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Einleitung:

Wir interessieren uns stets für die Musik des Hochbarock, der Hochromantik

oder der Wiener Klassik, da sie die markantesten stilistischen Merkmale

aufweisen. Der Übergang zwischen den großen musikalischen Epochen ist

ebenso bedeutsam. In dieser Übergangszeit lösen sich Musikstil und

Geschmack der vergangenen Epoche ab, und damit einher geht ein neuer

Musikstil. Dennoch verschwinden die alten musikalischen Sprachen nicht

sofort, da neue Ideen auf ihrer Grundlage entwickelt werden. Daher präsentiert

sich die Musik im Übergang als eine vielseitige Mischung verschiedener

musikalischer Elemente, die ein reichhaltiges Hörerlebnis bietet.

Die Jahre von 1720 bis 1780 können als "Vorklassik" oder "Frühklassik"

bezeichnet werden. Die Hauptvertreter dieser Musikepoche sind vorrangig die

Bach-Söhne, die einen enormen Beitrag zur Entwicklung von Musik für

Tasteninstrumente (Cembalo, Orgel), Kammermusik und Oper geleistet haben.

Obwohl ihr Vater Johann Sebastian Bach bereits als Virtuose der Barockmusik

in ganz Europa bekannt war, fanden die Bach-Söhne ihren eigenen Weg und

blieben dennoch ebenso "fleißig" wie ihr Vater.

“Ich habe fleißig seyn müssen; wer eben so fleißig ist, der wird es eben so weit

bringen können.”1

Johann Christian Bach verfolgte nicht das Ziel, ein Wegbereiter für eine neue

1 Forkel,Johann Nikolaus: Über Johann Sebastian Bachs Leben,Kunst und
Kunstwerke.Leipzig,1802,S.45
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Ära zu sein oder herausragende Leistungen zu erzielen. Dennoch prägten

seine Erfahrungen während des Studiums in verschiedenen Ländern Europas

seinen einzigartigen persönlichen Stil. Ähnlich wie viele andere junge Musiker

dieser Zeit entwickelte er einen internationalen Stil, der verschiedene kulturelle

Einflüsse und Merkmale unterschiedlicher musikalischer Strömungen vereinte.

Diese Verschmelzung von den musikalischen Sprachen trug dazu bei, den

Fortschritt in den Ideen der künstlerischen Erneuerung voranzutreiben.

In der Musikgeschichte stammen viele Klavierstücke aus anderen

musikalischen Formen wie Gesang, Orchestermusik oder Tanzmusik. Dies

zeigt, dass jede Musikform nicht isoliert existiert, sondern nur durch

gegenseitige Inspiration und Zusammenarbeit können Musikstücke

geschaffen werden. Das Klavier, als äußerst vielseitiges Instrument, vermag

die melodischen Eigenschaften anderer Instrumente nachzuahmen und sich

harmonisch gut mit diesen zu vereinen. Bei der Analyse von Werken aus einer

bestimmten Epoche genügt oft schon ein Blick auf die Klaviernoten dieser Zeit,

um rasch ein Verständnis für das musikalische Stilgefühl zu entwickeln.

Die Klaviermusik des 18. Jahrhunderts behält auch heute im Klavierstudium

eine herausragende Bedeutung. Wer hat schon fünf Jahre lang Klavier gelernt

und dabei keine Stücke von Bach, Mozart, Haydn oder Beethoven gespielt?

Das erscheint schier unmöglich. Von der Spätbarockzeit bis zur Klassik

wurden zahlreiche Musikgenres und Kompositionsstile immer stärker

standardisiert, wodurch es leichter wird, den individuellen Stil jedes

Komponisten zu erkennen. Natürlich ist es essentiell, vor dem Erlernen eines

neuen Musikstücks dessen Entstehungshintergrund und musikalischen Stil zu

verstehen. In diesem Kontext erweist sich die Klaviersonate als eine

ausgezeichnete Wahl.
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1. Kurze Biografie von J.C.Bach:

1.1 Jugendzeit in Leipzig und Berlin

Johann Christian Bach wurde im Jahr 1735 in Leipzig geboren. Er war das

elfte von dreizehn Kindern von Johann Sebastian Bach und Anna Magdalena

Bach. Als jüngster Sohn von J.S. Bach wurde Johann Christian besonders

geschätzt. In seinen letzten fünfzehn Lebensjahren kümmerte sich der Vater

um ihn und erteilte ihm viele Unterrichtsstunden. Nach vielen Jahren erinnerte

sich Bach an seine Kindheitserlebnisse und sagte zu Cannabich und Wendling:

"Ich phantasierte am Klavier, eher mechanisch, und hielt bei der Sextquart

inne. Mein Vater lag im Bett, und ich dachte, er schlief. Aber er sprang aus

dem Bett, gab mir eine Ohrfeige und löste die Sextquart auf." 2

Offensichtlich hegte der alte Bach hohe Erwartungen an seinen jüngsten Sohn

und wünschte sich, dass Johann Christian auch eine ernsthafte Haltung zur

Musik einnimmt. Diese kleine Geschichte zeigt Bachs Ehrfurcht vor der

Musik.Nach dem Tod des Vaters im Jahr 1750 erhielt Christian drei Claviere

nebst Pedal, die ihm sein Vater zu Lebzeiten geschenkt hatte. Anschließend

reiste Christian nach Berlin, um seinen älteren Halbbruder Carl Philipp

Emanuel Bach zu treffen. Er blieb dort einige Jahre und vertiefte seine

Kenntnisse in Komposition und Klavierspiel bei C.P.E. Bach. Bereits in seiner

Jugend komponierte er einige Werke für Cembalo und erhielt in Berlin viel Lob.

