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WAS: Das vorliegende Dokument beschreibt gängige formale Aspekte von durmolltonaler Musik, die 

uns zum grossen Teil täglich als Hörerinnen und Hörern wie auch als Ausübenden begegnen. Bei aller 

Vielfältigkeit und angestrebten Breite bleibt es inhaltlich bei einer auf dem aktuellen Lehrplan basie-

renden, für den Musikunterricht auf der Sekundarstufe II getroffenen Auswahl.  
 

WIE: Im ganzen Dokument sind Schlüsselworte sowie relevante (also nach und nach auch aktiv zu 

beherrschende) Fachbegriffe blau hervorgehoben, Textmarken mit ► und externe Links mit ► ge-

kennzeichnet resp. in der Randspalte farbig hinterlegt. Das Zeichen ► verweist auf Ausführungen in 

den Randspalten.  

 

WANN: Die beschriebenen Inhalte werden im Grundlagenfach Musik in meinem Unterricht ab der 1. 

Klasse aufgebaut und erfahren grösstenteils in der 2. und 3. Klasse sowie in weiterführenden Kursen 

wie Schwerpunkt- oder Ergänzungsfach Musik i.d.R. mehrere Vertiefungsrunden. Ziel ist es, allen In-

halten bis zum Abschluss des Grundlagenfachs mindestens hörend begegnet zu sein und sich durch 

anschliessende Reflexion in mündlicher oder schriftlicher Form, mit oder ohne Notentext, auseinan-

dergesetzt zu haben.  
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ABC der Musik Einführung: Klangeigenschaften | Formverläufe und Formmodelle 1   

 
Hören – verstehen – einordnen – geniessen  

 

Was wir hören, hängt davon ab, wie wir zuhören: Ausschliesslich oder als Hintergrund, 

nebenher oder aktiv mitverfolgend. Musik hat viele Seiten. Wir erfassen sie sinnlich 

und können sie rational erklären. Bestimmte Musik bedeutet uns individuell etwas, 

weil wir Erlebnisse mit ihr verbinden, weil sie in uns Vorstellungen, Erwartungen und 

Erinnerungen zum Schwingen bringt. Jede Musik beinhaltet aber auch eine ► werk-

immanente Struktur. Das bedeutet, sie ist aus sich selbst heraus erklärbar – ohne per-

sönliche Deutungen, ohne Erklärungsversuche aufgrund des Zeitgeistes oder der Epo-

che, in der sie entstanden ist, ohne biographische Bezüge zu ihren Verfassern. Gleich-

zeitig kann aber gerade der Bezug zu Zeitgeist und Epoche der Entstehung mit allfäl-

ligen ► biographischen, sozialen und geschichtlichen Bezügen hilfreich oder gar 

unabdingbar sein, um Musik nicht nur zu hören, sondern zu verstehen und einzuord-

nen.  

 

Am Anfang jeder Analyse (griech. Auflösung in Bestandteile) steht unsere persönliche 

Wahrnehmung. Diese können wir mit objektiven Fakten und Sichtweisen verknüpfen, 

dadurch Bekanntes neu verstehen, einordnen oder gar begründet bewerten und uns 

neue musikalische Welten eröffnen und erarbeiten. Somit dürfte die analytische Aus-

einandersetzung mit Musik einerseits unseren Hörgenuss steigern, uns andererseits 

als ausübenden Musikerinnen und Musikern eine sinnvolle Interpretation eines 

► Werkes ermöglichen. 

 

Musik kann mit Alltagssprache beschrieben werden. Um musikalische Phänomene 

exakt zu bezeichnen, hilft eine musikalische Fachsprache. Egal auf welche Weise, auf 

jeden Fall erfordert es von uns Genauigkeit.  

 

Musikalische Wahrnehmung (Rezeption, lat. Aufnahme) – also das Musikhören – ist 

ein hochkomplexer Vorgang, der durch unser Gehörorgan sowie die Reizverarbeitung 

im Gehirn geleistet wird (► «Klangwelten im Kopf»). Spezialisierte Zellverbände die-

nen der Erfassung und Interpretation von Reizeigenschaften und musikalischer Gestal-

ten (► Exkurs: «Gestalt» im Sinne der Wahrnehmungspsychologie). Das «Jetzt» ist in 

der biologischen resp. musikalischen Zeit nicht nur ein einzelner Punkt, sondern be-

schreibt die Spanne mit einer Ausdehnung von bis zu vier Sekunden und wird für uns 

durch unser Kurzzeitgedächtnis als Präsenzzeit, also als unmittelbare «Gegenwart»  

erlebbar.  

 

Musik ist als Kunstform – etwa im Gegensatz zu den bildenden Künsten – immer an 

ihren zeitlichen Ablauf gebunden. Die physikalischen Parameter Tonhöhe, Tondauer, 

Intensität und Farbe bestimmen ► Geräusche, Töne und Klänge. Zu einem Musik-

stück mit hörbaren Sinneinheiten werden diese Klangeigenschaften aber erst durch 

Gruppierung in einer zeitlichen Abfolge. Viele Formverläufe haben sich in be-

stimmten Epochen zu standardisierten Formmodellen und Gattungen entwickelt, wel-

che Gegenstand der Kapitel 2 und 3 sind.  

 

Alle musikalischen Erscheinungen benötigen die unvoreingenommene Neugierde von 

uns Hörerinnen und Hörern. Um Formverläufe und Formmodelle einzuordnen, braucht 

es ein angemessenes Umfeldwissen bezüglich Stilen und Epochen. Ob ein Werk eine 

musikalische Tradition weiterführt, weiterentwickelt oder gar bewusst mit ihr bricht, 

lässt sich nur im historischen Zusammenhang beurteilen.  

  

 
 
 
 

 
 
 
 
 
 

 
 
 
 
 
 

 
 
 
 
 

 

 
► Musikimmanente Analyse stellt die 
klingende Musik in den Mittelpunkt. Ge-
stalt und Aufbau sollen angemessen und 
nachvollziehbar beschrieben und erklärt 
werden. Dabei kommen Aspekte wie 
Rhythmik, Melodik, Harmonik, Form und 
Klangfarbe, Wort-Ton-Verhältnis etc. zur 
Sprache. Durch die Beschreibung von De-
tails kann sich das Werkganze erschlies-
sen und umgekehrt.  
 
Kontextorientierte Analyse zielt darauf 
ab, Musik in weitere Zusammenhänge zu 
stellen: Biographie des Komponisten / der 
Komponistin, (musik)geschichtliches Um-
feld (z.B. durch Vergleiche mit anderen 
Werken aus derselben Zeitspanne) oder 
Sozial- und Ideengeschichte. Bei dieser 
Form der Analyse lohnt sich oft der Blick 
über den Tellerrand hinaus in andere Dis-
ziplinen wie bildende Künste, Literatur 
etc.  
 
 

► Das musikalische «Werk»: 
Die Interpretation eines Jazzstandards    
oder einer barocken Flötensonate lebt 
von Improvisation bzw. Verzierungspraxis. 
Das Musikstück wird quasi erst bei der 
Ausführung «fertig».  
Im Gegensatz dazu steht die Vorstellung 
von «Werktreue» z.B. bei einer Sinfonie 
von Gustav Mahler (1860 – 1911) oder in 
einer Klangflächenkomposition wie Atmo-
sphères von György Ligeti (1923 – 2006): 
Die Komponisten notieren in der Partitur 
akribisch genau ihre Vorstellungen. Die 
Partitur wird somit zur absolut verbindli-
chen Vorgabe für alle Interpretinnen und 
Interpreten, unabhängig vom Ort oder 
dem Zeitpunkt einer Aufführung.  
 

► Klangwelten im Kopf  
SPIEGEL-SPECIAL 4/2003, Artikel «Das Tor 
zur Emotion» und Grafik. 
 

► Gestalt im Sinne der Wahrnehmungs-
psychologie wurde 1890 vom österreichi-
schen Philosophen Christian von Ehren-
fels beschrieben und zeichnet sich durch 
die folgenden Kriterien aus: 
 
Die Elemente der Gestalt werden als zu-
sammengehörig empfunden | eine Ge-
stalt hebt sich von ihrem Hintergrund ab | 
die Gestalt ist in einen anderen Zusam-
menhang transponierbar | die Gestalt ist 
mehr als die Summe ihrer Teile. 
 
Das sog. Kanizsa-Dreieck veranschaulicht 
als optische «Täuschung» gestaltpsycho-
logische Effekte: 
 

http://www.spiegel.de/spiegelspecial/a-272834-2.html
http://www.spiegel.de/spiegelspecial/grossbild-272834-304504.html
https://de.wikipedia.org/wiki/Gaetano_Kanizsa
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► Die Naturtonreihe (auch Oberton-     
oder Teiltonreihe bzw. Harmonische) ist 
ein physikalisches Phänomen, das ent-
steht, wenn Körper in Schwingung ver-
setzt werden. Jeder durch Stimme resp. 
Stimmbänder oder Instrument (Luftsäule, 
Saite) erzeugte Ton besteht aus einem 
Grundton und einer grösseren Anzahl von 
verschieden ausgeprägten Obertönen, 
deren Frequenzen (Tonhöhen) ganzzahli-
gen Vielfachen des Grundtons entspre-
chen (physikalisch: Klang). Je weiter ein 
Intervall in der Obertonreihe vom Grund-
ton (1. Teilton) entfernt ist, desto span-
nungsreicher, also dissonanter wird es. 
Umgekehrt weisen jene Intervalle, die 
dem Grundton am nächsten liegen einen 
höheren Verschmelzungsgrad auf – sie 
sind also konsonanter. Die Obertonreihe 
hier anhören.  

 

 

► Die gleichstufig temperierte Stim-
mung unterteilt die Oktave in zwölf  (phy-
sikalisch) exakt gleich grosse Halbton-
schritte. Dieser Kompromiss ermöglicht 
es, z.B. auf Bund- und Tasteninstrumen-
ten (wie Gitarre oder Klavier) in allen Ton-
arten ohne zu grosse Intonationseinbus-
sen spielen zu können. Dafür sind (bezo-
gen auf die physikalisch reinen Intervalle, 
also diejenigen aus der Naturtonreihe) 
alle Intervalle ausser der Oktave mehr    
oder weniger «unrein». Anhand diverser 
Stimmungen sind die Unterschiede zwi-
schen der gleichstufig temperierten und 
historischen Stimmungen hier zu hören.   

