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In dem Meer der Informationen, die das Internet, die Enzy -
klopädien, die wissenschaftliche Spezialliteratur  bereitstel len, 
fehlt vor allem eines: Orientierung. Wo anfangen, worauf 
aufbauen? Welche Begriffe muss ich kennen, um zu finden, 
 wonach ich suche? Welche historischen und kulturellen Grund-
lagen helfen mir, das schier unendliche Universum der  Musik  
besser zu verstehen? Was muss ich wissen und kennen, um 
zu neuen, unbekannten Ufern aufbrechen zu können?
Bärenreiter Basiswissen gibt auf diese Fragen Antworten. 
Die Bände sind Navigationsinstrumente: Sie helfen, sich in der 
Flut der verfügbaren Materialien zurechtzufinden und Pflöcke  
einzuschlagen, auf denen später Wissensgebäude errichtet 
wer den können. Sie vermitteln Grundlagenwissen und geben 
Tipps für die Erweiterung des Bildungshorizonts. Komplexes 
Wissen wird knapp, aber fundiert zusammengefasst.
Die Bände sind für Musikinteressierte jeden Alters geschrie-
ben, vor allem aber für Schüler und Studierende, die trotz 
verkürzter Ausbildungszeiten solides Basiswissen erwerben 
wollen. Sie erleichtern das Hören, Lesen, Studieren und Ver-
stehen von Musik.
Die eBook-Version bietet neben den üblichen Verlinkungen 
von Inhaltsverzeichnis und Querverweisen auch Verweise 
auf Band 1 der Musikalischen Meilensteine; sie sind unter 
Angabe der Seitenzahl mit  gekennzeichnet.

Bärenreiter Basiswissen
Ein Navigator durch die Wissenslandschaft
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In früheren Jahrhunderten war es leicht, sich in der Musik 
auszukennen: Gespielt wurde nur Zeitgenössisches, selten 
überdauerte ein Werk die Lebenszeit seines Komponisten im 
Repertoire. Notenblätter aus vergangenen Zeiten  dämmer ten, 
wie Mozart einmal schrieb, »fast von würmern gefressen« 
auf den Dachböden dahin. Dann, an der Wende vom 18. zum 
19. Jahrhundert, erwachte das Interesse an älterer  Musik. 
Händel und Mozart waren die ersten Komponisten, deren 
Werke über ihren Tod hinaus gespielt wurden. Im 19. Jahr-
hundert wurde das Bereitstellen von »verklungener«, d. h. 
im Konzert leben nicht mehr präsenter Musik in Editionen 
zu einem wichtigen Geschäft der Musikwissenschaft. Anfang 
des 20. Jahrhunderts kam die Schallaufzeichnung hinzu, und 
später dann die Wiederentdeckung der Alten Musik auch für 
die musikalische Praxis.
Heute nun scheint nahezu alles, was die Musikgeschichte 
jemals hervorgebracht hat, in Noten, aber auch in Einspie-
lungen verfügbar. Seitdem ist es nicht mehr so leicht, sich  
in der Musik auszukennen. Denn die gut gefüllten Noten-
regale, die reichhaltigen CD-Kataloge, das unendliche  Internet  
und die Bibliotheken voller wissenschaftlicher  Spezialliteratur 
haben zwar zu einer Erweiterung unseres Wissens geführt, 
aber gleichzeitig auch zu der Schwierigkeit, sich zu orientie-
ren – vor allem für jene, die einen Ausgangspunkt für ihre 
Expeditionen ins Reich der Musik suchen.
»111 Werke, die man kennen sollte« will ein Leitfaden sein, 
sich im Labyrinth der Musikgeschichte  zurechtzufinden. 
Die hier in zwei Teilbänden vorgestellten Werke erheben nicht  
den Anspruch, die bedeutendsten, die schönsten, die wich-
tigsten zu sein. Aber sie stehen exemplarisch für bestimmte 
Epochen, Gattungen, Schreibarten und Komponistenpersön-
lichkeiten, die die Musikgeschichte geprägt haben. Sie sind 

