


SYMPHONIEN DES „STURM UND DRANG“

Gibt es einen „Sturm und Drang“ in der Musik? Peter Rummenhöller verneinte
diese Frage in seinem Buch „Die musikalische Vorklassik“, wenn man „Sturm
und Drang“ als Stilbegriff versteht. Aber er sah im „Sturm und Drang“ eine
kulturgeschichtliche Erscheinung, ein „Lebensgefühl“, das sich auch in der
Musik findet.

Abrupte Pausen, überraschende Modulationen, plötzliches Forte oder Pia-
no, anstelle des einen ganzen Satz bestimmenden Grundaffekts im Barock,
der schnelle Umschwung zwischen verschiedensten Gefühlen, leidenschaftli-
che Spannungsbögen, mächtig anwachsende Crescendi beschrieb Rummen-
höller als wesentliche Merkmale des musikalischen „Sturm und Drang“.

Die Musik des 18. Jahrhunderts ist allzu vielschichtig, als daß man sie mit
einem Begriff beschreiben könnte. „Sturm und Drang“ ist eine musikalische
Haltung. Musik entsteht nun nicht mehr primär aus handwerklicher Meister-
schaft, die gleichwohl vorausgesetzt wird. Vielmehr ist der am Klavier improvi-
sierende Virtuose der Inbegriff des Musikers: Carl Philipp Emanuel Bach, Wolf-
gang Amadeus Mozart und Ludwig van Beethoven begeisterten ihre Zeitgenos-
sen vor allem durch ihre Improvisationskunst am Klavier. Hierbei äußerte sich
am direktesten das Genie im Menschen, jene unbewußte, aus der Natur kom-
mende Kraft, die weder durch Erziehung noch durch Vernunft beeinflußt wer-
den kann; so sahen es wenigstens die Menschen damals.

Eine Fülle von Ideen, Motiven, Klängen überraschte die zeitgenössischen
Hörer. Damit zeigten die Musiker das „Wirrwarr“ der Gefühle, wie das für diese
Epoche programmatische Drama „Sturm und Drang“ von Friedrich Maximilian
Klinger ursprünglich hieß. Diese Freiheiten der Improvisation verbanden sie
bei der Komposition dann freilich mit der Architektur der Form, etwa einer
Symphonie. Das Prinzip der Symphonie ist die Zuordnung verschiedenster
musikalischer Ausdrucksmöglichkeiten (vom schnellen Kopf- und Finalsatz bis

zum Tanz und lyrischen Adagio) zu einem einheitlichen Ganzen. Innerhalb des
einzelnen Satzes der Symphonie, nämlich der Sonatensatzform, gab es einen
Ort, welcher der Improvisation am nächsten stand und deshalb zumeist den
stärksten Sturm-und-Drang-Charakter hatte: die Durchführung. Hier er-
klangen die erstaunlichsten Klänge, die abruptesten Pausen, die leidenschaft-
lichsten Ausbrüche.

Die für den Sturm und Drang charakteristischen Tonarten befinden sich in
der Mollregion. Besonders fühlten sich die Komponisten dabei zu g-Moll hin-
gezogen, das für sie Wehmut, Trauer und zugleich Aufbruch und Leidenschaft
symbolisierte.

Die drei Symphonien von Haydn, Vanhal und Mozart verbindet die Tonart g-
Moll. Alle drei Meister wirkten in Wien, kannten sich und musizierten sogar
gemeinsam; der englische Sänger Michael Kelly berichtete in seinen „Remi-
niscences“, daß Haydn, Mozart, Vanhal und Dittersdorf bei einem Hausmusik-
abend des englischen Komponisten Stephen Storace Quartett spielten. Doch
wie unterschiedlich sind ihre Werke trotz so vieler Gemeinsamkeiten!

Wolfgang Amadeus Mozart
Es wird viele überraschen, wenn Mozart als ein vom Sturm und Drang beein-
flußter Künstler bezeichnet wird. War er nicht das Wunderkind, der heitere
Rokoko-Musiker? So wurde er lange Zeit gesehen, und dabei vernachlässigte
man entscheidende Seiten seines Charakters.

Die große Beachtung, die Mozart in ganz Europa als Wunderkind fand, ent-
sprach der Haltung des Sturm und Drang. Denn hier erwies sich besonders
eindrucksvoll, wie das Genie im Menschen wirken kann ohne lange Erziehung
und Schulung. Als Mozart dann später seine eigenen kompositorischen Wege
ging – und zwar schon in einem sehr jungen Alter, wie die g-Moll-Symphonie
KV 183 des 17jährigen zeigt – entledigte er sich vieler Konventionen und schuf
eigenständige, geniale Werke, die viele Zeitgenossen überraschten und über-
forderten.

Dies erklärt Mozarts schwierigen Weg als reifer Künstler. Nun stellten sich
die Erfolge nicht mehr so leicht ein wie als Wunderkind. Als er 1781 den unge-
liebten Dienst beim Salzburger Erzbischof kündigte, weil er dort wie ein Dienst-
bote behandelt wurde, geschah dies entsprechend dem Fühlen des Sturm und
Drang: Das Genie sprengte gesellschaftliche Konventionen.