Johann Joachim Quantz, der deutsche Flötist und Komponist, hatte großen

Einfluss auf J.C. Bachs Kompositionsstil. Quantz war einer der ersten

deutschen Musiker, die nach Italien gingen, um die italienische Musik zu

studieren. Er erforschte auch die lokalen Musikstile in Paris und London.

2 Schubart, Christian Friedrich Daniel, "C. D.F. Schubarts, des Patrioten gesammelte Schriften
und Schicksale", Stuttgart 1839, Bd. 6, S. 183
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Sein Reiseplan ähnelte sehr dem von Johann Christian Bach, und er wurde

von den damaligen jungen Musikern als Vorbild betrachtet. Quantz strebte

nach einem "vermischten Geschmack", der verschiedene Stile aus ganz

Europa vereinte, und ermutigte Christian dazu, auch für die Instrumentalisten

den gesanglichen Stil zu pflegen.3 Dies legte den Grundstein für Bachs

spätere Studien in Italien und die Entwicklung seines eigenen Musikstils, wie

zum Beispiel des "singenden Allegros".

1.2. Einfluss von der italienischen Oper

Im Jahr 1755 begab sich J.C. Bach nach Italien. Dank der Unterstützung und

Vermittlung von Graf Agostino Litta gelangte er nach Mailand, wo er seinen

Lehrer, den italienischen Komponisten und Musiktheoretiker Padre Giovanni

Battista Martini, kennenlernte. Bis 1762 vertiefte Christian unter Martinis

Anleitung seine Studien in Kontrapunkt und Kirchenmusik. Selbst wenn Bach

nicht in Bologna weilte, hielt er durch regen Briefwechsel den Kontakt zu

seinem Lehrer aufrecht. In einem Schreiben im Februar 1761 berichtete J.C.

Bach Martini: "Ich muss täglich Stücke für Veranstaltungen komponieren,

Symphonien, Konzerte und Kantaten, sowohl für Deutschland als auch für

Paris".4 Martini leistete J.C. Bach als Lehrer beim Komponieren bedeutende

Hilfe, und er selbst war ein Bewunderer von Bachs Vater.

Vor seinem Dienst ab 1760 als zweiter Organist im Mailänder Dom widmete

sich Bach bereits vielen Kirchenkompositionen, die mit Martinis Unterstützung

entstanden, darunter "Dies irae" (1757), "Magnificat" (1758) und "Te Deum"

(1759). Durch seine Konversion zum Katholizismus entstand eine Kluft

zwischen Johann Christian und Carl Philipp Emanuel Bach.

3 vgl. Gärtner, Heinz: "Johann Christian Bach, Mozarts Freund und Lehrmeister", S.93
4 Gärtner, S.192
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Im Jahr 1759/60 entfachte eine Welle deutscher Komponisten in der Mailänder

Opernwelt, und auch J.C. Bach bildete dabei keine Ausnahme. Seine erste

Oper "Artaserse" wurde am 26. Dezember 1760 beim Karneval in Turin

aufgeführt. Wie hier verwendete er auch für die nächsten beiden Opern,

"Catone in Utica" (1761) und "Alessandro nell’Indie" (1762), verwendete er

Texte des italienischen Librettisten Pietro Metastasio. In seinen ersten

Opernkompositionen integrierte er den italienischen Stil, darunter die

singenden, brillanten Oberstimmen, Unisono aller Stimmen, den

Orchesterklang durch vollständige Akkorde und Dynamikzeichen, sich

wiederholende Motive und das schnelle Tempo. Später, in seiner

eigenständigen Schaffensperiode, verschmolz Johann Christian Bach den

italienischen Opernstil mit der deutschen Gewissenhaftigkeit in der

Satztechnik und integrierte dabei seine eigenen musikalischen Ideen.
Seit den Jahren in Italien hatten Christian und Mozart bereits Verbindungen,

zum Beispiel viele gemeinsame Freunde, ähnliche Modegeschmäcker und

eine allzu große Liebe für das weibliche Geschlecht.5 Aber sie haben sich

bisher noch nicht getroffen.

Abbildung 1: Overtüre von der Oper “Artaserse”

5 Gärtner, S.58
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1.3. Konzertleben in London und Paris:

Mit seinem Erfolg in Italien wurde J.C. Bach im Jahr 1763 von der britischen

Königin Sophie Charlotte (1744-1818, Herzogin zu Mecklenburg-Strelitz)

eingeladen, nach London zu kommen und Opern für das King’s Theatre zu

komponieren. Seine beiden Opern "Orione" und "Zanaida" zeichneten sich

durch die Form der Opera seria und den galanten Stil aus. Bei ihrer

Uraufführung im King's Theatre am Londoner Haymarket erlangten die Opern

aufgrund ihres italienischen Stils große Beliebtheit. Mit der großzügigen

Unterstützung des Königspaares startete Johann Christian Bach erfolgreich

seine Konzertkarriere in London.Er hatte auch die Aufgabe, der Königin

Klavierunterricht zu geben und das Flötenspiel des Königs zu begleiten.