 

 

 

 

 

 

 

 

 
 

 
► Eine Systematik mit vier grundlegen-
den formalen Gestaltungstypen, die sich 
durchaus auch überschneiden können, 
bietet das Bändchen Musikalische Formen 
(Kassel, 2011) aus der Reihe Bärenreiter 
Basiswissen: 
 
Bogen  
Präsentation einer Idee mit deren Wieder-
holung nach Zwischen- und Kontrastteilen 
 
 
Pfeil  
Vermeidung einer Rückkehr zum Anfang, 
Weiterdrängen in ständiger Entwicklung 
 
 
Kreis 
Ständige Wiederholungen bestimmter Ele-
mente, scheinbare Verlangsamung des 
Zeitgefühls; kreisende Klangflächen 
 
 
Kaleidoskop  
Ständige Neukombination von Versatzstü-
cken 
 

Schallereignisse: Grundlagen und Begriffsklärungen 

Physikalisch betrachtet unterscheiden sich Schallereignisse folgendermassen: Töne 

(Sinustöne) schwingen periodisch (d.h. regelmässig) ohne weitere Obertöne. Sie 

kommen natürlich nicht vor und müssen künstlich erzeugt werden. Ihre Einheit wird in 

Hertz (Hz; Schwingung pro Sekunde) gemessen. Klänge setzen sich aus einem als Ton-

höhe identifizierbaren Grundton (Sinuston) und leiser mitschwingenden Obertönen 

zusammen (also mehrere Sinustöne = Teiltöne). Obertöne treten bezogen auf ihren 

Grundton in immer denselben Intervallabständen (► Naturtonreihe) auf und bestim-

men durch ihre jeweilige Ausprägung die Klangfarbe. Untenstehend sind die ersten 

15 Obertöne über C abgebildet. Die mit * markierten Töne weichen vom ► gleichstufig 

temperierten Stimmungssystem leicht ab:    

 

 

 
 

 

Alle akustischen Instrumente mit klar definierbaren Tonhöhen wie auch die menschli-

che Stimme erzeugen physikalisch gesehen Klänge – auch wenn umgangssprachlich 

ein einzelner «Ton» erklingt. Geräusche sind aus aperiodischen (d.h. unregelmässi-

gen) Schwingungen zusammengesetzt und haben keine absoluten Tonhöhen.   

 

 

Elementare Formprinzipien    

Alle uns bekannten mehr oder weniger schematischen Formtypen (z.B. Songs, Rezita-

tiv und Arie, Sonatenhauptsatzform, Rondo, Menuett etc.), die auch als Bestandteile 

von grösseren Gattungen auftreten (z.B. Oper, Musical, Klaviersonate, Sinfonie etc.), 

lassen sich in elementare Formprinzipien aufschlüsseln.  

 

Wichtigstes formbildendes Prinzip ist die Wiederholung eines musikalischen Ele-

ments, welches in Details auch verändert werden kann. Verwandtschaft mehrerer Ele-

mente wird durch Veränderung, also durch Varianten resp. Variation erreicht. Folgt 

auf ein Element ein gänzlich anderes, wird Kontrast geschaffen. Elemente können 

(mit oder ohne Bezug zueinander) als Reihung nacheinander auftreten. Die mehrfa-

che Wiederholung verschiedener Elemente bildet eine Kette. Treten Elemente in zeit-

licher Überlagerung auf, spricht man von einer Schichtung.  

Das folgende Schema kann nebst dem Erkennen bekannter Formtypen auch helfen, 

freiere musikalische Verläufe zu erfassen (wie z.B. Werke der musikalischen Avant-

garde des 20. und 21. Jahrhunderts):  

 

 

 

 

 

 

 

 

 

 

 

 
 

Nach: Sequenzen (Stuttgart 1972)  

  

Hörbarer Zusammenhang 

Veränderung 
(sich ändernder Verlauf) 

Gleichförmigkeit 
(gleichbleibender Verlauf) 

Wechsel 
(plötzliche Veränderung) 

Verwandlung 
(allmähliche Veränderung) 

Steigerung 
(Anwachsen) 

Rück- 
entwicklung  
(Abnehmen) 

Übergänge 
(allmähliche  

Veränderung) 

plötzliche 
Verstärkung 

plötzliche  
Abschwächung 

Sprünge  
(weitere  

plötzliche  
Veränderungen) 

https://www.youtube.com/watch?v=U8CZI2Fg07E
http://www.youtube.com/watch?v=_3W2s9NKNdA&feature=related
https://www.youtube.com/watch?v=DJ2xsRxkjrc
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gehört – gesungen – gespielt  

– entdeckt – weiterverfolgt 
 

NOTIZEN 
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ABC der Musik Formverläufe und Formmodelle 2 

 

Motiv, Satzarten und Verarbeitungsprinzipien  
 
1. Der kleinste musikalische Baustein: Das Motiv  

Im Schülerduden Musik (Mannheim 2006) ist ein Motiv (zu lat. movere, bewegen) defi-

niert als das kleinste selbständige Glied, das als kompositorische Sinneinheit eine gestal-

tende, den Formablauf «motivierende» Bedeutung hat. Merkmale eines Motivs können 

seine melodische Gestalt, sein Rhythmus, seine harmonische Struktur bzw. die Verbin-

dung aller dieser Elemente sein. Das Motiv kann Bestandteil eines Themas, einer Melodie 

oder einer Phrase sein, wobei die Abgrenzung der auftretenden Motive nicht immer ein-

deutig ist […].  
 
 
Thema, Phrase und Melodie 

Ein Thema umreisst keine feste musikalische Grösse. Man versteht darunter eine 

prägnante musikalische Formulierung, vergleichbar mit dem Satz in der Sprache. Ein 

Thema kann einen einzigen oder mehrere Gedanken enthalten, es kann in sich kom-

pakt oder gegliedert sein (Analogie in der Grammatik: Nebensätze), es kann abschlies-

sen oder offen bleiben (Fragesatz in der Sprache). Deshalb beschreibt der Begriff 

Thema auch keine klar bestimmte Form. 

 

Die Phrase ist ebenfalls keine feste formale Grösse. Dieser Begriff bezieht sich vorwie-

gend auf melodisches Gestalten. Ein Thema kann sich aus verschiedenen Phrasen zu-

sammensetzen. So beginnt die Morgenstimmung aus Edvard Griegs ► Peer Gynt-Suite 

Nr. 1 (1888) mit einem prägnanten Anfangsthema der Flöte aus mehreren Phrasen: 

 

 

Das griechische Wort Melos bedeutet Lied oder Gesang. Melodisches Gestalten setzt 

Tonhöhen in einen zeitlich linearen Bezug. Die konkrete Ausprägung einer Melodie 

kann sehr unterschiedlich ausfallen. So ist Vokalmelodik durch die Nähe zum Gesang 

geprägt von Tonschritten und vielen Wiederholungen, Instrumentalmelodik hinge-

gen orientiert sich an den spieltechnischen Möglichkeiten eines Instruments und kann 

damit alle Arten von Sprüngen innerhalb eines grossen Ambitus (Tonumfang) nutzen.  

 

Viele Melodietypen lassen sich zu einem oder mehreren der folgenden drei Kriterien 

zuordnen: 

 

(1) Skalenmelodik orientiert sich an Tonleitern resp. Tonleiterausschnit-

ten (z.B. Alli mini Äntli). Folgen viele Sekundschritte aufeinander, 

spricht man von einem Lauf. Eine Kantilene ist eine melodische Phrase 

mit gesanglichem Charakter. 

 

(2) Dreiklangsmelodik beruht ausschliesslich oder überwiegend auf Drei-

klangstönen (z.B. der Beginn von O du guldigs Sünneli).  

 

(3) Sprungmelodik beruht auf Tonsprüngen. Allerdings lassen sich viele 

«Sprünge» in durmolltonaler Musik in Dreiklänge einordnen, so z.B. 

Quarten insb. bei Auftakten (wie bei Auld Lang Syne) oder Sexten (wie 

bei Det äne am Bärgli).   

 

 
 
 
 
 
 

 
 
 
 
 
 

 
 
 

 

 

 

 
► Ein prägnantes Motiv im kollektiven 
Bewusstsein: Der Beginn von Ludwig van 
Beethovens (1770 – 1827) Sinfonie Nr. 5 
in c-Moll op. 67: 

 
Charakteristisch an dieser ► Unisono-Er-
öffnung des 1. Satzes sind die vorwärts-
treibenden Achtel als Auftakt auf die 
halbe Note, der abwärtsführende Terz-
sprung, dessen Tonmaterial dem Quint- 
und Terzton des Tonikadreiklangs c-Moll 
entspricht und die dynamische Vehe-
menz. 
 
Beethovens Fünfte wird auch «Schicksals-
sinfonie» genannt. Diese Bezeichnung 
stammt nicht vom Komponisten. Die dra-
matisch klingende Bezeichnung ist Aus-
druck der romantisierten Vorstellung von 
Beethoven als wildes, ungebändigtes 
Künstlergenie. Dieses bis heute nachwir-
kende Beethovenbild wurde mitgeprägt 
durch das Portrait von J. K. Stieler aus 
dem Jahr 1820: Es zeigt uns einen ideali-
sierten Beethoven unmittelbar beim Akt 
des Komponierens inmitten einer wilden 
Naturlandschaft.  
 

 
 
 
 
 

► Aus der Oper des 19. Jahrhunderts 
entlehnt ist die sog. Leitmotivtechnik  
der Filmmusik: Personen, wichtigen Ge-
genständen, aussermusikalischen Ideen 
oder Situationen werden spezifische mu-
sikalische Motive oder Themen zugeord-
net. Mit Leitmotiven können (mittels 
Kombination und Variation) auch Verän-
derungen von Situationen, von Seelenzu-
ständen der Protagonisten etc. mit rein 
musikalischen Mitteln «erzählt» werden. 
Nebst dem das Bild (oder in der Oper die 
Szene auf der Bühne) verstärkenden Ef-
fekt verschafft raffiniert eingesetzte Leit-
motivtechnik den Betrachtenden und Zu-
hörenden auch Wissensvorsprünge ge-
genüber den Protagonisten im Film (resp. 
auf der Bühne) oder kündigt «Szenen-
wechsel» an, bevor sie effektiv stattfin-
den. Als bis heute beispielloses monu-
mentales Kunstwerk, das formal mittels 
Leitmotivtechnik zusammengehalten 
wird, sei ► Richard Wagners Operntetra-
logie Der Ring des Nibelungen mit rund 16 
Stunden Musik erwähnt.  
 
John Williams (*1932) ist einer der erfolg-
reichsten Filmmusikkomponisten. Er ver-
wendet die Leitmotivtechnik (vorwiegend 
in der Klangsprache des späten 19. Jahr-
hunderts) und schuf für zahlreiche erfolg-
reiche Filme und Filmreihen einen Sound-
track, der massgeblich zum Erfolg der 

Filme beitrug, z.B. Star Wars. 
 