In Wien gesellte sich Mozart zu den Freimaurern, bei denen die Schranken
zwischen Adel und Bürgertum aufgehoben waren und die fortschrittlichsten
Gedanken diskutiert wurden. In seinen Opern – vor allem in „Figaros Hochzeit“
und „Die Zauberflöte“ – griff er damals revolutionäre Themen auf und gestal-
tete sie zu musikalischen Dramen, die seine Zeitgenossen bewegten und auf-
rührten.

Symphonie g-Moll KV183
Mozarts g-Moll-Symphonie beginnt unisono mit einem aus spannungsgelade-
nen Intervallen bestehenden Thema: der schmerzerfüllte Halbtonschritt, die
drängende Quart und die leidenschaftliche Septime erklingen als Anfangs-
motto hohl und drohend im ganzen Orchester. Die folgenden Bewegungs-
motive wirken vorwärtsdrängend, ruhelos und führen zu einem „sprechenden“
Motiv, das wie ein trotziges Deklamieren erscheint. Ihm folgt eine stürmische
Bewegung im Orchester ohne jegliche motivische Konturen – wie von Natur-
gewalt. Ein lustig, spielerisches Gegenthema stellt dem düsteren g-Moll ein
komisches Element gegenüber. Mozart wurde dieser abrupte Wechsel zwi-
schen traurigem und lustigem Affekt von seinen Zeitgenossen oft übel genom-
men. In der Durchführung dominiert wiederum das Düstere und der in grelles
Forte und dunkles Piano zerissene Charakter des Anfangs, nun gesteigert
durch eine vorwärtsdrängende Modulation, die vom Baß und der 1.Violine vor-
angetrieben wird. Bizarr, „romantisch“ wirkt dieser Satz und entspricht so gar
nicht dem auch heute noch dominierenden Mozartklischee.

Das Andante in Es-Dur ist empfindsame Musik voller Gefühlsschat-
tierungen, die vom vielschichtig gestalteten Orchestersatz dargestellt werden.

Hier zeigt Mozart eine Innenwelt, nachdem er im 1. Satz „äußere“ Dramatik
gestaltet hatte.

Das Menuetto und der Finalsatz knüpfen wieder an den Stimmungsgehalt
des ersten Satzes an: beide beginnen mit einem Unisono und einer düsteren
g-Moll-Melodie. Mozarts Menuetto ist nicht wie bei Vanhal und Haydn ein
volkstümlicher Tanz, sondern kunstvoll weiterentwickelt: der Gegensatz zwi-
schen Unisono-Forte, akkordischem Piano und wild stürmischem Schluß gibt
dem Menuetto einen ganz spezifischen Charakter; es wirkt schemenhaft und
grell. Dramatische Gegensätze, überraschende Pointen, stürmische Passagen,
hohles Unisono und leidenschaftliche g-Moll-Klänge, zerrissene Melodien,
gleichzeitig stattfindende gegenläufige Bewegungen werden im Schlußsatz,
einem Allegro, zum Höhepunkt geführt.

Der junge Mozart schuf mit diesem Werk ein musikalisches Bild der
Sturm-und-Drang-Zeit um 1770. 15 Jahre später, 1788, wird er die große g-
Moll-Symphonie komponieren, die noch einmal den Sturm und Drang be-
schwört. Auch 3 Jahre vor seinem Tod ist Mozart noch kein gesetzter „Klas-
siker“ geworden.

Joseph Haydn
Joseph Haydn führte – zumindest nach außen – ein Leben, das dem Bild des
Sturm und Drang widerspricht. Er war etwa dreißig Jahre Komponist und Ka-
pellmeister des Fürsten Esterházy im ländlichen Eisenstadt. Haydn galt im Ur-
teil des 19.Jahrhunderts – verglichen mit Mozart und Beethoven – als „gemüt-
lich“, gediegen und keineswegs revolutionär.

Doch ist dieses Urteil richtig? Auch er stammte wie Vanhal aus dem Volk
und arbeitete sich zu einem der angesehensten Komponisten seiner Zeit em-
por. Wieviel Energie hierzu nötig war, kann man sich vorstellen. Sein Leben in
Esterházy mit einer Frau, die keinerlei Kunstverständnis hatte, war nicht so
gemütlich, wie man sich dies später ausmalte. Vielmehr sah Haydn in der
ländlichen Abgeschiedenheit die Möglichkeit, ein Originalgenie – zentrales

künstlerisches Ziel der Stürmer und Dränger – zu werden: „Niemand konnte
mich in meiner Nähe an mir selbst irre machen und quälen.“

Als Komponist war Haydn derjenige unter den späteren sogenannten Klas-
sikern, der die meisten neuen Erfindungen schuf: Streichquartett und Sym-
phonie entwickelte er von ihren Anfängen bis zu den späten bedeutenden
Werken. Die Themen seiner Kompositionen klingen am Anfang zumeist
schlicht und „gemütlich“, in der Art der Volksmusik, aber sie werden oft ins
Ungestüme und zu leidenschaftlichen Ausbrüchen weiterentwickelt.

Haydn wurde im Alter als Meister und Klassiker verehrt, doch in der Zeit um
1770, als seine g-Moll-Symphonie entstand, war er ein musikalischer Avant-
gardist, ein Musiker des Sturm und Drang.