Im Jahr 1764 gründete Christian zusammen mit seinem Freund, dem
Gambensolisten Carl Friedrich Abel, die berühmten "Bach-Abel-Concerts",

und im Februar organisierten sie ihr erstes Konzert. Bis 1775 veranstalteten
sie regelmäßig Konzerte in London, in denen sie ihre eigenen Kompositionen

aufführten. Ihr traditioneller Musikstil wurde jedoch mit der Veränderung des
Musikgeschmacks nicht mehr so geschätzt.

Im Jahr 1774 heiratete J.C. Bach die italienische Opernsängerin Cecilia Grassi.

Während seines kurzen Aufenthalts in Mannheim erzielte J.C. Bach mit seiner

Oper "Themistocle" großen Erfolg. Seine Musikkarriere erreichte auch in Paris

einen Höhepunkt, als seine erste französische Oper "Amadis de Gaule" am 14.

Dezember 1779 uraufgeführt wurde. In dieser Oper hat er durch geschickte

Veränderungen der Tonart und zahlreiche Klangeffekte die Musik harmonisch

mit der Handlung der lyrischen Tragödie in Einklang gebracht. Der gesamte
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Satz wurde mit seinem galanten Stil und einem stabilen Orchesterklang

durchzogen.
J. C. Bach war mit seinem brillanten Musikstil und seiner melodischen

Klarheit in Frankreich sehr beliebt. Allerdings stellte es für ihn eine

Herausforderung dar, Opern im französischen Stil zu komponieren und seine

Musik in eine fremde Kultur zu integrieren.

Abbildung 2: J.C.Bach “Amadis de Gaule” 1.Akt

In den letzten Jahren seines Lebens verfasste er auch Lehrbücher für das
Pianoforte. Bach schrieb gemeinsam mit dem italienischen Komponisten

Francesco Pasquale Ricci ein Lehrbuch für das Konservatorium in Neapel,
das in Paris herausgegeben wurde. Dieses Buch enthält es viele Übungen mit

Violinbegleitung und die Kommentare wurden sowohl auf Französisch als

auch auf Italienisch ausgeführt.

Aufgrund schwerer Krankheit verfasste Johann Christian Bach am 14.

November 1781 sein Testament, und zu dieser Zeit hatte er ernsthafte

finanzielle Probleme. Der große Meister verstarb am 1. Januar 1782 in London

und wurde am 6. Januar auf dem St.-Pankratius-Friedhof in der Grafschaft

Middlesex beigesetzt. Wolfgang Amadeus Mozart trauerte um Bachs Tod und

schrieb in einem Brief an seinen Vater: "Schade für die musikalische Welt!"
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2. Galanter Stil:

Im Übergang vom Barock zur Klassik entstand ein neuer Musikstil, der als

"Galante Musik" bezeichnet wird. Das Wort "galant" hat französische Wurzeln
und wurde erstmals im Jahr 1721 vom deutschen Theoretiker und

Komponisten Johann Mattheson (1681-1764) in seinem Buch "Das

forschende Orchester" hervorgehoben. Antonio Vivaldi hatte den Begriff

"style galant" bereits vor seiner Reise nach Wien im Jahr 1740 eingeführt, als

seine Kompositionen in diesem neuen galanten Zeitalter weniger beliebt

waren. Dieser im 17. und 18. Jahrhundert vorherrschende Stil wurde von

vielen Komponisten in ganz Europa verwendet, darunter bedeutende Vertreter

wie Alessandro Scarlatti, Georg Philipp Telemann, Johann Joachim Quantz,

Carl Philipp Emanuel Bach und Johann Christian Bach. In der Wiener Klassik

entwickelten Wolfgang Amadeus Mozart und Joseph Haydn den galanten Stil

weiter. Der Begriff "lombardischer Rhythmus", der seit der Barockzeit häufig

verwendet wurde, wird oft in Verbindung mit dem Galanten Stil genannt.

Abbildung 3: Mozart Streichquartett d-Moll KV 421

Ein wichtiges Merkmal der Galanten Musik ist die Dominanz der Oberstimme

(oder Homophonie).6 Die barocke Kontrapunktik und polyphone Tonkunst

veralten allmählich, und stattdessen wird die einfache, kantable Melodielinie

mit Begleitung beliebter. Ein Vorbild für diese Form kann in den

6 Vgl. Schökel, Heinrich Peter: "J.C. Bach und die Instrumentalmusik seiner Zeit", S.57
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neapolitanischen Opern gefunden werden. Die Entwicklung der

Instrumentalmusik in der Musikgeschichte ist oft eng mit der Vokalmusik

verbunden, sei es in der Kirchenmusik oder der weltlichen Musik. Man kann

sagen, dass die Instrumentalmusik verschiedene Formen des Gesangs

nachahmt und einen einzigartigen Stil für die Instrumente entwickelt hat. Im

Galanten Stil wird der melodische Charakter in Sonaten, Sinfonien und

Werken der Kammermusik betont.