 
 
 
 

https://www.youtube.com/watch?v=mv4cx3C3SZ4
https://youtu.be/LJWl4iX0krQ?t=15s
https://youtu.be/ykQ7jc09OAk?t=3m36s
https://www.youtube.com/watch?v=S0yBURu6WdM&list=PLDUGgd-2M4RyeELv3k6wv1e56mHVX6cV8
https://www.br-klassik.de/themen/klassik-entdecken/filmmusik/star-wars-john-williams-filmmusik-100.html
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2. Der musikalische Satz 

Das Zusammenwirken von Melodiestimmen («horizontaler Verlauf») und Akkord-

strukturen – also der Harmonie («vertikaler Verlauf») – machen den ► Satz, die Faktur 

(«Machart») eines Musikstücks aus. Die Stimmen eines mehrstimmigen Satzes wer-

den oft durch unterschiedliche Funktionen wahrgenommen: Auf Hauptstimmen liegt 

gehörsmässig der grössere Fokus, Nebenstimmen wirken eher ergänzend. Entspre-

chend ihrer Tonhöhenlage können Ober-, Mittel-, und Unterstimmen unterschieden 

werden. Die tiefste Stimme heisst Bass und trägt oft den harmonischen Verlauf sowie 

den Grundrhythmus der Musik massgeblich mit. Nebst der obersten Stimme (Sopran 

oder Cantus) wird die tiefste Stimme am bewusstesten wahrgenommen (sog. Rand-

stimmensatz). Deshalb erfährt die Bassstimme oft eine besondere ► Stimmführung, 

wie z.B. in den Anfangstakten von ► A Whiter Shade Of Pale (1967) von Procol Harum: 

 

Ein einfaches und sehr ►  ursprüngliches Prinzip von Mehrstimmigkeit ist die Parallel-

bewegung von Stimmen wie in folgender zweistimmigen Bearbeitung der berühmten 

Melodie aus dem ► Finale des ► Schlusssatzes von Beethovens 9. Sinfonie op. 125 als 

► Hornsatz:  

 

Unisono erklingen alle Stimmen im Einklang resp. in Oktavabständen, wie z.B. zu Be-

ginn von Richard Wagners ► Parsifal-Vorspiel. Bei der ► Seitenbewegung steht eine 

Stimme still, während eine andere die Richtung verändert, bei Gegenbewegung ver-

laufen Stimmen in gegensätzlicher Richtung. Gelangt eine Stimme über oder unter 

eine andere, spricht man von Stimmkreuzung.  

 

Das prägnante Anfangsmotiv aus Beethovens Sinfonie Nr. 5 bleibt für den ganzen Satz 

als motivischer Kern präsent. Nach der zweiten Fermate konzipiert Beethoven aus die-

sem Motiv eine Themengruppe, verteilt deren melodischen Verlauf jedoch in unmit-

telbarer Abfolge auf verschiedene Instrumente. Dieses Verfahren heisst ► durchbro-

chener Satz. 

 

 

Bevor verschiedene grundlegende Verarbeitungsprinzipien eines Motivs näher vorge-

stellt werden können, seien zwei grundlegende Satztypen erläutert:  

 

a) Polyphoner Satz 

Polyphonie (griech. Vielstimmigkeit) beschreibt eine mehrstimmige Kompositions-

weise, die durch weitgehende Selbständigkeit und den linearen, sog. kontrapunkti-

schen Verlauf der Stimmen gekennzeichnet ist. Der melodische Eigenwert einer 

Stimme hat Vorrang vor einer harmonischen Bindung, welche aber durch den Zusam-

menklang der einzelnen Stimmen in tonaler Musik durchgängig vorhanden ist.  

  

 

 

 

► Procol Harums A Whiter Shade Of 
Pale gehört zu den grössten Hits der 
Rockgeschichte. Die skalenmelodische 
Basslinie beruht auf Johann Sebastian 
Bachs Air aus der Suite in D-Dur (BWV 
1068).  
 
 

► Der Terminus Satz beinhaltet be-
zogen auf Musik mehrere Bedeu-
tungsebenen: 
 

1. Komponiertes Gefüge von Tö-
nen und Rhythmen (z.B. Vokal- 
oder Instrumentalsatz), ► An-
ordnung und Zusammenwir-
ken von Melodie- und Harmo-
niestimmen, wie in vorliegen-
dem Kapitel. 
 

2. musikalischer ►Formteil im  
kleinformalen Sinne. Inhaltlich 
quasi Synonym für ► Phrase.  

 
3. In sich abgeschlossener (gross-

formaler) Teil eines mehrsätzi-
gen Werks (z.B. Sinfonie). 

 

 

► Der sog. Hornsatz (auch: Horn-
quinten) ist eine Setzweise mit dem 
Tonvorrat von (ventillosen) Naturhör-
nern, also dem Material der ► Natur-
tonreihe. Besonders charakteristisch 
ist die Abfolge von Sexte, Quinte und 
Terz, welche sich durch die Verwen-
dung des 5. und 6. sowie des Aus-
schnitts vom 8. bis zum 10. Naturton 
ergibt (im nebenstehenden Notenbei-
spiel quasi rückwärts bei der Stelle    
«-funken, Tochter»).  

 

► Die Melodie von Freude schöner 
Götterfunken ist als «Ohrwurm» ange-
legt: Einfache Skalenmelodik sowie 
formale Konzeption als ► achttaktige 
Periode (der abgedruckte Ausschnitt 
entspricht dem sog. Vordersatz) tra-
gen massgeblich zur Memorierbarkeit 
bei.   

https://youtu.be/Mb3iPP-tHdA
https://www.lernhelfer.de/schuelerlexikon/musik/artikel/organum
https://youtu.be/40-rKEUfYRM?t=54m51s
https://youtu.be/40-rKEUfYRM?t=41m50s
https://www.youtube.com/watch?v=289hrbua7hE
https://youtu.be/LJWl4iX0krQ?t=22s
https://www.swr3.de/musik/A-Whiter-Shade-Of-Pale-Procol-Harum/-/id=47316/did=4414524/1abq2if/index.html
https://youtu.be/FuMtEof9MWs?t=7m40s
https://de.wikipedia.org/wiki/Hornquinten
https://de.wikipedia.org/wiki/Hornquinten
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► Joseph Haydn beschliesst sein abendfüllendes Oratorium Die Schöpfung (1798) mit 

einer ► Fuge. Im Chor beginnt der Alt mit dem ersten Themeneinsatz, wobei der Tenor 

mit seinem Kontrapunkt unmittelbar überlappend startet. Der nächste Themenein-

satz ist im Sopran, gefolgt vom Bass:  

 

 

 

 

 

 

 

 

 

 

 
 

Die strengste Form der Polyphonie ist der Kanon. 

 

 

 

 

b) Homophoner Satz 

Als homophon (Homophonie, griech. Gleichklang) bezeichnet man einen Akkordsatz, 

bei dem alle Stimmen gleich oder fast gleich geführt werden, sowie den Melodiesatz, 

bei welchem eine melodische Hauptstimme von den übrigen Stimmen akkordisch, 

also homophon, begleitet wird:  

 

Der Beginn eines homophon geführten sog. 

Kantionalsatzes über das Weihnachtslied Vom 

Himmel hoch von Martin Luther, vierstimmig 

gesetzt von Michael Praetorius (1571 – 1621): 

 

 

In Klaviermusik – insb. seit der sog. Romantik (z.B. Chopin, Brahms und Schumann) – 

wird der Akkordsatz häufig auch mit figurativer Auflösung der Harmonie angewandt, 

wie im ► Intermezzo op. 118/2 von ► Johannes Brahms:   

 
 

 

 

 

  

 

 
► Joseph Haydn (1732 – 1809) schuf 
bahnbrechende Kompositionen und 
etablierte wichtige Gattungen (insb. 
durch seine Streichquartette und die 
über 100 Sinfonien) für viele nachfol-
gende Komponistengenerationen. Mit 
dem deutlich jüngeren Mozart war er 
freundschaftlich verbunden, Beetho-
ven wurde sein Schüler.  

 

Haydn stand über 40 Jahre im Dienst 
der Fürstenfamilie Esterházy und 
schuf für deren Hausgebrauch Kam-
mermusik, Sinfonien, Opern und Kir-
chenmusik. Als alter Mann feierte er 
seinen internationalen Durchbruch 
(Londonreisen). Die Schöpfung gehört 
zu Haydns Spätwerk und setzte in vie-
lerlei Hinsicht Massstäbe (Inhalt des 
Librettos, Auslotung von tonalen und 
formalen Konventionen, Tonmalerei 
und Volkstümlichkeit sowie satztech-
nische Meisterschaft). Das Werk war 
bereits bei der Uraufführung ein gros-
ser Erfolg, seine Aufführungstradition 
ist bis heute ungebrochen.  
 
Den ganzen Schlusschor mit ► homo-
phoner Einleitung resp. die Schluss-
fuge direkt hören.  

 

► Eine Fuge ist mehr ein (anspruchs-
volles und «gelehrtes») polyphones 
Kompositionsverfahren als ein fixer 
Formtyp: Ein Thema wird zunächst in 
allen Stimmen in der sog. Exposition 
nach relativ standardisierten Regeln 
vorgestellt und anschliessend in ver-
schiedenen sog. Durchführungen 
kunstvoll verarbeitet. Wie bei allen 
grossformalen Verläufen sind auch bei 
Fugen gängige tonartliche Stationen 
(Dominant-, Paralleltonart etc.) ein 
wichtiges formales Gliederungskrite-
rium. Eine Fuge kann auch mehrere 
Themen haben. Johann Sebastian 
Bachs letztes Werk heisst ► Kunst der 
Fuge. 

 

 

 

 
Johannes Brahms um 1853 

 

► Sein op. 118 aus dem Jahr 1893 
widmete Johannes Brahms (1833 – 
1897) Clara Schumann, der Witwe sei-
nes Freundes und Mentors Robert 
Schumann. Clara Schumann durfte 
diese Werke als eine der ersten ken-
nenlernen und attestierte den Stü-
cken in kleinstem Rahmen eine Fülle 
von Empfindung. 

Mit Clara Schumann pflegte Brahms in 
den Jahren 1854 bis 1858 einen inten-
siven Briefwechsel. Ihre bis zu Claras 
Tod im Jahr 1896 andauernde Freund-
schaft gibt auch heute noch Anlass zu 
Spekulationen.  
 

 

https://youtu.be/1h4Re5WBEAc
https://youtu.be/xIpSNMQZH9M?t=1h40m16s
https://youtu.be/xIpSNMQZH9M?t=1h40m59s
https://youtu.be/xIpSNMQZH9M?t=1h40m59s
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3. Elementare Verarbeitungsprinzipien  

Die Entwicklung und Abwandlung musikalischer Motive kann mittels verschiedener 

Verfahren ausgestaltet sein. Häufig treten diese motivisch-thematischen Verarbei-

tungsprinzipien auch in Kombination auf.  