Sinfonie g-Moll Nr.39
Das Allegro assai, der erste Satz der g-Moll-Sinfonie, beginnt tänzerisch, im
galanten Stil. Doch dann überrascht Haydn den Hörer, indem er diese Melodie
plötzlich ins Leidenschaftlich-Klagende umwandelt: große Melodiesprünge wir-
ken wie Schreie, deren Expressivität von den scharfen Dissonanzen verstärkt
wird. Haydns musikalisches Prinzip ist die Entwicklung, wie sich im weiteren
Verlauf zeigt; denn nun überlagert das Anfangsthema eine gesangliche Melo-
die, die in pathetischen langen Noten und großen Sprüngen endet. Abwärts-
läufe und eine abwärts gerichtete Melodie in den Bläsern steigern die Span-
nung, bis das zwar drängende, aber in sich zurücksinkende Gegenthema für
einen Abschluß sorgt. In der Durchführung stellt Haydn kontrapunktisch Moti-
ve aus allen bisher gehörten Themen zu einem dichten, höchste Erregung aus-
drückenden Gewebe zusammen.

Das Andante ist – wie häufig in Haydns Musik – von sehr kleinteiligen Moti-
ven bestimmt, die von großer Empfindsamkeit geprägt sind. Feinste Ge-
fühlsschattierungen werden ausgedrückt. Dabei wirkt der abrupte Wechsel ins
Forte und in die hohe Tonlage wie ein Aufschrei.

Nach dem Menuett, das schlicht und volkstümlich gehalten ist, folgt als Fi-

nale ein aufgewühltes Allegro di molto, das von allen Sätzen der Sinfonie am
meisten Sturm-und-Drang-Charakter hat. Eine erregte tremoloartige Beglei-
tung, darüber eine wild, in großen Tonsprüngen auffahrende Melodie, darun-
ter in den Bässen abwärtsfallende gebrochene Akkorde, dann stürmische Läu-
fe, ein plötzlicher Wechsel ins Piano prägen diesen Satz.

Johann Baptist Vanhal
Vanhal wurde im böhmischen Nové Nechanice am 12. Mai 1739 als Sohn ei-
nes leibeigenen Bauern geboren. Dennoch erhielt der begabte Junge Musik-
unterricht. Mit 18 Jahren wurde er Organist, später auch Chorleiter, spielte
Geige und komponierte. Hiermit beeindruckte er die Gräfin Schaffgotsch so
sehr, daß sie ihn nach Wien mitnahm, wo er bei Dittersdorf Unterricht erhielt.
Schon bald hatte er in Wien einen hervorragenden Ruf als Komponist und Leh-
rer, konnte sich als freier Musiker ernähren und von der Leibeigenschaft los-
kaufen.

1769 ermöglichte ihm Baron Riesch eine zweijährige Italienreise nach Bolo-
gna, Florenz und Rom. Nach seiner Rückkehr bot ihm der Baron an, Kapell-
meister in Dresden zu werden, doch eine Geisteskrankheit hinderte Vanhal
daran, dieses Angebot anzunehmen.

Vanhal war schon 1772 weitgehend von seiner Krankheit geheilt, was frei-
lich der englische Musikschriftsteller Charles Burney eher für einen Nachteil
hielt; denn – so argumentierte er ganz im Sinne des Sturm und Drang – „eine
Verrückung ist bei einem Künstler zuweilen weiter nichts als ein Ausbruch des
Genies“.

Vanhal starb 1813 im Alter von 74 Jahren. Er war als Komponist und Päda-
goge einer der erfolgreichsten Wiener Musiker.

Sinfonie g-Moll
Sturm und Drang zeigt sich in diesem Werk vor allem in den Ecksätzen. Der
erste Satz Allegro beginnt leise mit auseinandergerissen wirkenden, durch



SYMPHONIEN DES „STURM UND DRANG“

Gibt es einen „Sturm und Drang“ in der Musik? Peter Rummenhöller verneinte
diese Frage in seinem Buch „Die musikalische Vorklassik“, wenn man „Sturm
und Drang“ als Stilbegriff versteht. Aber er sah im „Sturm und Drang“ eine
kulturgeschichtliche Erscheinung, ein „Lebensgefühl“, das sich auch in der
Musik findet.

Abrupte Pausen, überraschende Modulationen, plötzliches Forte oder Pia-
no, anstelle des einen ganzen Satz bestimmenden Grundaffekts im Barock,
der schnelle Umschwung zwischen verschiedensten Gefühlen, leidenschaftli-
che Spannungsbögen, mächtig anwachsende Crescendi beschrieb Rummen-
höller als wesentliche Merkmale des musikalischen „Sturm und Drang“.

Die Musik des 18. Jahrhunderts ist allzu vielschichtig, als daß man sie mit
einem Begriff beschreiben könnte. „Sturm und Drang“ ist eine musikalische
Haltung. Musik entsteht nun nicht mehr primär aus handwerklicher Meister-
schaft, die gleichwohl vorausgesetzt wird. Vielmehr ist der am Klavier improvi-
sierende Virtuose der Inbegriff des Musikers: Carl Philipp Emanuel Bach, Wolf-
gang Amadeus Mozart und Ludwig van Beethoven begeisterten ihre Zeitgenos-
sen vor allem durch ihre Improvisationskunst am Klavier. Hierbei äußerte sich
am direktesten das Genie im Menschen, jene unbewußte, aus der Natur kom-
mende Kraft, die weder durch Erziehung noch durch Vernunft beeinflußt wer-
den kann; so sahen es wenigstens die Menschen damals.