�Einleitung
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nicht als verbindlicher Kanon gemeint, sondern als Einstieg 
in ein schier unübersehbares Terrain, als Orientierungs-
punkte für die Suche nach weiteren, vergleichbaren Werken, 
als Ansporn, sich über die einzelne Komposition hinaus mit 
ihrem histo rischen, lite rarischen, kulturellen Umfeld zu be-
fassen. Sie sind so ausgewählt, dass es in jedem Falle möglich 
ist, sie in  modernen Editionen zu lesen, in CD-Aufnahmen 
anzuhören und sich durch wissenschaftliche Literatur weiter 
darüber zu informieren. Das ist, ungeachtet der zunehmend 
unüberschaubaren Fülle an Material, immer noch nicht 
selbst verständlich.
Eine Debatte darüber, dass sich Musikgeschichtsschreibung 
nicht in der Präsentation von 111 Werken erschöpfen kann, 
ist müßig. Niemand würde dies beanspruchen wollen. Die 
111 Werke sind eine Anregung, sich in dem Meer des Unbe-
kannten kleine Inseln zu schaffen, von deren festem Boden aus 
weitere Erkundungen und neue Inseln möglich werden, die 
dann vielleicht irgendwann zu größeren  zusammenwachsen: 
Landgewinnung, das weiß man an den Küsten, ist ein müh-
sames, aber einträgliches Geschäft. Die ausgewählten Werke 
sollen dazu ermutigen, auf Entdeckungsreise zu gehen – 
nicht mehr, aber auch nicht weniger. Und wenn sich aus der 
Wahl der 111 Werke eine Debatte darüber ergäbe, ob nicht 
vielleicht eine andere Palestrina-Messe oder eine andere der 
Sym phonien Beethovens hätte besprochen werden müssen 
(und warum), ob nicht das 14. Jahrhundert zu stiefmütterlich 
behandelt und das 20. Jahrhundert zu opulent vertreten sei 
(und warum), ob Domenico Scarlatti wichtig genug sei und 
nicht Eliott Carter zu Unrecht vernachlässigt werde (und wa-
rum), so hätte dieses Buch ein wichtiges Ziel erreicht.
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Mozart � Dissonanzenquartett KV 465

Mozart widmete seine sechs Streichquartette (1785), die sein 
Verleger Atari als Opus 10 veröffentlichte, Joseph Haydn mit 
der Bemerkung, dass sie die Frucht einer langen und anstren-
genden Arbeit – »frutto di una lunga, e laboriosa  fatica« –  
seien. Das mag als Anspielung auf den hohen kompositions-
technischen Anspruch zu verstehen sein und als Zeichen 
der Verehrung gegenüber Haydns Quartettsammlung op. 33, 
der Mozart respektzollend nacheifert. 
Für Mozarts Haydn-Quartette ist, wie für ihren Bezugspunkt, 
ein dialektisches Verhältnis von Komplexität und  Leichtigkeit 
kennzeichnend; sie charakterisiert das Bestreben, Kenner und 
Liebhaber gleichermaßen anzusprechen. Während Haydn  
dazu tendiert, beide Aspekte auf engstem Raum zu verschrän-
ken, neigt Mozart eher dazu, den Kontrast auszuformulieren 
und so formale und Satz-Normen zu sprengen.
Exemplarisch zeigt das zum einen die große langsame Einlei-
tung, die als Formidee aus der Symphonie stammt und dem 
Quartett eigentlich fremd ist. Zum anderen offenbart sich dies 
im Affekt-Verhältnis zwischen den düsteren Dissonanzen, 
die dem Werk den Beinamen Dissonanzenquartett gegeben 
haben, und der Wendung ins ungetrübte C-Dur des  Allegro- 
Teils. Indem sich Antizipationen, Vorhalte, Durchgänge und 
Auflösungen permanent überlappen, erhebt Mozart den Quer-
stand und die Unklarheit der harmonischen  Verhältnisse  
zum Prinzip, zu dem der Allegro-Teil einen Gegen pol  bildet. 
Das Andante cantabile in der Subdominante und im 3⁄4-Takt  
erinnert durch die Kontraste zwischen seinen beiden  Themen 

Die Wende von der  
dissonanten 
Einleitung zum 
konsonanten 
Hauptsatz kann 
als Metapher für  
den Schritt von 
einer ungeordne­
ten in eine ge­
ordnete Welt ver­
standen werden. 
So erklärt sich 
die Verbindung 
des Quartetts 
mit Mozarts Auf­
nahme in die Frei­
maurerloge »Zur 
Wohltätigkeit«.

»Ich sage ihnen vor gott, als ein ehrlicher Mann, ihr Sohn ist der größte Componist, den ich 
von Person und den Nahmen nach kenne: er hat geschmack, und über das die größte Compo­
sitionswissenschaft« (Haydn gegenüber Leopold Mozart anlässlich einer Aufführung der ihm 
gewidmeten sechs Streichquartette).