Die Komposition von Klavierwerken wurde hauptsächlich von neapolitanischen

Opern und Tanzmusik beeinflusst. Das typische Bild des homophonen

Klaviersatzes ist eine singende Oberstimme mit unteren Begleitstimmen, die

auf der Harmonie basieren. Das Modell der klassischen Sonatensatzform war

bereits vorhanden, aber das Thema war noch nicht periodisch

(Ungeschlossenheit hier zu stellen), und die Tonartwechsel beschränkte sich

nur auf Tonika und Dominante. Motive wurden mehrmals wiederholt und durch

Punktierungen oder kleine Verzierungen variiert. Dynamische Kontraste

gleicher Motive sind ebenfalls üblich. Einige Sätze weisen Merkmale der

"Mannheimer Schule" auf, sodass viele Musikstücke im Übergang vom

Spätbarock zur Klassik Stile aus verschiedenen Ländern mischen.

Eine wichtige Musikform bei der Klavierwerken im galanten Stil war die Suite.

Die damaligen Komponisten schrieben gerne eine Folge von Tanzstücken mit

verschiedenen Tempi und Charakteren, aber mit gleichen Motiven und

Begleitungsfiguren. Johann Sebastian Bach, der Vater von J.C. Bach, hatte

beispielsweise Französische Suiten, Englische Suiten und Partiten für

Tasteninstrumente komponiert, die als gute Übungen für das Klavierspiel

gelten können. Das Menuett wurde sogar als eigenständiger Satz in Sonaten

oder Sinfonien aufgenommen. J.C. Bach überschrieb beispielsweise seiner

Sätze mit "Menuett en Rondeau". Die Suite erlebte ihre Blütezeit im Barock

und in der Vorklassik. Mit Leichtigkeit, Einfachheit und Brillanz wurden

verschiedene Tänze zu einem Zyklus verbunden, um den Zuhörern ein

reichhaltiges akustisches Erlebnis zu bieten. Es erfordert vom Spieler virtuose

Fingerfertigkeiten und die Fähigkeit, mit dem Instrument verschiedene

spezielle Effekte zu erzeugen.
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3. Die Klaviersonaten von J.C.Bach:

In seinen Sammlungen op. 5 (1765) und op. 17 (1780) komponierte Johann

Christian Bach jeweils 6 Sonaten für Pianoforte oder Cembalo. In London war

er der Erste, der das Pianoforte (Hammerklavier) bei Konzerten spielte und

trug somit zur Verbreitung dieses neuen Instruments bei.7

Die Klaviertechnik und die Grundlagen der polyphonen Musik hatte Christian

von seinem Vater J.S. Bach erlernt. Eine entscheidende Rolle spielte dabei,

immer in einem "kantablen" Stil zu spielen. Die barocke, komplexe

Mehrstimmigkeit, strenge Stimmführung und polyphonen Formen waren für

ihn nicht mehr die vorherrschenden Kompositionsregeln. In den großen

Musikformen sollte die Klavierstimme brillanter und freier geführt werden. Der

Übergang vom polyphonen zum homophonen Satz und die vereinfachten

Prinzipien in der Vorklassik entsprechen dem "Galanten Stil" und sind von

entscheidender Bedeutung für die Entwicklung der Klaviermusik.

Der kompositorische Stil von J.C. Bach wurde stark von der italienischen

"Neapolitanischen Schule" beeinflusst. Berühmte Cembalisten und

Komponisten wie Domenico Scarlatti oder Baldassare Galuppi hatten bereits

einige Normen für die Form von Klaviersonaten geschaffen. In diesem Umfeld

hatte J.C. Bach viel gelernt und gearbeitet, weshalb in seinen Opern, Sonaten

und Konzerten ein singender, fließender Charakter zu finden ist. Sein Musikstil

wird auch als "singendes Allegro" bezeichnet.

Seine Klaviersonaten op.17 repräsentieren die reifsten Werke für die

Tasteninstrumente, da er zu dieser Zeit bereits einen individuellen und

charakteristischen Kompositionsstil entwickelt hatte.

7 Schökel, Heinrich Peter: "J.C. Bach und die Instrumentalmusik seiner Zeit", S.161
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Klaviersonate op.17 Nr.1

I. Allegro

Grundstruktur:

Exposition: T.1-41

Durchführung: T.42-74

Reprise: T.75-103

Der 1. Satz steht in G-Dur und im 4/4-Takt. Die Grundstruktur der klassischen

Sonatenhauptsatzform zeigt sich bereits: Die Takte 1-41 bilden die Exposition,

die Takte 42-73 die Durchführung und die Takte 74-103 die Reprise. Diese

dreiteilige Form bildet die Grundlage für den schnellen Satz in klassischen

Sonaten. Offensichtlich handelt es sich um einen homophonen Satz, bei dem

die beiden Hände unterschiedliche Funktionen beim Spiel haben. Im

Gegensatz zu den barocken polyphonen Werken werden in diesem Stück alle

Stimmen nicht gleichwertig behandelt. Die rechte Hand hat eher eine singende,

melodische Funktion, während die linke Hand eine begleitende Rolle spielt.