 

a) Imitation 

Ein Motiv oder Thema einer Stimme wird nacheinander von anderen Stimmen über-

nommen und so imitiert. Dies kann auch in Gegenbewegung, in ► variierter Form,   ► 

Umkehrung und Krebsgang oder mit ► Veränderung der rhythmischen Werte gesche-

hen.  

 

Johann Sebastian Bach stellt in seinen ► Inventionen, einem Lehrbuch für die «Lieb-

habern des Claviers», konsequent einen musikalischen Einfall (lat. Inventio, Erfindung) 

in der rechten Hand vor und imitiert diesen jeweils in der Linken, so auch in der zwei-

stimmigen Inventio 1 BWV 772: 
 

 
 
In Takt 2 ist das Motiv in der rechten Hand um eine Quinte nach oben transponiert und 
wird wiederum in der linken Hand imitiert.  

 

b) Sequenz 

Unter Sequenz (lat. sequi, folgen) versteht man im Zusammenhang mit motivischer 

Verarbeitung eine auf- oder absteigende Wiederholung einer Ton- oder Harmonie-

folge auf verschiedenen (oft benachbarten) Tonstufen. Anzutreffen ist sie in fast allen 

Musikepochen, in verschiedensten Musikkulturen und v.a. auch in der Unterhaltungs-

musik als allgemein angewandtes melodie- und satzbildendes Element.  

 

In der Inventio 1 aus a) finden sich Sequenzen ab Takt 3: Die 16tel-Figur wird mehrfach 

abwärts sequenziert, daran gekoppelt ebenfalls der Skalenausschnitt in der Bass-

stimme. Diese 16tel-Figur aus Takt 3 gewinnt Bach übrigens aus der ► Umkehrung der 

ersten 16tel-Gruppe in Takt 1. 

 

Das sog. «Glaubensmotiv» sequenziert ► Richard Wagner in seinem Vorspiel zu Par-

sifal (1882) gleich mehrfach. Der Komponist bleibt allerdings nicht in der Ausgangs-

tonart, sondern ► moduliert mit diesem Verfahren. In den abgedruckten Takten 1 bis 

8 sequenziert er folglich nicht tonal (unter Anpassung einzelner Intervalle, um in der 

Tonart zu bleiben), sondern real (unter strikter Beibehaltung der Intervallstruktur):  

 

Eine Sequenz mit spezifischer harmonischer Ausprägung ist die sog. Quintfallse-

quenz. Hierbei «fallen» die Akkorde im Quintabstand abwärts (vgl. Quintenzirkel: Be-

wegung im Gegenuhrzeigersinn), wobei an einer Stelle eine verminderte Quinte das 

«Herausfallen» aus der Tonart verhindert und die Rückkehr zur Tonika über die Domi-

nante gewährleistet.   

 
 
 
 
 
 
 
 
 
 
 
 
 
 
 
 
 

 

 

 

 

► Im Clavier-Büchlein vor [für] Will-
helm Friedemann Bach stellt Johann 
Sebastian Bach (1685 – 1750) für sei-
nen ältesten Sohn sowohl als Übung 
im Spiel von Tasteninstrumenten wie 
auch als modellhafte Kompositionsan-
leitung eine Vielzahl von Stücken zu-
sammen. Im Büchlein enthalten sind 
bereits Urfassungen der je 15 zwei-
stimmigen Inventionen und dreistim-
migen Sinfonien. 

 

Inventio 1mit Cembalo hören.  
 
 
 
 
 

 

 
► Kaum ein Komponist polarisiert 
auch heute noch dermassen wie der 
vor etwas mehr als 200 Jahren gebo-
rene Richard Wagner (1813 – 1883): 
So faszinierend und visionär seine Mu-
sikdramen (Wagners Terminus für 
Opern) mit wegweisenden formalen 
(z.B. ► Leitmotivtechnik) und harmo-
nischen Entwicklungen sind, so zwie-
spältig präsentiert sich seine Persön-
lichkeit, seine Weltanschauung sowie 
die Rezeptionsgeschichte seines 
Werks.  
 
Ganzes Vorspiel zu Parsifal oder direkt 
die abgedruckte Passage anhören. In 
den Takten 8 und 9 läuft eine zweite 
Stimme in ► Seitenbewegung zur 
Hauptstimme.  

 

 
 

► Modulation: Tonartwechsel inner-
halb eines Musikstücks. 
 
 
 
 
 

► Les feuilles mortes heisst das Chan-
son von Joseph Kosma über ein beste-
hendes Gedicht von Jaques Prévert 
und wurde im Film Les portes de la 
nuit im Jahr 1946 von Yves Montand 
gesungen; mit Einleitung oder direkt 
das Chansons hören.  
 

http://www.youtube.com/watch?v=XpZ2WO9532s
https://www.youtube.com/watch?v=289hrbua7hE
https://www.youtube.com/watch?v=289hrbua7hE&feature=youtu.be&t=4m42s
https://www.youtube.com/watch?v=Xo1C6E7jbPw&feature=related
https://youtu.be/Xo1C6E7jbPw?t=46s
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Ein prominentes Beispiel dieses Prinzips – sowohl als harmonische wie auch melodi-

sche Sequenz – ist der Jazzstandard ► Autumn Leaves (M: J. Kosma / Text: J. Mercer): 

 

 

 

c) Variation 

Der Begriff Variation hat primär einen musikhandwerklichen Sinn, nämlich denjeni-

gen von Veränderung musikalischer Gestalten. Unter Variation kann aber auch eine 

musikalische (Gross-) Form z.B. als ► Variationszyklus verstanden werden (z.B. Bach, 

Mozart, Beethoven, Schubert, Brahms, Reger). 

 

Wolfgang Amadé Mozart konzipierte den ► 1. Satz aus seiner Klaviersonate A-Dur       

KV 331  (► ganzes Notat) als Variationssatz. Das ► Variationsthema ist, wie häufig in 

Variationssätzen, schlicht gehalten und entspricht formal einer ► dreiteiligen Lied-

form. Dieses Thema variiert Mozart in der Folge sechsmal. Bereits das Notenbild des 

jeweils ersten Takts jeder Variation gibt einen Hinweis auf 

den Ausdrucksgehalt resp. den neuen Charakter, der mittels 

Variation von Tempo, Taktart, Rhythmus, Dynamik, Tonge-

schlecht (Dur und Moll), Satzdichte und ► Textur der Haupt- 

und Begleitstimmen, Stimmenverteilung sowohl bezogen 

auf die beiden Hände des Spielers wie auch bezogen auf die räumliche Anordnung 

(hoch – mittel – tief resp. den Ambitus), Artikulation und Phrasierung etc. geschaffen 

werden: 

 

 

 

 

 

 

 

 

 

 

 

 

 

 

 

 
 

Innerhalb jeder Variation schafft Mozart zusätzliche Varianten der jeweiligen Grund-

gestalten.  

 

Variationen über ostinaten Bassmodellen – oft mit harmonisch gleichbleibendem Ge-

rüst – tauchen ab dem späten 16. Jahrhundert in Tanzsätzen als Improvisationsgrund-

lagen auf (sog. Ground). Unter ► Ostinato versteht man ein gleichbleibendes und 

mehrfach wiederholtes melodisches, rhythmisches oder harmonisches Modell. Im 

Jazz werden Ostinati auch als Vamp, im Rock als Riff und in elektronischer Musik als 

Loop bezeichnet.  

verminderte Quinte  

 

Die erste englische Version Autumn 
Leaves, ein millionenfacher Verkaufs-
schlager, sang Jo Stafford. 

 

 
 

► Stellvertretend für die Vielzahl von 
Variationszyklen seien die Goldberg- 
Variationen BWV 988 von Johann Se-
bastian Bach und die Diabelli-Variatio-
nen op. 120 von Ludwig van Beethoven 
genannt.  
 

 
 

► Wolfgang Amadé Mozart (1756 – 
1791) schuf mit seiner Sonate Nr. 11 in 
A-Dur KV 311 gleich zwei «Evergreens» 
der Klavierliteratur: Die Sonate beginnt 
mit einem Variationssatz (anstelle einer 
► Sonatenhauptsatzform), mit dem 
schlichten Thema als grosse ► dreitei-
lige Liedform. Den Schlusssatz der So-
nate bildet das bekannte Rondo mit der 
Zusatzbezeichnung alla turca. Mozart 
setzte dort – wie auch z.B. in der Ou-
verture zum Singspiel Die Entführung 
aus dem Serail – eine Mode seiner Zeit 
akustisch um: Angelehnt an sog. Jani-
tscharen-Musik, der Militärmusik, wel-
che die gleichnamigen türkischen Elite-
truppen für den Kampf aufputschen 
soll, ist die Motivik in diesem Satz kurz, 
prägnant und vorwärtstreibend. Stac-
cato-Motive mit Vorschlagnoten stehen 
stellvertretend für den Sound von gros-
ser Trommel und Schellenbäumen, dem 
perkussiven Rückgrat der Janitscharen-
musik.  
 

► Die sechs Variationen aus KV 331:    
Variation 1 | Variation 2 | Variation 3  
 

Variation 4 | Variation 5 | Variation 6    
 

 

► Formen mit ostinatem Bassmodell 
heissen auch Passacaglia oder Cha-
conne. In seinem Spätwerk verwendete  
Claudio Monteverde (1567 – 1643) die-
ses Prinzip häufig. In seiner letzten 
Oper L’incoronazione di Poppea bildet 
ein ostinates Modell das strukturelle 
Rückgrat für das berührende Schluss-
duett Pur ti miro des Liebespaares Pop-
pea und Nero.  

 

► Der Hit Smells Like Teen Spirit der 
US-Grunge-Band Nirvana aus dem Jahr 
1991 basiert auf einer Folge von vier 
sog. Powerchords: Terzlose Dreiklänge 
(also lediglich Quinte, als Variante plus 
Oktave), auf der (E-) Gitarre leicht zu 
greifen und zu verschieben, erzeugen 
einen archaischen Effekt. Sie sind in 
verschiedenen (Hard-) Rock-Genres an-
zutreffen. Smells Like Teen Spirit lebt 
nebst der ständigen Repetition dieser 
vier Akkorde resp. deren Grundtöne 
von einem starken Kontrast zwischen 
unverzerrter (clean) und verzerrter 

https://www.youtube.com/watch?v=xdb6o4hu8t4&list=RDxdb6o4hu8t4
http://imslp.eu/files/imglnks/euimg/2/2b/IMSLP425725-PMLP01846-nma_197_14_27.pdf
https://www.youtube.com/watch?v=EiWXMzp1Pv8
https://www.youtube.com/watch?v=15ezpwCHtJs
https://www.youtube.com/watch?v=15ezpwCHtJs
https://youtu.be/pAI4-9yc6kA
https://youtu.be/pAI4-9yc6kA
https://www.youtube.com/watch?v=xdb6o4hu8t4&list=RDxdb6o4hu8t4
https://www.youtube.com/watch?v=fzQbI58BzBo
https://youtu.be/vS87tOFhZfU?t=3s
https://youtu.be/vS87tOFhZfU?t=3s
https://youtu.be/xdb6o4hu8t4?t=1m52s
https://youtu.be/xdb6o4hu8t4?t=3m27s
https://youtu.be/xdb6o4hu8t4?t=4m59s
https://youtu.be/xdb6o4hu8t4?t=6m39s
https://youtu.be/xdb6o4hu8t4?t=8m25s
https://www.youtube.com/watch?v=xdb6o4hu8t4&feature=youtu.be&t=12m29s
http://www.youtube.com/watch?v=1ST-6ueDw54
http://www.youtube.com/watch?v=1ST-6ueDw54
https://www.youtube.com/watch?v=hTWKbfoikeg
https://www.lernhelfer.de/schuelerlexikon/musik/artikel/organum
https://youtu.be/hTWKbfoikeg?t=17s
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Johann Pachelbels (1653 – 1706) ► Kanon [und Gigue] in D-Dur ist über ein ostinates 

Bassmodell komponiert. Das schlichte Kanon-Thema, ein Skalenausschnitt abwärts, 

wird im Verlauf des Stückes insgesamt 28 Mal variiert (z.B. in ► diminuierter Form). 