Eine Fülle von Ideen, Motiven, Klängen überraschte die zeitgenössischen
Hörer. Damit zeigten die Musiker das „Wirrwarr“ der Gefühle, wie das für diese
Epoche programmatische Drama „Sturm und Drang“ von Friedrich Maximilian
Klinger ursprünglich hieß. Diese Freiheiten der Improvisation verbanden sie
bei der Komposition dann freilich mit der Architektur der Form, etwa einer
Symphonie. Das Prinzip der Symphonie ist die Zuordnung verschiedenster
musikalischer Ausdrucksmöglichkeiten (vom schnellen Kopf- und Finalsatz bis

zum Tanz und lyrischen Adagio) zu einem einheitlichen Ganzen. Innerhalb des
einzelnen Satzes der Symphonie, nämlich der Sonatensatzform, gab es einen
Ort, welcher der Improvisation am nächsten stand und deshalb zumeist den
stärksten Sturm-und-Drang-Charakter hatte: die Durchführung. Hier er-
klangen die erstaunlichsten Klänge, die abruptesten Pausen, die leidenschaft-
lichsten Ausbrüche.

Die für den Sturm und Drang charakteristischen Tonarten befinden sich in
der Mollregion. Besonders fühlten sich die Komponisten dabei zu g-Moll hin-
gezogen, das für sie Wehmut, Trauer und zugleich Aufbruch und Leidenschaft
symbolisierte.

Die drei Symphonien von Haydn, Vanhal und Mozart verbindet die Tonart g-
Moll. Alle drei Meister wirkten in Wien, kannten sich und musizierten sogar
gemeinsam; der englische Sänger Michael Kelly berichtete in seinen „Remi-
niscences“, daß Haydn, Mozart, Vanhal und Dittersdorf bei einem Hausmusik-
abend des englischen Komponisten Stephen Storace Quartett spielten. Doch
wie unterschiedlich sind ihre Werke trotz so vieler Gemeinsamkeiten!

Wolfgang Amadeus Mozart
Es wird viele überraschen, wenn Mozart als ein vom Sturm und Drang beein-
flußter Künstler bezeichnet wird. War er nicht das Wunderkind, der heitere
Rokoko-Musiker? So wurde er lange Zeit gesehen, und dabei vernachlässigte
man entscheidende Seiten seines Charakters.

Die große Beachtung, die Mozart in ganz Europa als Wunderkind fand, ent-
sprach der Haltung des Sturm und Drang. Denn hier erwies sich besonders
eindrucksvoll, wie das Genie im Menschen wirken kann ohne lange Erziehung
und Schulung. Als Mozart dann später seine eigenen kompositorischen Wege
ging – und zwar schon in einem sehr jungen Alter, wie die g-Moll-Symphonie
KV 183 des 17jährigen zeigt – entledigte er sich vieler Konventionen und schuf
eigenständige, geniale Werke, die viele Zeitgenossen überraschten und über-
forderten.

Dies erklärt Mozarts schwierigen Weg als reifer Künstler. Nun stellten sich
die Erfolge nicht mehr so leicht ein wie als Wunderkind. Als er 1781 den unge-
liebten Dienst beim Salzburger Erzbischof kündigte, weil er dort wie ein Dienst-
bote behandelt wurde, geschah dies entsprechend dem Fühlen des Sturm und
Drang: Das Genie sprengte gesellschaftliche Konventionen.

In Wien gesellte sich Mozart zu den Freimaurern, bei denen die Schranken
zwischen Adel und Bürgertum aufgehoben waren und die fortschrittlichsten
Gedanken diskutiert wurden. In seinen Opern – vor allem in „Figaros Hochzeit“
und „Die Zauberflöte“ – griff er damals revolutionäre Themen auf und gestal-
tete sie zu musikalischen Dramen, die seine Zeitgenossen bewegten und auf-
rührten.

Symphonie g-Moll KV183
Mozarts g-Moll-Symphonie beginnt unisono mit einem aus spannungsgelade-
nen Intervallen bestehenden Thema: der schmerzerfüllte Halbtonschritt, die
drängende Quart und die leidenschaftliche Septime erklingen als Anfangs-
motto hohl und drohend im ganzen Orchester. Die folgenden Bewegungs-
motive wirken vorwärtsdrängend, ruhelos und führen zu einem „sprechenden“
Motiv, das wie ein trotziges Deklamieren erscheint. Ihm folgt eine stürmische
Bewegung im Orchester ohne jegliche motivische Konturen – wie von Natur-
gewalt. Ein lustig, spielerisches Gegenthema stellt dem düsteren g-Moll ein
komisches Element gegenüber. Mozart wurde dieser abrupte Wechsel zwi-
schen traurigem und lustigem Affekt von seinen Zeitgenossen oft übel genom-
men. In der Durchführung dominiert wiederum das Düstere und der in grelles
Forte und dunkles Piano zerissene Charakter des Anfangs, nun gesteigert
durch eine vorwärtsdrängende Modulation, die vom Baß und der 1.Violine vor-
angetrieben wird. Bizarr, „romantisch“ wirkt dieser Satz und entspricht so gar
nicht dem auch heute noch dominierenden Mozartklischee.

