelung

· -> Aufhebung der Zeit bedeutet: Es ist egal, ob man eine Form von vorne nach hinten, oder von vorne nach hinten verwendet wird

Schönberg: Serenade op.24, Aug 1920 - April 1923
	Satz
	I
	II
	III
	IV
	V
	VI
	VII

	
	
	
	Rufer bespricht diesen Satz
	Dieser ist schon 12-tönig
	
	
	


3.Satz der Serenade: Reihentechnik wird angewandt, doch keine 12 Ton Reihe, Zwischenschritt!!

Anfang 1923 = genauer Beginn der 12-Ton-T

5 Klavierstücke op. 23

	Entstanden Juli 1920
	1
	2
	
	4
	

	Entstanden Febr. 1923
	
	
	3
	
	5

	
	
	
	Von Rufer besprochen
	
	12-tönig


Grundidee der 12-Ton-T: Mit dieser Reihe von 12 Tönen kann man alles komponieren, das lässt sich auch schon an diesen früheren Stücken zeigen

Problemlage nach der Aufgabe der Tonalität
Was leistet eigentlich die 12-Ton-T?

	
	2 Kräftefelder
beide schaffen Einheit!

	Tonale Musik
	Motivisch-them. Bereich
Melodie, Rhythmik

Hier ist man auch nicht ganz frei, aber mehr Spielraum, das Individuelle drückt sich hier aus
	Tonalität
Harmonik

hier kann der Komponist nicht viel verändern, es ist vieles vorgegeben

	
	
	

	
	↓
	↓

	Einfall enthält →
„Grundgestalt“
	Motiv. Grundgehalt
	Grundtonart

	
	↓
	↘

	Posttonale Musik 
	Rhythmik
	Reine Melodik

	
	Als selbständiger Parameter
	Diastematik
muss bei jedem Stück neu entwickelt werden


statt Motiv. Grundgehalt und Grundtonart gibt es etwas Neues um Zusammenhalt zu schaffen

17.6.09 (Mitschrift © Kathi)
Variationen Op.24 von Schönberg (1923)

Instrumente:  Bassklarinette, Klarinette, Mandoline, Guitarre, Viola, Violine, Cello

Thema: 2 Teile Vordersatz (bis zur Fermate) und Nachsatz

· Schönberg verwendet hier die sogenannte: Reihenmethode 

· 14 Töne werden verwendet: doppelt ist das gis, as, fis, d, b (noch nicht 12 Töne – noch in Entwicklung)

· Thema: Einfall (in Rohform)

· Akkorde werden zusammengebaut,  H:Hauptstimme, N: Nebenstimme

· Schafft auch Nebenstimmen

· Jeder Ton hat mir der Reihe zu tun! Die Reihe ist immer vorhanden

· Verhältnis Vor/Nachsatz: symmentrisch (Krebs), durch das b geschlossen, beim f wird’s umgedreht, (noch eine leichte Dominantbeziehung)

· Auch rhythmische Motive werden variiert wiederholt, in einer anderen Reihenfolge, Rhythmus und Tonhöhe sind absolut entkoppelt!!
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