Die Exposition beginnt in der Tonika (G-Dur) und moduliert am Ende zur

Dominante (D-Dur). Schon zu Beginn des Werkes ist erkennbar, dass die

"motivische Arbeit" für die klassische Sonate sehr relevant ist. In diesem Satz

gibt es kein geschlossenes Thema mit Periode, sondern nur Anfangsmotive

oder Hauptmotive. Durch verschiedene Motive und Kompositionsverfahren

wird ein raffinierter, lebendiger Satz aufgebaut.

Zum ersten Mal erscheint der "Alberti-Bass" im Takt 7, ein wichtiges Element

im klassischen Klaviersonaten. Bei dieser Begleitung werden die Akkordtöne

in arpeggierter Form wiederholt und variiert, wobei die Reihenfolge der Töne in

der Regel tief-hoch-mittel-hoch ist. Die Lautstärke der Töne muss nicht

unbedingt variieren, sondern bleibt schlicht und durchgehend. Diese
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gebrochene Form bietet eine harmonische Basis und erzeugt einen

rhythmischen Effekt. Die Spielart des Alberti-Bass war im frühen 18.

Jahrhundert aufgrund des damaligen Cembalobaus begrenzt. Auf dem

modernen Klavier lässt sich der Alberti-Bass jedoch einfacher spielen.

In der Oberstimme wird die Melodie mit vielen Verzierungen, z.B. zahlreiche

Vorschläge, gestaltet. Diese Verzierungen sind nicht nur schmückend,

sondern integraler und wichtiger Bestandteil der Melodie. Je nach Art der

Notenwerte der Vorschläge entstehen unterschiedliche rhythmische Nuancen.

Die kleinen Vorhalte erzeugen eine hörbar Verzögerung und verleihen der

musikalischen Linie Fülle und Brillanz. Dies entspricht den Merkmalen des

"Galanten Stils".

Abbildung 4: J.C.Bach Klaviersonate op.17 Nr.1, 1.Satz T.9-10 (Alberti-Bass)

Abbildung 5: Mozart Klaviersonate C-Dur KV 545

Die Überleitung zwischen dem ersten und dem zweiten Thema ist so

ausgedehnt, dass wir die fortlaufende Abfolge abwechselnder Triolen in vollen

Zügen genießen können. Diese gesangliche Dialogform zwischen den beiden

Stimmen wird häufig in italienischen Opern verwendet. Nach dieser

ausgedehnten Überleitung tritt das zweite Thema in der Dominante (D-Dur)

auf und grenzt sich eindeutig vom ersten Thema ab. In diesem Abschnitt

werden die Motive weiter verarbeitet, und es ist bemerkenswert, dass die
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Kombination aus Verzierungen und verschiedenen Rhythmen der Melodie

zusätzliche Eleganz verleiht. Diese Passage verlangt eine virtuose

Fingertechnik der Interpreten.

Abbildung 6: J.C.Bach Klaviersonate op.17 Nr.1, 1.Satz T.30-31

Nachdem die Exposition mit einem D-Dur-Akkord endet, beginnt die

Durchführung ebenfalls mit dem gleichen Akkord (V. Stufe). Die gleichen

Motive wie zu Beginn werden in einer anderen Tonart wiederholt, und die

ständigen Modulationen verleihen diesem Teil eine Unsicherheit bezüglich der

Tonart. Von Takt 56 bis Takt 64 treten erneut viele Triolen in arpeggierter Form

auf und erzeugen eine intensive rhythmische Spannung. Die Durchführung

endet mit einer D-Dur-Tonleiter in Unisono-Form, um das Verweilen auf der

Dominante zu betonen. Nach dem letzten Ton folgen zwei Viertelpausen, die

den Beginn des nächsten Abschnitts ankündigen.

Im selben Takt beginnt die Reprise mit einem Auftakt. Hier werden dieselben

Motive wie in der Exposition verwendet, nur kehrt die Tonart zur Tonika zurück,

sodass sich die beiden Teile gegenseitig spiegeln. Dies ist ein typisches

Merkmal der Sonatenform. Der Ablauf der Reprise ähnelt dem der Exposition,

jedoch werden einige Stellen verkürzt oder verändert: In Takt 80 wird der

G-Dur-Akkord im 4. Schlag statt im 3. Schlag gespielt; in Takt 91 wird die

punktierte Achtelnote mit der Sechzehntelnote vertauscht, wodurch der

Rhythmus schneller klingt als zuvor; in Takt 97-98 bleiben die Basstöne den

gesamten Takt lang liegen, zuvor erklangen nur Viertelnoten auf der ersten

Zählzeit. Alle Veränderungen machen die Melodie lebendiger, kunstvoller und

bilden einen schönen homophonen Satz.
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ll. Minuetto con Variatione

Grundstruktur:

Menuett A-B-A

Thema+Variationen ll: A :ll: B :ll

Tonart T-D ; D-T

Die im 17. und 18. Jahrhundert beliebte musikalische Form des "Menuetts"

war ein französischer, höfischer Tanz im 3/4-Takt. In der Barockzeit

entwickelte sich das Menuett zur Instrumentalmusik mit elegantem Charakter

und wurde zu einer wichtigen kompositorischen Form. Später in der Klassik

wurde es oft als der dritte Satz von Sinfonien und Sonaten verwendet. Die

Musikform der "Variation" stammt aus einer früheren Periode als das Menuett

und erschien bereits in der Renaissance. Ab der Barockzeit wurden mehr

Variationen komponiert, und diese Form wurde zunehmend standardisiert. Ein

repräsentatives Werk aus dem Barock sind Johann Sebastian Bachs

"Goldberg-Variationen" (BWV 988), die als Vorbild für spätere Kompositionen

gelten. Im Vergleich dazu mag dieser Satz von Johann Christian Bach nicht so

komplex sein, aber in diesem Stück kann man die Verschmelzung der

Musikstile aus Barock und Vorklassik hören.