Ergänzt man die Basstöne mit den dazugehörigen Dreiklängen, ergibt sich die fol-

gende Akkord- bzw. Stufenfolge, welche auch zahlreichen Songs (z.B. ► Go West) zu-

grunde liegt:  

 

 

 

 

 

 

 

d) Abspaltung 

Wird ein Teilmotiv eines grösseren motivisch-thematischen Gebildes aus seinem Kon-

text gelöst und weiterverarbeitet, spricht man von Abspaltung.  

 

In seiner ► Sonate Nr. 23 in f-moll op. 57 mit dem Beinamen «Appassionata» wiederholt 

Beethoven die ersten vier Takte überraschenderweise um einen Halbton erhöht (Takte 

5 bis 8), spaltet anschliessend das Motiv aus Takt 3 ab und sequenziert es zweifach in 

den Takten 9 und 10 bzw. 11 und 12. Das Notenbeispiel beginnt bei Takt 5 mit Auftakt:  

 

 

 

 

 

e) Fortspinnung 

Wird ein motivisch-thematisches Gebilde unter Beibehaltung des Bewegungsimpulses 

(häufig mittels ► Sequenzen) weitergeführt, spricht man von einer Fortspinnung. 

Diese Art der motivischen Verarbeitung ist besonders in der Musik des 17. und frühen 

18. Jahrhunderts (sog. Barock) anzutreffen. Erneut sei auf Bachs ► Inventio 1 hinge-

wiesen. In der ► Inventio 13 BWV 784 in a-Moll werden die beiden Figuren aus Takt 1 

fortgespinnt und sequenziert:   

 

 

 

 

 

 

 

 

 

 

 

 
  

                             D         A      hm     f#m         G        D        G        A 

 

Stufen:               I          V        vi        iii          IV         I        IV       V       

... als Abspaltung nach oben sequenziert 
… 

… als Bestandteil des Themas … 

 (Distortion) Gitarre, der den Sound von 
► Verse resp. Chorus prägt. Kurt Co-
bains (1967 – 1994) Stimmgebung ver-
stärkt diesen Effekt. 

 

► Pachelbels Kanon ist eigentlich nur 
die Hälfte des Werks: Anschliessend 
folgt eine Gigue, ein schneller stilisier-
ter Tanz. Den Kanon mit hinterlegtem 
Notenbild hier hören, um die Variatio-
nen visuell mitzuverfolgen.  

 

► Go West wurde in der Dance-Ver-
sion der Pet Shop Boys ein Nummer-
eins-Hit. Im Original von Village People 
(1979) nimmt der Titel Bezug auf den 
Slogan «Go West, Young Man» aus dem 
Manifest Destiny, worin im 19. Jahrhun-
dert die göttliche Bestimmung für die 
Expansion der USA auf dem eigenen 
Kontinent formuliert wurde. Der Song 
stand aber in den frühen 1980er-Jahren 
für die Gay-Liberation-Bewegung in San 
Francisco. Dieser Aspekt sowie die mu-
sikalische Anlehnung an die sowjetische 
Nationalhymne ist Teil der Bildsprache 
im Musikvideo der Pet Shop Boys aus 
dem Jahr 1993. 

 
 

► Seine Sonate Nr. 23 für Klavier ver-
öffentlichte Beethoven 1807. Sie gehört 
zu den bekanntesten seiner insgesamt 
32 Sonaten und gilt als Inbegriff solisti-
scher Virtuosität. Den Beinamen Appas-
sionata verpasste ihr der Hamburger 
Verleger Cranz bei einer Ausgabe zu 
vier Händen im Jahr 1838.   

 
Beethovens Weiterführung der im Pia-
nissimo gehaltenen Einleitung sowie 
die geniale Weiterverarbeitung des mo-
tivischen Materials hören.  
 

► In der Morgenstimmung verdichtet 
und intensiviert Grieg die Musik mittels 
Abspaltung von Teilen des ► Flötenthe-
mas vor dem Streichereinsatz.   
 

► Der Begriff Soggetto und sein Be-
deutungswandel: In der Vokalmusik der 
Renaissance- und (Früh-) Barockzeit 
streben Komponisten eine den Sprach-
fluss nachzeichnende Wort und Ton-
Vereinigung an. In Motetten und Mad-
rigalen, zwei wichtigen Vokalgattungen 
dieser Zeit, erhält somit jede Textstelle 
einen eigenen Soggetto (ital. Subjekt). 
Claudio Monteverdi komponiert im 
Übergang zwischen Renaissance und 
Barock viele Madrigale, z.B. Non sono in 
queste rive aus seinem zweiten Madri-
galbuch auf einen Text von Torquato 
Tasso (1544 – 1595): Schlüsselworte 
wie rive (Ufer), come le labra de la 
Donna mia (wie die Lippen meiner Ge-
liebten), l’aure estive (sommerlicher 
Hauch), dolce armonia (süsse Harmo-
nie), canto che m’ardi e piaci (Gesang, 
der mich entflammt und entzückt) und 
nostri baci (unsere Küsse) erhalten ei-
gene klangmalerische Soggetti. 
 
Ab 1700 wandelt sich der Begriff und 
mit Soggetto wird ein «fester Entwurf» 
(also quasi ein Thema) für polyphone 
Werke wie z.B. eine ► Fuge bezeichnet, 
wobei dessen «prägende Gestalt» nach 
dem barocken Fortspinnungstypus 
meist kein genau festzumachendes 
Ende aufweist. Ein illustratives Beispiel 
hierfür ist der Beginn des 1. Satzes aus 
Bachs Brandenburgischem Konzert Nr. 3 
(BWV 1048), wo das rhythmisch-melo-
disch prägnante Anfangsmotiv nahtlos 
fortgespinnt wird.     

 

... als Abspaltung nach unten sequenziert 
… 

Figur 1 Figur 2 

... mit Sequenz 

Forstspinnung (Figur 1 und 2)... 

Abspaltung... ... sequenziert und kadenziert 

https://www.youtube.com/watch?v=LgMkkR1iFYw
https://youtu.be/hTWKbfoikeg?t=56s
https://www.youtube.com/watch?v=8y7b0Y-Qx7E
https://youtu.be/8y7b0Y-Qx7E?t=3m22s
http://www.youtube.com/watch?v=G6Q1P1hO7LQ
https://www.youtube.com/watch?v=1wc-AQJ2MYo
https://www.youtube.com/watch?v=LNBjMRvOB5M
http://www.youtube.com/watch?v=49KBYCja2tM&feature=related
https://youtu.be/mv4cx3C3SZ4?t=41s
https://www.youtube.com/watch?v=jKchOA87yBk
https://www.youtube.com/watch?v=jKchOA87yBk
https://youtu.be/jKchOA87yBk?t=18s
https://youtu.be/jKchOA87yBk?t=18s
https://youtu.be/jKchOA87yBk?t=30s
https://youtu.be/jKchOA87yBk?t=1m8s
https://youtu.be/jKchOA87yBk?t=1m16s
https://youtu.be/jKchOA87yBk?t=1m56s
https://www.youtube.com/watch?v=tBI_etbqJB4
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f) Augmentation und Diminution 

Bei der Augmentation (Vergrösserung) werden in einem motivisch-thematischen Ge-

bilde Notenwerte proportional verdoppelt, bei der Diminution (Verkleinerung) hal-

biert.   

 

Bachs Sammlung ► Kunst 

der Fuge basiert auf einem 

einzigen Thema (Notenbeispiel). Im Satz Nr. 7 ► In Stylo Francese zaubert Bach mit 

dem Prinzip der Vergrösserung und Verkleinerung ein kontrapunktisches Meister-

stück, indem er von der diminuierten Form des Themas (a) ausgeht, diese variiert (b) 

und zusammen mit der ► Umkehrung desselben (c) und einer Augmentation der vari-

ierten Umkehrung (d) verarbeitet:  

 

 
a 

 
 

b  

 
c 

 
d 

 

 

 

g) Umkehrung und Krebs 

Eine v.a. in polyphonen Stücken auftretende (komplexe) Verarbeitungstechnik ist die 

Umkehrung (auch Spiegelung oder Inversion) mit der Horizontalen als Spiegelachse 

der Intervalle. Im obenstehenden Notenbeispiel zum ► 7. Satz aus Bachs Kunst der 

Fuge finden sich Spiegelungen bei c und d.  

 

Als Krebs wird ein Motiv oder Thema bezeichnet, wenn es in rückläufiger Form auftritt. 

Die Töne werden also in umgekehrter Folge gespielt bzw. an der Vertikalen gespiegelt.  

 

In der dritten Fuge aus dem Ludus tonalis schreibt ► Hindemith eine Krebsfuge, d.h. 

ab Takt 30 kehren die Takte 1 bis 29 als ganzer Satz rückwärts gelesen wieder: 
 

 

 

 

 

 

 

 

 

 

 

 

 

 

  

► Wagner augmentiert das ► «Glau-
bensmotiv» aus seinem Parsifal-Vor-
spiel. 

 
 
 

 

► Bach machte keinerlei Angaben, an 
welche Besetzung er in seinem letzten 
Werk Kunst der Fuge BWV 1028 ge-
dacht hat. Die Durchhörbarkeit des 
kontrapunktischen musikalischen Sat-
zes ist bei einer Besetzung mit unter-
schiedlichen Instrumenten grösser als 
bei einer Ausführung auf einem Tasten-
instrument wie z.B. Cembalo.  

 

► In Stylo Francese bezieht sich auf 
den in französischen Ouvertüren gängi-
gen (doppelt) punktierten Rhythmus. 
 