Das Andante in Es-Dur ist empfindsame Musik voller Gefühlsschat-
tierungen, die vom vielschichtig gestalteten Orchestersatz dargestellt werden.

Hier zeigt Mozart eine Innenwelt, nachdem er im 1. Satz „äußere“ Dramatik
gestaltet hatte.

Das Menuetto und der Finalsatz knüpfen wieder an den Stimmungsgehalt
des ersten Satzes an: beide beginnen mit einem Unisono und einer düsteren
g-Moll-Melodie. Mozarts Menuetto ist nicht wie bei Vanhal und Haydn ein
volkstümlicher Tanz, sondern kunstvoll weiterentwickelt: der Gegensatz zwi-
schen Unisono-Forte, akkordischem Piano und wild stürmischem Schluß gibt
dem Menuetto einen ganz spezifischen Charakter; es wirkt schemenhaft und
grell. Dramatische Gegensätze, überraschende Pointen, stürmische Passagen,
hohles Unisono und leidenschaftliche g-Moll-Klänge, zerrissene Melodien,
gleichzeitig stattfindende gegenläufige Bewegungen werden im Schlußsatz,
einem Allegro, zum Höhepunkt geführt.

Der junge Mozart schuf mit diesem Werk ein musikalisches Bild der
Sturm-und-Drang-Zeit um 1770. 15 Jahre später, 1788, wird er die große g-
Moll-Symphonie komponieren, die noch einmal den Sturm und Drang be-
schwört. Auch 3 Jahre vor seinem Tod ist Mozart noch kein gesetzter „Klas-
siker“ geworden.

Joseph Haydn
Joseph Haydn führte – zumindest nach außen – ein Leben, das dem Bild des
Sturm und Drang widerspricht. Er war etwa dreißig Jahre Komponist und Ka-
pellmeister des Fürsten Esterházy im ländlichen Eisenstadt. Haydn galt im Ur-
teil des 19.Jahrhunderts – verglichen mit Mozart und Beethoven – als „gemüt-
lich“, gediegen und keineswegs revolutionär.

Doch ist dieses Urteil richtig? Auch er stammte wie Vanhal aus dem Volk
und arbeitete sich zu einem der angesehensten Komponisten seiner Zeit em-
por. Wieviel Energie hierzu nötig war, kann man sich vorstellen. Sein Leben in
Esterházy mit einer Frau, die keinerlei Kunstverständnis hatte, war nicht so
gemütlich, wie man sich dies später ausmalte. Vielmehr sah Haydn in der
ländlichen Abgeschiedenheit die Möglichkeit, ein Originalgenie – zentrales

künstlerisches Ziel der Stürmer und Dränger – zu werden: „Niemand konnte
mich in meiner Nähe an mir selbst irre machen und quälen.“

Als Komponist war Haydn derjenige unter den späteren sogenannten Klas-
sikern, der die meisten neuen Erfindungen schuf: Streichquartett und Sym-
phonie entwickelte er von ihren Anfängen bis zu den späten bedeutenden
Werken. Die Themen seiner Kompositionen klingen am Anfang zumeist
schlicht und „gemütlich“, in der Art der Volksmusik, aber sie werden oft ins
Ungestüme und zu leidenschaftlichen Ausbrüchen weiterentwickelt.

Haydn wurde im Alter als Meister und Klassiker verehrt, doch in der Zeit um
1770, als seine g-Moll-Symphonie entstand, war er ein musikalischer Avant-
gardist, ein Musiker des Sturm und Drang.

Sinfonie g-Moll Nr.39
Das Allegro assai, der erste Satz der g-Moll-Sinfonie, beginnt tänzerisch, im
galanten Stil. Doch dann überrascht Haydn den Hörer, indem er diese Melodie
plötzlich ins Leidenschaftlich-Klagende umwandelt: große Melodiesprünge wir-
ken wie Schreie, deren Expressivität von den scharfen Dissonanzen verstärkt
wird. Haydns musikalisches Prinzip ist die Entwicklung, wie sich im weiteren
Verlauf zeigt; denn nun überlagert das Anfangsthema eine gesangliche Melo-
die, die in pathetischen langen Noten und großen Sprüngen endet. Abwärts-
läufe und eine abwärts gerichtete Melodie in den Bläsern steigern die Span-
nung, bis das zwar drängende, aber in sich zurücksinkende Gegenthema für
einen Abschluß sorgt. In der Durchführung stellt Haydn kontrapunktisch Moti-
ve aus allen bisher gehörten Themen zu einem dichten, höchste Erregung aus-
drückenden Gewebe zusammen.

Das Andante ist – wie häufig in Haydns Musik – von sehr kleinteiligen Moti-
ven bestimmt, die von großer Empfindsamkeit geprägt sind. Feinste Ge-
fühlsschattierungen werden ausgedrückt. Dabei wirkt der abrupte Wechsel ins
Forte und in die hohe Tonlage wie ein Aufschrei.