Als zweiter Satz beginnt dieser Satz ebenfalls in G-Dur, jedoch im 3/4-Takt.

Das Thema und alle Variationen sind zweiteilig mit Wiederholungen. Die

Tonart wird im ersten Teil jeder Variation von der Tonika zur Dominante

moduliert und im zweiten Teil wieder zur Tonika zurückgeführt. Die gleiche

Basslinie, manchmal versteckt, dient als Grundlage in jeder Variation, und auf

diesen Basstönen wird immer die gleiche Harmonie gebildet. In der

Oberstimme wird die Melodie gespielt. Dieses Kompositionsverfahren war in

der Barockzeit sehr beliebt und wurde zu einem Grundmodell für barocke

Variationen.
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1.Satz:

2.Satz:

Abbildung 7: Anfang der zwei Sätze von der Klaviersonate op.17 Nr.1

Das Anfangsmotiv wird ähnlich wie im ersten Satz aufgebaut: ein vollständiger

Akkord und Sechzehntelnoten mit Verzierungen. Diese Melodielinie wurde

nach dem Vorbild des italienischen Violinstils komponiert, und die Motive mit

Punktierungen können von Streichern sehr gesanglich interpretiert werden.

Die Verbindung beider Sätze zeigt die Einheitlichkeit dieses Werks. Hier tritt

die Technik der "Figuralvariation" auf, bei der die Melodie des Themas durch

Punktierungen und Verzierungen rhythmisch und melodisch verändert wird.

Die Umspielungen verleihen dem Thema einen tänzerischen, ariosen

Charakter. Die zweite Hälfte des Themas beginnt auf einer Nebenstufe, und

die Tonart ist instabiler als in der ersten Hälfte. Der ungewöhnliche Rhythmus

mit jeweils einer Sechzehntelnote und einer punktierten Achtel hat die

normale Reihenfolge der Punktierung umgekehrt. Dies wird als

"lombardischer Rhythmus" bezeichnet und wurde bereits in der Barockzeit

häufig verwendet.

Abbildung 8: J.C.Bach Klaviersonate op.17 Nr.1, 2.Satz T.9-12
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Der wiederholte dynamische Kontrast (zwischen Takt 13 und 17 mit Wechseln

zwischen piano und forte) ist bemerkenswert und entspricht den

charakteristischen Merkmalen der "Mannheimer Schule". In diesem Abschnitt

wird eine neue dritte Stimme eingeführt, die jedoch die Hauptmelodie nicht

stören, sondern als Mittelstimme begleiten soll. Der homophone Satz bleibt

dabei unverändert.

Die erste Variation übernimmt das gleiche Bassmuster wie das Thema, und

die Oberstimme wird durch durchlaufende Triolen ersetzt. Die Kontinuität der

Tonläufe wird erneut vom italienischen Klavierstil beeinflusst. Von Takt 31 bis

35 hält der Ton "d" fünf Takte lang als Orgelpunkt aus. Dies geschieht, da er

auf der Dominante (D-Dur) steht und im letzten Takt zur Auflösung zur Tonika

(G-Dur) zurückkehren muss. Diese Kompositionstechnik war bereits im Barock

häufig anzutreffen.

Abbildung 9: 2.Satz, T.32-36

Direkt im Anschluss, ohne Pause, folgt die zweite Variation. Dieser Abschnitt

kombiniert das Thema mit der ersten Variation: Die Hauptmelodie liegt in der

Oberstimme, während die Triolenfiguren in der Bassstimme zu finden sind

(umgekehrt als erwartet). Abgesehen davon gibt es keine weiteren

Veränderungen. In der dritten Variation wird die Dichte der Töne verstärkt. Die

Verkürzung der Notenwerte erfordert ein schnelleres Tempo der Finger beim

Spielen. Auch die durchlaufenden Sechzehntelnoten mit Verzierungen und die

Tonleitern müssen äußerst flüssig und deutlich gespielt werden.
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Abbildung 10: 2.Satz T.59-62

Nach einer Reihe von gebrochenen Akkorden und Tonleitern wird die vierte

Variation plötzlich einfacher. Die Melodie in der Oberstimme wird durch

Synkopen geführt, während der Bass weiterhin auf dem Schlag beginnt. Die

rhythmische Verschiebung verleiht dieser Variation eine gewisse Freiheit und

bringt das Tempo wieder zur Ruhe. Auf der gleichen harmonischen Grundlage

zeigt diese Variation durch rhythmische und melodische Veränderungen einen

anderen Charakter.