  S. 120
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an einen Sonatensatz, arbeitet gleichfalls mit Durchgängen 
und Vorhalten und weist mit der Motivik des zweiten Teils 
(T. 26 ff.) auf die langsame Einleitung zurück, sodass ein satz-
übergreifender Zusammenhang entsteht.
Das Menuett greift die Idee der unklaren harmonischen 
Ver hältnisse auf, indem hier C-Dur als Tonika bis zum 
Schluss umgangen wird. Mozart entwickelt geradezu eine 
Systematik, an Stellen, die den Grundton erwarten lassen, auf  
Sextakkorde, Durchgänge oder Vorhalte auszuweichen, was 
man auf der »eins« jedes Taktes und bei allen Kadenzen be-
obachten kann.
Das Finale zeigt eine Verschränkung von Rondo und So-
na tensatz, für die sich die unglückliche Bezeichnung Sona- 
tenrondo eingebürgert hat – unglücklich deshalb, weil sie 
den Witz, den musikalischen Humor dieser formalen  Lösung 
nivelliert; denn ihr Reiz besteht gerade darin, einerseits das 
Spielerische, das im periodisch gebauten 2⁄4-Takt und im 
schnel len Tempo zum Ausdruck kommt, andererseits die 
Komplexität, die die Sonatenform mit sich bringt, gegenein-
ander auszuspielen. So stoßen Tänzerisches, auch Volkstüm-
liches und Durchführungstechniken, die harmonische Aus-
weichungen mit sich bringen, stets aufeinander.
Die Doppeldeutigkeit, die Mozart durch die langsame Ein-
leitung zum Thema des Quartetts erhebt, lässt den Hörer 
immer wieder Neues entdecken und macht die Analyse zum 
Vergnügen. 
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 Flothuis 1998, 
Schwindt 2005
 Quartetto 
Italiano (Philips 
1966–1973), Qua­
tuor Mosaïques 
(Astrée 1991)

Das zum as der 
Viola querstän­
dige a der 1. Vio­
line (T. 2) haben 
renommierte 
Fachleute wie 
Sarti und Fétis für 
einen »Fehler« 
gehalten.
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Unter den 30 Klavierkonzerten, die Mozart zwischen 1767 
und 1791 komponierte, ist das d-Moll-Konzert das berühm-
teste. Am 10. Februar 1785 vollendet und einen Tag später 
uraufgeführt, avancierte es vor allem im 19. Jahrhundert zum 
meistgespielten seiner Klavierkonzerte. Die Beliebtheit gerade 
dieses Konzertes in Zeiten der Romantik resultiert zum einen 
aus der ungewöhnlichen, als unheimlich empfundenen und 
mit Don Giovanni assoziierten Tonart und zum anderen aus 
der gleichsam dramatischen Manier des ersten Satzes, in 
der das Orchester und der Solist wie Personen mit jeweils un-
verwechselbarem Charakter agieren. Es ist das erste von nur 
zwei Konzerten, die Mozart überhaupt in einer Molltonart  
schrieb. Für die Gattung des Konzerts, das als öffentliche 
Gesellschaftsmusik eher der Unterhaltung als der Erschütte-
rung zu dienen hatte, war der pathetische Ton von KV 466 
mehr als außergewöhnlich.
Normalerweise begann der erste Satz eines Konzerts mit 
einem forte gespielten Orchesterritornell, dessen  thematisches 
Material das Soloinstrument dann aufgriff und mit eigenen 
Mitteln verarbeitete. KV 466 beginnt dagegen im Piano mit 
einem in Synkopen pulsierenden Klangteppich in den Strei-
chern, aus dem so etwas wie ein bedrohlicher kleiner Blitz 
in raschen Notenwerten herausschießt. Erst nach und nach 
treten die Bläserstimmen hinzu, und der zuvor auf die tiefe 
Lage beschränkte Tonraum beginnt sich aufzuhellen. Das Kla-
vier tritt, anders als üblich, mit einem eigenen Thema auf, in 
einem zögernd rezitativischen Gestus, der wie ein Versuch 
wirkt, sich in dem düsteren Klangraum des Ritornells zu-
rechtzufinden und einen eigenen Weg zu gehen. Den ganzen 
Satz hindurch wird das Klavier mit dem Orchester um die Vor-
herrschaft ringen, werden die Synkopen und das Blitz motiv, 
mit denen der Satz im Pianissimo verklingt, versuchen, die 

Mozart � Klavierkonzert d-Moll KV 466

C. F. D. Schubart 
bezeichnete 
d­Moll in seinen 
Ideen zu einer 
Ästhetik der Ton­
kunst (1784) als 
eine Tonart für 
»schwermüthige 
Weiblichkeit, 
die Spleen und 
 Dünste brütet«.

Schon in seinem 
für Victoire  Jenamy  
komponierten 
Konzert KV 271 
(1777)  behandelte 
Mozart die Vorstel­
lung der Klavier­
stimme wie den 
Auftritt einer 
Dramenfigur.