Nach dem Menuett, das schlicht und volkstümlich gehalten ist, folgt als Fi-

nale ein aufgewühltes Allegro di molto, das von allen Sätzen der Sinfonie am
meisten Sturm-und-Drang-Charakter hat. Eine erregte tremoloartige Beglei-
tung, darüber eine wild, in großen Tonsprüngen auffahrende Melodie, darun-
ter in den Bässen abwärtsfallende gebrochene Akkorde, dann stürmische Läu-
fe, ein plötzlicher Wechsel ins Piano prägen diesen Satz.

Johann Baptist Vanhal
Vanhal wurde im böhmischen Nové Nechanice am 12. Mai 1739 als Sohn ei-
nes leibeigenen Bauern geboren. Dennoch erhielt der begabte Junge Musik-
unterricht. Mit 18 Jahren wurde er Organist, später auch Chorleiter, spielte
Geige und komponierte. Hiermit beeindruckte er die Gräfin Schaffgotsch so
sehr, daß sie ihn nach Wien mitnahm, wo er bei Dittersdorf Unterricht erhielt.
Schon bald hatte er in Wien einen hervorragenden Ruf als Komponist und Leh-
rer, konnte sich als freier Musiker ernähren und von der Leibeigenschaft los-
kaufen.

1769 ermöglichte ihm Baron Riesch eine zweijährige Italienreise nach Bolo-
gna, Florenz und Rom. Nach seiner Rückkehr bot ihm der Baron an, Kapell-
meister in Dresden zu werden, doch eine Geisteskrankheit hinderte Vanhal
daran, dieses Angebot anzunehmen.

Vanhal war schon 1772 weitgehend von seiner Krankheit geheilt, was frei-
lich der englische Musikschriftsteller Charles Burney eher für einen Nachteil
hielt; denn – so argumentierte er ganz im Sinne des Sturm und Drang – „eine
Verrückung ist bei einem Künstler zuweilen weiter nichts als ein Ausbruch des
Genies“.

Vanhal starb 1813 im Alter von 74 Jahren. Er war als Komponist und Päda-
goge einer der erfolgreichsten Wiener Musiker.

Sinfonie g-Moll
Sturm und Drang zeigt sich in diesem Werk vor allem in den Ecksätzen. Der
erste Satz Allegro beginnt leise mit auseinandergerissen wirkenden, durch



SYMPHONIEN DES „STURM UND DRANG“

Gibt es einen „Sturm und Drang“ in der Musik? Peter Rummenhöller verneinte
diese Frage in seinem Buch „Die musikalische Vorklassik“, wenn man „Sturm
und Drang“ als Stilbegriff versteht. Aber er sah im „Sturm und Drang“ eine
kulturgeschichtliche Erscheinung, ein „Lebensgefühl“, das sich auch in der
Musik findet.

Abrupte Pausen, überraschende Modulationen, plötzliches Forte oder Pia-
no, anstelle des einen ganzen Satz bestimmenden Grundaffekts im Barock,
der schnelle Umschwung zwischen verschiedensten Gefühlen, leidenschaftli-
che Spannungsbögen, mächtig anwachsende Crescendi beschrieb Rummen-
höller als wesentliche Merkmale des musikalischen „Sturm und Drang“.

Die Musik des 18. Jahrhunderts ist allzu vielschichtig, als daß man sie mit
einem Begriff beschreiben könnte. „Sturm und Drang“ ist eine musikalische
Haltung. Musik entsteht nun nicht mehr primär aus handwerklicher Meister-
schaft, die gleichwohl vorausgesetzt wird. Vielmehr ist der am Klavier improvi-
sierende Virtuose der Inbegriff des Musikers: Carl Philipp Emanuel Bach, Wolf-
gang Amadeus Mozart und Ludwig van Beethoven begeisterten ihre Zeitgenos-
sen vor allem durch ihre Improvisationskunst am Klavier. Hierbei äußerte sich
am direktesten das Genie im Menschen, jene unbewußte, aus der Natur kom-
mende Kraft, die weder durch Erziehung noch durch Vernunft beeinflußt wer-
den kann; so sahen es wenigstens die Menschen damals.

Eine Fülle von Ideen, Motiven, Klängen überraschte die zeitgenössischen
Hörer. Damit zeigten die Musiker das „Wirrwarr“ der Gefühle, wie das für diese
Epoche programmatische Drama „Sturm und Drang“ von Friedrich Maximilian
Klinger ursprünglich hieß. Diese Freiheiten der Improvisation verbanden sie
bei der Komposition dann freilich mit der Architektur der Form, etwa einer
Symphonie. Das Prinzip der Symphonie ist die Zuordnung verschiedenster
musikalischer Ausdrucksmöglichkeiten (vom schnellen Kopf- und Finalsatz bis

zum Tanz und lyrischen Adagio) zu einem einheitlichen Ganzen. Innerhalb des
einzelnen Satzes der Symphonie, nämlich der Sonatensatzform, gab es einen
Ort, welcher der Improvisation am nächsten stand und deshalb zumeist den
stärksten Sturm-und-Drang-Charakter hatte: die Durchführung. Hier er-
klangen die erstaunlichsten Klänge, die abruptesten Pausen, die leidenschaft-
lichsten Ausbrüche.

Die für den Sturm und Drang charakteristischen Tonarten befinden sich in
der Mollregion. Besonders fühlten sich die Komponisten dabei zu g-Moll hin-
gezogen, das für sie Wehmut, Trauer und zugleich Aufbruch und Leidenschaft
symbolisierte.