 
 
 

 
 
 
 
 
 
 
 
 
 
 
 
 
 
 
 
 
 
 
 
 

 
 
 

 

 

 

 

 

 

 

 

 

 

 

  

► Hindemith (1885 – 1963) schreibt 
für seinen Klavierzyklus Ludus tonalis 
(«tonales Spiel») im Jahr 1942 ein Prae-
ludium und Postludium, dazwischen 12 
Fugen und 11 Interludien. Mit dieser 
Konzeption entwirft er ein modernes 
Gegenstück zu Bachs wohltemperier-
tem Clavier. 
 
Die Fuge Nr. 3 ganz hören oder direkt 
beim abgedruckten Abschnitt einstei-
gen.  

 

https://youtu.be/289hrbua7hE?t=5m23s
https://www.youtube.com/watch?v=s6hUfkOCOOo
https://www.youtube.com/watch?v=s6hUfkOCOOo
https://youtu.be/1QtKPMhhPoM?t=4s
https://youtu.be/0HhZEjJKzMw?t=11m41s
https://youtu.be/0HhZEjJKzMw?t=13m23s
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gehört – gesungen – gespielt  

– entdeckt – weiterverfolgt 
 

NOTIZEN 
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ABC der Musik Formverläufe und Formmodelle 3  

 
Liedformen 

 

Melodien von (Volks-) Liedern sind in ihrer Form oft einfach gebaut, in sich geschlos-

sen (z.B. auf einen Grundton bezogen), geprägt von schlichten, gut singbaren Melo-

dien (bezogen auf Umfang und Melodietypen), mit leicht erfassbaren Motiven, Har-

monien und Rhythmen.   

 

1. Liedformen 

Seit mehreren Jahrhunderten prägen Liedformen sowohl Vokal- wie auch Instru-

mentalmusik. Dabei lassen sich vier Grundtypen beschreiben, welche in unzähligen 

Abwandlungen wie z.B. durch Verkürzungen, Erweiterungen oder Einschübe vorkom-

men: 

 

(1) Die zweiteilige Liedform ist oft in zwei gleich lange Teile ► AB geglie-

dert, wie z.B. im Volkslied Wenn ich ein Vöglein wär (M: J. F. Reichardt / T: J. 

G. Herder, Ende 18. Jh.):  

 

  

 

 

 

 

 

(2) Die dreiteilige Liedform tritt oft in der Gliederung ABA auf, wie z.B. im 

Volkslied Alle Vögel sind schon da (M: Ende 17. Jahrhundert / T: H. H. von Fal-

lersleben): 

 

 

 

 

 

 

 

 

 

 

 

 Eine weitere häufige Variante der dreiteiligen Liedform ist die Abfolge ABA(‘), 

wie z.B. im Kinderlied Hopp, hopp, hopp, Rössli lauf Galopp: 

 

 

 

 

 

 

 

 

 

 

Aus dieser Variante der dreiteiligen Liedform hat sich eine der wichtigsten     

► Instrumentalmusikformen entwickelt. Hierbei kann die Vergrösserung der 

Proportionen quantitativ unterschiedlich ausfallen:   

 
 
 
 

 
 
 
 
 
 

 
 
 
 
 
 

 
 
 
 
 

 

 

► Volkslied und Kunstlied:  

Das Lied, die gesungene Darstellung eines 

kurzen, oft lyrischen Textes, findet sich in 

allen Zeiten und Kulturen. Im späten 18. 

und im 19. Jahrhundert erfährt das Lied 

als VOLKSLIED und als KUNSTLIED zum ersten 

Mal eine systematische Beachtung und 

Gestaltung. Dem schlichten, oft anony-

men Volkslied und den auch bewusst in 

dieser Zeit geschaffenen Liedern «im 

Volkston» tritt das bewusst gestaltete 

Kunstlied gegenüber.  

Spielpläne Oberstufe (Stuttgart 2011) 

 

 

►Volks-, Wiegen-, Kinder-, Weihnachts-

und Liebeslieder 

Aus einer Zusammenarbeit von Rundfunk 

sowie mehreren wichtigen (Musik-) Verla-

gen entstand das Lieder-Projekt mit frei 

zugänglichen Notenbeispielen und Auf-

nahmen.  

 
 

 

 

 

 

 

 

 

 

 

 

 

 

 

 

 

 

 

 

 

 

 

 

 

 

 

 

 

 
 

► Der «langsame Satz» als Liedform: 

Der Mittelsatz zyklischer Formen (wie z.B. 

der zweite Satz in einer Sonate, einem 

Streichquartett oder einer Sinfonie) steht 

i.d.R. in einem langsamen Tempo und un-

terscheidet sich so grundsätzlich von den 

schnelle(re)n Ecksätzen. Oft weisen diese 

Mittelsätze Liedformen auf. Hierbei kön-

nen die einzelnen Formabschnitte viel 

grössere Taktgruppen umfassen als z.B. in 

einem kurzen Volkslied. 
 
 
 
 
 
 

http://liederprojekt.org/


         15 

 

- Acht-  oder 16-taktige Teilabschnitte, oft mit Wiederholungen ||: A :||         

||: B A(’) :||. Hierbei ist der erste Teil A häufig als ► Periode gestaltet, wie 

z.B. das ► Variationsthema aus dem 1. Satz der ► Klaviersonate A-Dur 

KV 331 von Wolfgang Amadé Mozart: 

 

 

Erwähnenswert in obigem Beispiel ist die ► kontrastierende Begleittex-

tur im B-Teil (gebrochene Dreiklänge in den Takten 9 und 10) sowie die 

äussere Erweiterung durch eine (Mini-) ► Coda in den letzten beiden 

Takten.    

 

- Grossformale Teile wie Menuett – Trio – Menuett (sog. Menuett, ur-

sprünglich ein Tanz der Renaissancezeit im Dreiertakt mit fröhlichem 

Charakter, Bestandteil einer Suite – einer standardisierten Abfolge von 

Tänzen) resp. Scherzo – Trio – Scherzo (sog. ► Scherzo, nur noch stili-

sierter Tanz, im Tempo beschleunigt, i.d.R. als 3. Satz einer Sinfonie), die 

► Da-Capo-Arie oder das ► Rondo. Im Rondo wechselt sich ein am An-

fang stehender, mehrfach wiederholter ► Refrain (oder Ritornell) mit 

verschiedenen sog. Episoden oder Couplets ab.  

 

 

(3) Aus dem späten Mittelalter stammt die Barform AAB mit zwei gleichen 

Melodieteilen (den sog. «Stollen») und einem i.d.R. längeren Schlussteil (dem 

sog. «Abgesang»), wie z.B. im ► Tagelied Wach auf, mein’s Herzens Schöne 

aus dem 16. Jahrhundert:  

 

 

 

 

 

 

 

 

 

 

(4) Eine gängige Variante der Barform ist die sog. Reprisenbarform (AABA) 

mit einer Reprise (allg. für Wiederaufnahme des ersten Formteils) des ersten 

Stollens, wie z.B im Volkslied Der Winter ist vergangen (M: frühes 17. Jahrhun-

dert / T: Weimarer Handschrift von 1537):  

 
 
 
 
 
 
 
 
 
 
 
 
 
 
 
 
 
 

► In seiner Sinfonie Nr. 7 op. 92 entfes-
selt Beethoven im 3. Satz, dem Scherzo, 
die tänzerischen Kräfte förmlich. Im Trio 
hingegen scheint die Zeit stillzustehen. 
 

► Die Da-Capo-Arie wird als dreiteiliger 
Formtyp ABA’ zum Standard in der Ba-
rockoper. Nach einem kontrastierenden 
B-Teil (i.d.R. mit einem anderen Text und 
dadurch auch einem anderen musikali-
schen Affekt) wird der erste Teil wieder-
holt (► da capo, von vorne). Diese Wie-
derholung gibt den InterpretInnen die Ge-
legenheit, ihre Virtuosität mit (i.d.R. nicht 
ausnotierten) Verzierungen unter Beweis 
zu stellen. 
 

 
 

Georg Friedrich Händel (1685 – 1756) 
komponierte über 40 Opern. Für die Sän-
gerin Francesca Cuzzoni (1696 – 1778) 
entstanden hochvirtuose Stücke wie die 
Arie der Berenice Scoglio d’immota fronte 
aus Scipione (1726) oder lyrische Stücke 
wie die Arie der Kleopatra Piangerò in 
Giulio Cesare (1724). 

 
 

► Die «Minimalform» eines Rondos um-
fasst einen A B A C A-Aufbau. Dieser kann 
jedoch durch weitere Episoden verlängert 
sein (Kettenrondo). Eine ebenfalls häufige 
Ausprägung ist das sog. Bogenrondo mit 
dem formalen Aufbau A B A C A B A, wie 
z.B der 3. Satz aus Johann Sebastian 
Bachs Violinkonzert in E-Dur (BWV 1042).  

Davon ausgehend existiert der Mischtyp 
des sog. Sonatenrondos aus der Entwick-
lungsform des ► Sonaten(haupt)satzes 
und der ► Reihungsform des Rondos, wie 
z.B.im Schlusssatz von Beethovens Kla-
vierkonzert Nr. 3 op. 37.  
 
 
 

► Das Tagelied, in den romanischen 
Sprachen nach der «Weisse» des Morgen-
grauens benannt (okzitanisch Alba, alt-
französisch Aube), ist eine höfische Lied-
gattung der mittelalterlichen Lyrik, die pri-
mär inhaltlich definiert ist und die Situa-
tion des geheimen Beisammenseins und  
des Abschieds zweier Liebender beim Ta-
gesanbruch nach einer gemeinsam ver-
brachten Liebesnacht thematisiert. 
Wikipedia 

 
► Die Meistersinger und Wagners Oper 
Bar- und Reprisenbarform sind wichtige 
Formtypen im sog. Meistersang: Im 15. 
und 16. Jahrhundert nannten sich Dichter 
und Sänger aus dem bürgerlichen Stand 
(oft waren sie Handwerker) «Meistersin-
ger» und betrieben in den Zentren Süd- 
und Südwestdeutschlands ihre Liedkunst 
zunftmässig. Sie schufen nach festgeleg-
ten Regeln kunstvolle Lieder und traten in 
Wettkämpfen gegeneinander an – beim 
sog. «Hauptsingen» in der Kirche, beim 
sog.  «Zechsingen» im Wirtshaus. Der 

https://www.youtube.com/watch?v=xdb6o4hu8t4
https://youtu.be/kiII_yQt7EY?t=23m38s
https://youtu.be/kiII_yQt7EY?t=26m10s
https://www.youtube.com/watch?v=Oou4fPEgXpA
https://www.youtube.com/watch?v=DLWxvl3nWTE
https://www.youtube.com/watch?v=SetsPCQ6Q0k&index=3&list=PLiJnN4bTWJ106EtzQGKpjPCg7mZKSNuUn
https://youtu.be/AlCGX4_3C3M?t=27m49s
https://de.wikipedia.org/wiki/Romanische_Sprachen
https://de.wikipedia.org/wiki/Romanische_Sprachen
https://de.wikipedia.org/wiki/Okzitanische_Sprache
https://de.wikipedia.org/wiki/Altfranz%C3%B6sische_Sprache
https://de.wikipedia.org/wiki/Altfranz%C3%B6sische_Sprache
https://de.wikipedia.org/wiki/Mittelalter
https://de.wikipedia.org/wiki/Lyrik
https://de.wikipedia.org/wiki/Ehebruch
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Vordersatz 
A resp. a        Halbschluss  

4 Takte (oft) Dominante 
                                 [ ,  oder  ? ]  

 

 

 

 

 

 

 

 

 

Einteilige Liedformen sind eher selten (z.B. Signal, Pfadipfiff o.ä.) und kommen in der 

komponierten Musik kaum vor. Bei den zwei- und dreiteiligen Liedformen sowie in zu-

sammengesetzten Liedformen treten häufig Wiederholungen einzelner Formteile auf.  