Die fünfte Variation wird erneut mit viel Emotion gespielt: Die Hauptmelodie in

der Oberstimme wird mit mehr Punktierungen gesungen, und die Bassstimme

läuft kontinuierlich in Sechzehnteln. Nach der letzten Variation wird das

Thema (Menuett) noch einmal ohne Wiederholung gespielt, sodass die

dreiteilige Form von A-B-A vollständig durchgeführt wird.

In diesem Satz kann man beim Spielen die Charaktere der Variationen oder

der Suite gut kennenlernen. Die alte Struktur aus der Barockzeit wird geschickt

mit neuen musikalischen Inhalten und motivisch-thematischer Arbeit

kombiniert, sodass man automatisch die Tonsprache zweier Epochen

verbinden kann. Im Vergleich zur barocken Mehrstimmigkeit wird in dieser

Sonate viel Leichtigkeit, Eleganz und Gesanglichkeit empfunden. Das Stück ist

nicht nur bequem zu spielen, sondern ermöglicht auch ein effektives Training

der Selbständigkeit jeder einzelnen Finger für die Spieler.
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4. Einfluss auf Mozart:

Johann Christian Bach hatte W.A. Mozart während seiner musikalischen

Karriere maßgeblich unterstützt und beeinflusst. Als sie sich erstmals im Jahr

1764 in London trafen, stellte Bach, der zu dieser Zeit königlicher Hofmusiker

war, den damals erst achtjährigen Mozart der britischen Königin vor und

arrangierte Konzerte für ihn.8 Ein wesentlicher Grund für den Respekt von

Mozart vor J.C. Bach könnte sein, dass sie einen ähnlichen Lebensweg hatten.

Beide stammten aus musikalischen Familien und wurden als hochbegabte

Kinder sehr geschätzt. Allerdings hatte J.C. Bach während seines Studiums im

Ausland nicht von der Reputation seines Vaters profitiert. Mit musikalischem

Talent und harter Arbeit fand er jedoch seinen eigenen Weg im Leben. Mozart

lernte viel von J.C. Bach während seiner Zeit in London. Seine frühen

Sinfonien wurden nach dem Vorbild dieses jungen Meisters komponiert und

waren ebenfalls vom italienischen Opernstil beeinflusst.

Abbildung 11: Mozart Sinfonie D-Dur KV 19,1.Satz

Die Sinfonie D-Dur KV 19 wurde von dem neunjährigen Mozart in London

komponiert und folgt der Sonatensatzform. Der erste Satz, Allegro, beginnt mit

aufgelösten D-Dur-Akkorden, wobei die Motive durch Punktierungen verfeinert

werden. Die Art der Stimmführung setzt die Tradition von J.C. Bach fort: Eine

8 Vgl. Gärtner: S.269
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oder zwei Stimmen übernehmen die Melodie, während die anderen

vorübergehend die Begleitung übernehmen. Das Tempo dieses Satzes

entspricht ebenfalls dem "singenden Allegro" von Johann Christian Bach.

Trotz der einfachen Besetzung, der motivischen Arbeit und der schnell

verlaufenden Melodien gelingt es, einen vollen und glänzenden

Orchesterklang zu erzeugen.

»Der Einfluß auf Mozart war enorm«, so de Wyzewa/ de Saint-Foix, »man

kann sagen, daß Mozart auf dem Gebiet der Oper Bachs Stil und Geist

vollkommen in sich aufgenommen hat ... «9

Obwohl der junge Mozart nur ein Jahr (1764-1765) in London verbracht hat,

war diese Zeit von großer Bedeutung für seine musikalische Karriere. Sein

"Skizzenbuch" enthält viele Klavierstücke, die im Stil von J.C. Bach bzw. der

Musik der Vorklassik verfasst wurden. Der melodische und natürliche

Charakter der italienischen Opern, der elegante homophone Satz, die

Kombination aus fließenden Tonläufen und orchestraler Harmonie – all diese

Kompositionstechniken, die Mozart in London erlernte, bildeten die

Grundlage für seinen späteren persönlichen Stil. Im Jahr 1770 schuf er drei

Klavierkonzerte KV107, die als Bearbeitung von J.C. Bachs Klaviersonaten

op.5 komponiert wurden. Auch in späteren Werken griff Mozart gerne auf

Themen von Bach zurück.

9 Gärtner: S.301
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Abbildung 12: J.C.Bach Klaviersonate op.5 Nr.3

Abbildung 13: Mozart Klavierkonzert KV 107, 1.Satz

Im Bereich der Klaviersonaten lassen sich ebenfalls Ähnlichkeiten zwischen

den beiden Komponisten feststellen. Ein gutes Beispiel dafür ist die 1775

entstandene Klaviersonate D-Dur Nr. 6 KV 284. Am Anfang des ersten Satzes,

Allegro, wird ein vollständiger Tonika-Akkord gespielt (gleich wie in J.C. Bachs

op.17 Nr. 1). Anschließend folgt eine Unisono-Stelle, eine melodische

Oberstimme und wiederholende Begleitungsfiguren im Bass, dichte

dynamische Kontraste sowie rhythmische Veränderungen durch

Punktierungen oder Verzierungen. Alle diese musikalischen Elemente

entsprechen den Merkmalen der Vorklassik, insbesondere dem Galanten Stil.