Die drei Symphonien von Haydn, Vanhal und Mozart verbindet die Tonart g-
Moll. Alle drei Meister wirkten in Wien, kannten sich und musizierten sogar
gemeinsam; der englische Sänger Michael Kelly berichtete in seinen „Remi-
niscences“, daß Haydn, Mozart, Vanhal und Dittersdorf bei einem Hausmusik-
abend des englischen Komponisten Stephen Storace Quartett spielten. Doch
wie unterschiedlich sind ihre Werke trotz so vieler Gemeinsamkeiten!

Wolfgang Amadeus Mozart
Es wird viele überraschen, wenn Mozart als ein vom Sturm und Drang beein-
flußter Künstler bezeichnet wird. War er nicht das Wunderkind, der heitere
Rokoko-Musiker? So wurde er lange Zeit gesehen, und dabei vernachlässigte
man entscheidende Seiten seines Charakters.

Die große Beachtung, die Mozart in ganz Europa als Wunderkind fand, ent-
sprach der Haltung des Sturm und Drang. Denn hier erwies sich besonders
eindrucksvoll, wie das Genie im Menschen wirken kann ohne lange Erziehung
und Schulung. Als Mozart dann später seine eigenen kompositorischen Wege
ging – und zwar schon in einem sehr jungen Alter, wie die g-Moll-Symphonie
KV 183 des 17jährigen zeigt – entledigte er sich vieler Konventionen und schuf
eigenständige, geniale Werke, die viele Zeitgenossen überraschten und über-
forderten.

Dies erklärt Mozarts schwierigen Weg als reifer Künstler. Nun stellten sich
die Erfolge nicht mehr so leicht ein wie als Wunderkind. Als er 1781 den unge-
liebten Dienst beim Salzburger Erzbischof kündigte, weil er dort wie ein Dienst-
bote behandelt wurde, geschah dies entsprechend dem Fühlen des Sturm und
Drang: Das Genie sprengte gesellschaftliche Konventionen.

In Wien gesellte sich Mozart zu den Freimaurern, bei denen die Schranken
zwischen Adel und Bürgertum aufgehoben waren und die fortschrittlichsten
Gedanken diskutiert wurden. In seinen Opern – vor allem in „Figaros Hochzeit“
und „Die Zauberflöte“ – griff er damals revolutionäre Themen auf und gestal-
tete sie zu musikalischen Dramen, die seine Zeitgenossen bewegten und auf-
rührten.

Symphonie g-Moll KV183
Mozarts g-Moll-Symphonie beginnt unisono mit einem aus spannungsgelade-
nen Intervallen bestehenden Thema: der schmerzerfüllte Halbtonschritt, die
drängende Quart und die leidenschaftliche Septime erklingen als Anfangs-
motto hohl und drohend im ganzen Orchester. Die folgenden Bewegungs-
motive wirken vorwärtsdrängend, ruhelos und führen zu einem „sprechenden“
Motiv, das wie ein trotziges Deklamieren erscheint. Ihm folgt eine stürmische
Bewegung im Orchester ohne jegliche motivische Konturen – wie von Natur-
gewalt. Ein lustig, spielerisches Gegenthema stellt dem düsteren g-Moll ein
komisches Element gegenüber. Mozart wurde dieser abrupte Wechsel zwi-
schen traurigem und lustigem Affekt von seinen Zeitgenossen oft übel genom-
men. In der Durchführung dominiert wiederum das Düstere und der in grelles
Forte und dunkles Piano zerissene Charakter des Anfangs, nun gesteigert
durch eine vorwärtsdrängende Modulation, die vom Baß und der 1.Violine vor-
angetrieben wird. Bizarr, „romantisch“ wirkt dieser Satz und entspricht so gar
nicht dem auch heute noch dominierenden Mozartklischee.

Das Andante in Es-Dur ist empfindsame Musik voller Gefühlsschat-
tierungen, die vom vielschichtig gestalteten Orchestersatz dargestellt werden.

Hier zeigt Mozart eine Innenwelt, nachdem er im 1. Satz „äußere“ Dramatik
gestaltet hatte.

Das Menuetto und der Finalsatz knüpfen wieder an den Stimmungsgehalt
des ersten Satzes an: beide beginnen mit einem Unisono und einer düsteren
g-Moll-Melodie. Mozarts Menuetto ist nicht wie bei Vanhal und Haydn ein
volkstümlicher Tanz, sondern kunstvoll weiterentwickelt: der Gegensatz zwi-
schen Unisono-Forte, akkordischem Piano und wild stürmischem Schluß gibt
dem Menuetto einen ganz spezifischen Charakter; es wirkt schemenhaft und
grell. Dramatische Gegensätze, überraschende Pointen, stürmische Passagen,
hohles Unisono und leidenschaftliche g-Moll-Klänge, zerrissene Melodien,
gleichzeitig stattfindende gegenläufige Bewegungen werden im Schlußsatz,
einem Allegro, zum Höhepunkt geführt.

Der junge Mozart schuf mit diesem Werk ein musikalisches Bild der
Sturm-und-Drang-Zeit um 1770. 15 Jahre später, 1788, wird er die große g-
Moll-Symphonie komponieren, die noch einmal den Sturm und Drang be-
schwört. Auch 3 Jahre vor seinem Tod ist Mozart noch kein gesetzter „Klas-
siker“ geworden.