 

Liedformen bestehen aus ► Satzbildungen, meist vom Typus der ► Periode – und zwar 

aus einer Periode allein oder aus einer Aneinanderreihung mehrerer musikalischer Sätze 

(► Reihungsform). [...] Die Analyse der musikalischen Form muss auch bei den verschie-

denen Liedformtypen sowohl deren äussere Beschaffenheit (Taktzahlen, Proportionali-

tät) als auch deren innere Struktur oder Substanz bzw. Inhalt (Motivik, Metrik, Harmonik, 

► Schlussbildungen, Dynamik, ► Textur) berücksichtigen. 

Amon, Reinhard: Lexikon der musikalischen Form (Wien, 2011) 

 

 

Bezeichnung von formalen Abschnitten 

Selbständige und abgeschlossene Formteile bezeichnet man mit Grossbuch-

staben. Feinere Unterteilungen für kürzere und unselbständigere Formteile 

wie musikalische Phrasen werden mit Kleinbuchstaben unterschieden. Für 

verwandte Abschnitte verwendet man Apostrophe oder nummeriert die 

Buchstaben durch, z.B. AA‘, b1b2b3 etc.  

 
 
 
 
 
 

2. Periodischer Satzbau und Periode  

Als grundlegender kleinformaler Baustein ist der periodische Satzbau (griech. perio-

dikós, regelmässig resp. in gleichen Abständen) quer durch alle Epochen, Stile und mu-

sikalischen Genres von Volks, Kunst-, Popular- und Jazzmusik zu hören. Musikalisch 

lässt sich dieses formale Prinzip am ehesten auf die Kurzformel «2n-Taktgruppen» mit 

Wiederholungen (und allfälligen Varianten) bringen (siehe ► Satzbildung).  

 

Eine spezifische Ausprägung ist die (oft achttaktige) Periode als in sich geschlossener 

(oft achttaktiger) Abschnitt mit symmetrisch zweiteiligem Aufbau:  

 

 

 

 

 
 
 
 

Der Vordersatz (A resp. a) weist einen (eher) eröffnenden Charakter auf und endet mit 

einem ► Halbschluss (oft auf der Dominante). Der Nachsatz (A’ resp. a’) wiederholt 

zunächst Teile des Vordersatzes, endet aber mit einem ► Ganzschluss (auf der To-

nika). Bei diesem Prinzip der Spannung und Entspannung entspricht der Halbschluss 

einem «Komma» oder «Fragezeichen» und der Ganzschluss einem «Punkt» oder «Aus-

rufezeichen», wie z.B. im Traditional My Bonnie (T / M: aus Schottland, vermutlich 18. 

Jahrhundert):   

Nachsatz  
A’ resp. a’             Ganzschluss 

4 Takte Tonika 
 [ .  oder ! ] 

 

 

Meistersang der Dichter-Handwerker 
knüpfte an den mittelalterlichen Minne-
sang an. 
 

 
 

Der bedeutendste Poet seiner Zeit war 
Hans Sachs (1494 – 1576). Richard Wag-
ner verewigte Sachs als Hauptfigur in sei-
ner Oper Die Meistersinger zu Nürnberg 
(1868). Eine gelungene Neuinszenierung 
in Bayreuth zeigt Wagner und Sachs auf 
der Bühne.    
 
 

► Der Terminus ► Satz hat in der Musik 
mit mehreren Bedeutungen belegt. Im 
vorliegenden Zusammenhang ist ein klein-
formaler, in sich geschlossener musikali-
sche Abschnitt gemeint und nicht z.B. ein 
grossformaler Teil von mehrsätzigen 
Formtypen (wie z.B. ein Satz einer Sonate 
oder einer Sinfonie). 
 
► Reihungsform, auch: Reihenform; An-
einanderreihung von meist gleich langen 
Elementen mit gleicher, ähnlicher oder 
verschiedener musikalischer Anlage z.B. 
hinsichtlich Rhythmik, Melodik, Harmo-
nik, Textur, Instrumentation etc. 
 

► Textur, auch Faktur: musikalische 
Struktur, Klangverteilung. 
 

► Die Harmonik ist oft massgeblich für 
das Empfinden von formalen Einschnitten 
mitverantwortlich, v.a. Schlussbildungen 
wie Halb- und Ganzschluss oder auch 
Trugschluss (vi. Stufe anstelle der I. in Dur 
resp. VI statt i in Moll). Siehe ► Kadenz. 
 

 
 

► Perioden sind in komponierter Musik-
häufig (eher) kleinformale Bausteine in 
grösseren formalen Verläufen wie z.B. der 
Sonaten(haupt)satzform. Diese tritt ab 
dem 18. Jahrhundert praktisch in allen 
mehrsätzigen Instrumentalgattungen wie 
Sonate (z.B. Klaviermusik, Kammermusik 
wie Streichquartett etc.) und Sinfonie auf, 
i.d.R. jeweils in den Ecksätzen (praktisch 
immer im Kopfsatz und oft im Schluss-
satz). Schematisch lässt sie sich in drei 
grossformale Abschnitte aufteilen – in der 
Folge konkret mit  Mozarts (letzter) Sinfo-
nie Nr. 41 KV 551, der sog. Jupitersinfonie 
verlinkt : Die Exposition stellt (zwei) The-
men(gruppen) vor (auch: Hauptsatz und 
Seitensatz), welche in der Durchführung 
verarbeitet werden. Die Reprise (also 
Wiederaufnahme der Exposition) be-
schliesst die Grossform.  
 
Die Sonaten(haupt)satzform ist eine der 
bedeutendsten und komplextesten Form-
anlagen, in der sich alle Prinzipien des For-
mens (Wiederholung, Wiederkehr, Varia-
tion, Kontrast, Symmetrie, Entwicklung 
und dialektischer Dreischritt) treffen und 
teilweise überlagern. Ihr energetischtes 
Moment wird in erster Linie aus der Ver-
schiedenheit (Ableitung, Entsprechung, 
Kontrast) und dem Konfliktpotential der 
Themen und / oder den entsprechenden 
Funktionen der Tonart(en) gespeist. [...] 

 

https://www.br-klassik.de/themen/bayreuther-festspiele/hintergrund/bayreuther-festspiele-meistersinger-kritik-premiere-barrie-kosky-100.html
https://www.youtube.com/watch?v=mcOyha4O73Y&t=3130s
https://de.wikipedia.org/wiki/Schlussbildung
https://youtu.be/6RbKWhr0o1c?t=30s
https://youtu.be/6RbKWhr0o1c?t=32s
https://youtu.be/6RbKWhr0o1c?t=1m58s
https://youtu.be/6RbKWhr0o1c?t=6m38s
https://youtu.be/6RbKWhr0o1c?t=8m19s
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Der Vordersatz endet auf der Dominante (E), der Nachsatz auf der Tonika (A).  

In diesem Traditional ist auch der Refrain eine achttaktige Periode: 

 

 

 

 

 

 

 

 
Die halbschlussartige Wirkung dieses Vordersatzes entsteht durch die Melodieführung 

auf den Terzton der Tonika. 

 

 

3. Refrainformen 

In Refrainformen (auch: Kehrreimformen) wechseln sich ein Refrain und mehrere 

Strophen ab. Ein Refrain (auch: Kehrreim / ► Ritornell / ► Chorus) zeichnet sich durch 

die Beibehaltung der musikalischen Mittel auf allen Ebenen aus (also bezogen auf 

Rhythmik, Melodik, Harmonik, Text etc.). In Vokalmusik unterscheiden sich Strophen 

primär durch unterschiedliche Texte.  

 

 

4. Formstrukturen in der Popularmusik und im Jazz 

In vielen Zweigen der Popularmusik und im Jazz basieren die formbildenden Struktu-

ren ebenfalls auf den bereits vorgestellten Liedformen. Bei Songs mit Text bestimmt 

dieser die Melodiebildung massgeblich mit (z.B. nebst der ► Kadenz-Harmonik) und 

prägt somit auch den formalen Verlauf (analog zum Volks- und Kunstlied). Die daraus 

entstehenden unterschiedlichen Abschnitte von Lied- oder ► Reihungsformen beru-

hen ausserdem oft auf kontrastierender Melodik, Harmonik und Instrumentation resp. 

Sound. 

 

(1) Die Chorusform 

Grundsätzlich sind Jazzstandards und Songs der Popularmusik symmetrische 

Satzbildungen [vgl. ► Zitat Amon] aus Abfolgen von vier-, acht- oder 16-tak-

tigen Phrasen. Daraus entsteht oft ein 32-taktiger Ablauf, der mehrere Male 

wiederholt wird. In der Literatur wird dieser Formtyp u.a. Standard American 

Popular Song Form oder ► 32-taktige Chorusform genannt. Der Ablauf 

AA(1)BA erinnert äusserlich zwar stark an die ► Reprisenbarform, ist aber von 

der inneren Struktur viel näher bei der (zweiteiligen Liedform, weil AA1 häufig 

eine Periode ist und man die Proportion mitberücksichtigt – oder bei der) ► 

dreiteiligen Liedform (mit einem im Vergleich zu B und der Reprise doppelt 

so langen ersten Teil AA(1)). Der B-Teil wird auch als ► Bridge bezeichnet. 

Grundlegender Unterschied zwischen Popmusik und Jazz ist u.a. der prinzipi-

elle Improvisationsanteil beim Jazz, der sich häufig formal durch mehrere Im-

provisationsdurchgänge auswirkt.  