Der dritte Satz ist in der Form einer Suite und Variationen, was wiederum

Ähnlichkeiten mit der Sonate op.17 Nr.1 aufweist. Dieser Satz ist im 2/2 Takt

komponiert, der Taktart einer Gavotte, einem alten französischen Tanz. Der

Aufbau aller Variationen und die Tonartwechsel (Wechsel zwischen Tonika

und Dominante) entsprechen dem Stil der klassischen Zeit.

Abbildung 14: Mozart Klaviersonate D-Dur KV 284
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Auf Grundlage von J.C. Bachs homophonen Satz, Überschaubarkeit und

"singendes Allegro" entwickelte W.A. Mozart seinen eigenen Stil weiter. In den

Klavierwerken erweiterte er den Tonumfang und die motivische Arbeit, was

den Schwierigkeitsgrad des Spiels erhöhte. Die Finger des Spielers müssen

so flexibel sein, dass nicht nur die durchlaufenden Tonlinien, sondern auch die

Harmonien klar gespielt werden können. Ähnlich wie J.C. Bach wollte Mozart

den Orchesterklang auf dem Klavier erzeugen. Er erreichte diese Wirkung und

fügte viele Details hinzu. Beispielsweise wurden parallele Tonlinien aller

Stimmen (Unisono oder Terzschichtung) versteckt geführt. Diesen Stimmen

wurden Nebennoten oder Oktavverdopplungen hinzugefügt, was diese Stellen

lebendiger klingen lässt. Mozart nutzte mehr Möglichkeiten zur Bewegung der

Finger und strebte danach, die Klarheit der Töne (non legato) und die

Linienführung mit der Richtung (legato) gleichzeitig zu erreichen.

Abbildung 15: Mozart Klaviersonate KV 284 T.52-54

Mozart hat die vorklassischen musikalischen Prinzipien, die er vom J.C.Bach

und anderen Meistern gelernt hat, weiter verfeinert und mit seinen eigenen

Kompositionsmethoden kombiniert, um eine Reihe herausragender Werke zu

schaffen. Sowohl die Kontrapunkt als auch die opernhafte Melodik wurden von

Mozart und anderen Komponisten wie Ludwig van Beethoven weitergeführt.
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5. Resümee

Viele heutige Pianistinnen und Pianisten bevorzugen es, anspruchsvolle und

umfangreiche Stücke zu spielen, um ihre virtuose Technik und ihren

musikalischen Ausdruck vollständig zu präsentieren. Dennoch besitzen auch

die Werke der Wiener Klassik und Vorklassik einen hohen künstlerischen Wert.

Jeder Komponist hat durch die Musik seine eigene künstlerische Sprache

entwickelt und den Geschmack seiner Epoche zum Ausdruck gebracht. Die

Werke des 18. Jahrhunderts zeichnen sich durch die Verschmelzung von

barockem Kontrapunkt, historischen Musikformen sowie der klassischen

Natürlichkeit, Eleganz und den standardisierten neuen Satztechniken aus.

Diese Kompositionen spiegeln die Vielfalt der kreativen

Ausdrucksmöglichkeiten wider, die von den Komponisten dieser Zeit

geschaffen wurden. Es ist wichtig, die reiche kulturelle und stilistische

Bandbreite der Musikgeschichte zu schätzen und auch den Wert der

scheinbar weniger komplexen, aber dennoch kunstvollen Werke aus der

Wiener Klassik und Vorklassik zu erkennen.

Beim Lesen der Noten von Johann Christian Bach und Mozart fallen die

einzelnen Töne, Phrasen, Dynamik, Artikulation und rhythmischen

Veränderungen klar und deutlich auf. Im Vergleich dazu sind die Noten von

Beethoven und anderen Werken der Romantik häufig komplexer und

vielfältiger. Einige Passagen in zeitgenössischen Werken können sogar als

unspielbar erscheinen. Umgekehrt wurde im Barock oft weniger Wert auf

detaillierte musikalische Zeichen in den Noten gelegt.

Von der visuellen Wirkung her sind die Notenblätter aus der klassischen Zeit

am einfachsten zu verstehen, da sie klare Markierungen und Anweisungen

enthalten. Dies unterstreicht die strukturierte und präzise Art der
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musikalischen Darstellung in dieser Periode. Es ist faszinierend zu sehen, wie

sich die Notenschrift im Laufe der Musikgeschichte verändert hat und wie

verschiedene Epochen unterschiedliche Schwerpunkte auf die Darstellung von

musikalischen Elementen gelegt haben.

Die Klaviermusik während des Übergangs von der Barockzeit zur Wiener

Klassik hat einen bedeutenden Einfluss auf das heutige Klavierspiel. Die

Evolution der Instrumente – vom Clavichord und Cembalo bis zum

Hammerklavier – sowie die Veränderungen in den Musikstilen haben das

Klavierspiel in eine glanzvolle Ära geführt. Die technischen Anforderungen an

die Interpreten unserer Zeit für die Interpretation (vor-)klassischer Werke sind

hoch und setzen geschickte, feine Fingerbewegungen und klare

Tastenanschläge, also große Fingerfertigket voraus. .
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