Als Konstruktion wurde die Sonaten-
(haupt)satzform auch von philosophischen 
und gesellschaftspolitischen Ansätzen und 
Aspekten berührt (Dialektik) und hat wie 
kaum ein anderes Phänomen die Ausei-
nandersetzung und Wertediskussion be-
sonders im 19. Jahrhundert mitbestimmt. 
Die Musik will gegen Ende des 18. Jahr-
hunderts wie alle anderen Ausdrucksfor-
men auch, die neuen Ideale der Emanzipa-
tion und Freiheit und der Individualität re-
alisieren. [...] 
Amon, Reinhard: Lexikon der musikali-
schen Form (Wien 2011)    
 

 

 

 

 
 

 
 

 
► Ritornell: In Claudio Monteverdis 
Oper Orfeo, der ersten vollständig über-
lieferten Oper der Musikgeschichte aus 
dem Jahr 1607, tritt nach der eröffnenden 
Toccata vor dem eigentlichen Beginn der 
Handlung «La Musica» als Allegorie auf 
und singt den Prolog. Zwischen ihren 
Strophen ist stets dasselbe Instrumental-
Ritornell zu hören, gemäss damals übli-
cher Spielpraxis vielfältig verziert und va-
riiert. 

 
► Weit mehr als lediglich das englische 
Synonym für Refrain: Chorus [englisch: 
«Chor», «Chorgesang», «Refrain»]: Im 
Jazz die Grundmelodie (samt ihrem Har-
monieschema), über der improvisiert wird, 
im übertragenen Sinne auch die Improvi-
sation über den Refrain selbst. Die ein-
fachste Form des Chorus ist die ► 12-tak-
tige Bluesformel; im Swing wurde beson-
ders ein aus 32 Takten bestehendes Sche-
ma verwendet. Als Grundmelodie diente 
ursprünglich ein bekannter Blues oder 
Schlager, später wurden eigens neue Cho-
russe (auch mit differenzierterer Harmo-
nik) geschaffen. Im Freejazz der 1960er-
Jahre wurde die Chorus-Form durch takt-
schematisch nicht gegliederte «offene 
Form» abgelöst.  
Schülerduden Musik (Mannheim 2006)  

 
► Kadenz (lat. cadere, fallen) beschreibt 
ursprünglich Schlussformeln in mehrstim-
miger Musik, welche das Ende eines musi-
kalischen Abschnitts oder eines ganzen 
Stücks artikulieren. Ab dem 18. Jahrhun-
dert sind mit dem Begriff auch Akkordfol-
gen mit Schlusswirkungen gemeint, heute 
werden damit auch klischeehafte Akkord-
folgen (ohne zwingende Schlusswirkung) 
bezeichnet (siehe auch ► Ground resp. 
Ostinato).    
 

► Die 32-taktige Chorusform hören: 
I’m in the mood for love  
(Frances Langford, 1935) 
I Saw Her Standing There  
(The Beatles, 1963).  

 

https://youtu.be/toXIBTGZUfU?t=1m11s
https://youtu.be/toXIBTGZUfU?t=2m48s
https://youtu.be/toXIBTGZUfU?t=2m48s
http://www.youtube.com/watch?v=iYkgpF6rvV0
https://www.youtube.com/watch?v=Rq8u0tnyDGI
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Im Beispiel I Got Rhythm (T: Ira Gershwin / M: George Gershwin) wird der           

► Schluss der 32-taktigen Chorusform durch eine Wiederholung der zweitak-

tigen Textzeile «Who could ask for anything more» intensiviert:  

 

 

 

 

 

 

 

 

 

 

 

 

 

 

 

 

 

 

Aus dem oben ausgeführten Formprinzip (resp. aus der ► Refrainform) lässt sich als 

Standard-Form der Rock und Popmusik die sog. Verse-Chorus-Form ableiten, welche 

sich schematisch folgendermassen präsentiert: 
 

 

 

 

 

 

 

 

 

 

 

 

 

 

 

 
Nach: Spielpläne Oberstufe (Stuttgart 2011) 

 

 

 

(2) Die 12-taktige Bluesform  

Eine weitere wichtige formale Grundlage für viele Stile der Popularmusik so-

wie im Jazz ist das sog. Bluesschema. Beim Standard-Blues-Schema handelt 

es sich um ein (meist) 12-taktiges Modell mit drei gleich langen Abschnitten. 

Als charakteristisch erweist sich dabei der spezifische Wechsel der drei 

Hauptstufen Tonika, Subdominante und Dominante (wobei i.d.R. alle Ak-

korde mit einer kleinen Septime angereichert sind):   

 
  

► Anfang und Schluss: Zwei Fachbegriffe 
nebenbei – Da Capo und Coda: Bei Wie-
derholungen vom Beginn eines Musik-
stücks ist häufig der Hinweis «Da Capo» 
(abgekürzt: D.C.) im Notat zu finden. 
Schlussteile können in allen Stilen und 
Epochen als Coda (ital. Schwanz) bezeich-
net werden.  

 
 

 

 

 

 

 

 

 

 

 

 

 

 

 

►I got Rhythm als Klavierversion mit 
George Gershwin am Klavier. 

 

 

 
 
 

► Spezifische Bezeichnungen, die in Pop- 
und Rockmusik sowie im Jazz üblich sind: 
 
Intro: Einleitender Teil 
 
Verse ► Strophe 
 
Chorus ► Refrain 
 
Interlude: lat. Zwischenspiel, Zwischenteil 
 
Prechorus: Wiederkehrender Teil, der 
zum Chorus führt, wie z.B. in Smells Like 
Teen Spirit 
 
Bridge: eigenständiger Teil zwischen zwei 
anderen Teilen eines Songs, oft instru-
mental und / oder als Überleitung 
 
► Riff: sich ständig wiederholendes, ein-
prägsames Motiv 
 
► Hookline: charakteristische und ein-
gängige melodische / harmonische Phrase    
oder Textzeile mit hohem Wiedererken-
nungseffekt, die «hängenbleibt» (Ohr-
wurm-Effekt). Im Rap wird Hook als Syno-
nym für Refrain verwendet.  
 

 

 

 

 

 

 
 
 

► Rock’n’Roll ist vom formalen (und so-
mit auch harmonischen) Prinzip im 
Tempo beschleunigter Blues, wie z.B. 
Little Richards (*1932) Tutti Frutti.  

Verse B 
(8 Takte)  

Story 

Chorus  
(8 Takte)  

Message [zugleich  

Titel, oft ► Hook] 

Intro  
(4 Takte)  

instr. 

Verse A 
(8 Takte)  

Story 

Verse C 
(8 Takte)  

Story 

Verse D 
(8 Takte)  

Story  
[kann entfallen] 

Chorus  
(8 Takte)  

[gleicher Text ]  
 

Bridge  
Überleitung (4, 8 oder 16 Takte)  

Oft mit Percussion oder Soli, Tanzeinlagen 
 

Titel, oft ► Hook] 

Chorus  
(8 Takte)  

 [gleicher Text ]  
 

Mehrfache Wiederho-
lung des Chorus  
Repeat and fade 

 
 

http://www.youtube.com/watch?v=vIpNepgmCQA
https://youtu.be/hTWKbfoikeg?t=42s
https://youtu.be/hTWKbfoikeg?t=42s
https://www.youtube.com/watch?v=2bqeSGpP9PI
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Dieses Schema wird seit Ende des 19. Jahrhunderts immer wieder modifi-

ziert. Im klassischen Bluesschema ist oft ein zweitaktiger sog. Turnaround 

(siehe Tabelle: Variante in den Takten 11 und 12) eingefügt, um bei mehrfa-

cher Wiederholung des Schemas das Gefühl von harmonischer Stagnation zu 

verringern. Der ► Backwater Blues (T / M: Huddie Ledbetter, 1885 – 1949) 

entspricht dieser Variante des Bluesschemas: 

 
 
 

 

 
 
 

 

 

 

 

 

 

 

 

 

 

 

 

 

 

 

 

 

 

 

 

1 2 3 4 5 6 7 8 9 10 11 12 

Stufen:     

I    IV  I  V  I  

Häufige Varianten: 

I IV I  IV  I  V IV I V 

Inhaltlich korrespondiert der Text meist mit dem Takt- und Harmonieschema:  

Statement Statement Response 

 

 

 

 
 

 

 

 

 

 

 

 

 

 

 

 

 

 

 

 

 

► Backwater Blues mit Bessie Smith 

(1894 – 1973). 

 

► Für das «Blues-Feeling» sorgt oft eine 
melancholisch anmutende, dennoch häu-
fig von Optimismus belebte Stimmungs-
qualität. Spezifisch neben der Harmonik 
(siehe Bluesschema Tabelle) ist die Tonali-
tät mit ihren charakteristischen Intonati-
onstrübungen, insbesondere die «neut-
ral» intonierten Töne der 3. (zwischen 
grosser und kleiner Terz) und 7. Stufe, die 
sog. «Blue Notes». Im nebenstehenden 
Notat des Backwater Blues entspricht das 
den zu Es und Be tiefalterierten Tönen.  

 

 

► Wechselgesang existiert als uraltes 
Prinzip in vielen Kulturen. So existiert die 
Antiphon (griech. antiphonos, entgegen-
tönend, antwortend) seit etwa dem 4. 
Jahrhundert als refrainartiges, auf den 
Vortrag einer Vorsängergruppe antwor-
tendes Gesangstück, mit dem sich in früh-
christlicher Zeit das Volk am Gesang der 
Psalmen beteiligte.  
 
Eine vom Prinzip ähnliche Ruf-Antwort-
Form ist Call and Response: formbilden-
des Element der afroamerikanisch ge-
prägten Musik, der Wechselgesang zwi-
schen Vorsänger und Chor, das Wechsel-
spiel zwischen Vokalist und Instrumenten 
oder z.B. bei der Kollektiv-improvisation 
von Instrumenten untereinander. Call and 
Response entstammt der afrikanischen 
Musik, war Grundlage der Worksongs der 
afroamerikanischen Sklaven und wichti-
ges gestalterisches Moment ihrer Gottes-
dienste (Spiritual, Gospel), wo i.d.R. der 
Predigtvortrag des Geistlichen von chori-
schen Antwortrufen der Gemeinde beglei-
tet wird. Als zentrales, musikalische Span-
nung erzeugendes Element wurde Call 
and Response von Blues, Jazz, Soul, z.T. 
auch von der Rockmusik übernommen. 
Schülerduden Musik (Mannheim 2006)   

 

Dieses Prinzip ist auch in der Szene mit Ja-
mes Brown (1933 – 2006), dem «God-
father of Soul» als Priester, im Kultfilm 
Blues Brothers (1980) zu sehen.   

 

http://www.youtube.com/watch?v=mRTHHkeQ8sE&feature=related
https://www.youtube.com/watch?v=mXuIIDnaoRE
https://www.youtube.com/watch?v=PKKVVnKjr2g
https://www.youtube.com/watch?v=PKKVVnKjr2g