Joseph Haydn
Joseph Haydn führte – zumindest nach außen – ein Leben, das dem Bild des
Sturm und Drang widerspricht. Er war etwa dreißig Jahre Komponist und Ka-
pellmeister des Fürsten Esterházy im ländlichen Eisenstadt. Haydn galt im Ur-
teil des 19.Jahrhunderts – verglichen mit Mozart und Beethoven – als „gemüt-
lich“, gediegen und keineswegs revolutionär.

Doch ist dieses Urteil richtig? Auch er stammte wie Vanhal aus dem Volk
und arbeitete sich zu einem der angesehensten Komponisten seiner Zeit em-
por. Wieviel Energie hierzu nötig war, kann man sich vorstellen. Sein Leben in
Esterházy mit einer Frau, die keinerlei Kunstverständnis hatte, war nicht so
gemütlich, wie man sich dies später ausmalte. Vielmehr sah Haydn in der
ländlichen Abgeschiedenheit die Möglichkeit, ein Originalgenie – zentrales

künstlerisches Ziel der Stürmer und Dränger – zu werden: „Niemand konnte
mich in meiner Nähe an mir selbst irre machen und quälen.“

Als Komponist war Haydn derjenige unter den späteren sogenannten Klas-
sikern, der die meisten neuen Erfindungen schuf: Streichquartett und Sym-
phonie entwickelte er von ihren Anfängen bis zu den späten bedeutenden
Werken. Die Themen seiner Kompositionen klingen am Anfang zumeist
schlicht und „gemütlich“, in der Art der Volksmusik, aber sie werden oft ins
Ungestüme und zu leidenschaftlichen Ausbrüchen weiterentwickelt.

Haydn wurde im Alter als Meister und Klassiker verehrt, doch in der Zeit um
1770, als seine g-Moll-Symphonie entstand, war er ein musikalischer Avant-
gardist, ein Musiker des Sturm und Drang.

Sinfonie g-Moll Nr.39
Das Allegro assai, der erste Satz der g-Moll-Sinfonie, beginnt tänzerisch, im
galanten Stil. Doch dann überrascht Haydn den Hörer, indem er diese Melodie
plötzlich ins Leidenschaftlich-Klagende umwandelt: große Melodiesprünge wir-
ken wie Schreie, deren Expressivität von den scharfen Dissonanzen verstärkt
wird. Haydns musikalisches Prinzip ist die Entwicklung, wie sich im weiteren
Verlauf zeigt; denn nun überlagert das Anfangsthema eine gesangliche Melo-
die, die in pathetischen langen Noten und großen Sprüngen endet. Abwärts-
läufe und eine abwärts gerichtete Melodie in den Bläsern steigern die Span-
nung, bis das zwar drängende, aber in sich zurücksinkende Gegenthema für
einen Abschluß sorgt. In der Durchführung stellt Haydn kontrapunktisch Moti-
ve aus allen bisher gehörten Themen zu einem dichten, höchste Erregung aus-
drückenden Gewebe zusammen.

Das Andante ist – wie häufig in Haydns Musik – von sehr kleinteiligen Moti-
ven bestimmt, die von großer Empfindsamkeit geprägt sind. Feinste Ge-
fühlsschattierungen werden ausgedrückt. Dabei wirkt der abrupte Wechsel ins
Forte und in die hohe Tonlage wie ein Aufschrei.

Nach dem Menuett, das schlicht und volkstümlich gehalten ist, folgt als Fi-

nale ein aufgewühltes Allegro di molto, das von allen Sätzen der Sinfonie am
meisten Sturm-und-Drang-Charakter hat. Eine erregte tremoloartige Beglei-
tung, darüber eine wild, in großen Tonsprüngen auffahrende Melodie, darun-
ter in den Bässen abwärtsfallende gebrochene Akkorde, dann stürmische Läu-
fe, ein plötzlicher Wechsel ins Piano prägen diesen Satz.

Johann Baptist Vanhal
Vanhal wurde im böhmischen Nové Nechanice am 12. Mai 1739 als Sohn ei-
nes leibeigenen Bauern geboren. Dennoch erhielt der begabte Junge Musik-
unterricht. Mit 18 Jahren wurde er Organist, später auch Chorleiter, spielte
Geige und komponierte. Hiermit beeindruckte er die Gräfin Schaffgotsch so
sehr, daß sie ihn nach Wien mitnahm, wo er bei Dittersdorf Unterricht erhielt.
Schon bald hatte er in Wien einen hervorragenden Ruf als Komponist und Leh-
rer, konnte sich als freier Musiker ernähren und von der Leibeigenschaft los-
kaufen.

1769 ermöglichte ihm Baron Riesch eine zweijährige Italienreise nach Bolo-
gna, Florenz und Rom. Nach seiner Rückkehr bot ihm der Baron an, Kapell-
meister in Dresden zu werden, doch eine Geisteskrankheit hinderte Vanhal
daran, dieses Angebot anzunehmen.

Vanhal war schon 1772 weitgehend von seiner Krankheit geheilt, was frei-
lich der englische Musikschriftsteller Charles Burney eher für einen Nachteil
hielt; denn – so argumentierte er ganz im Sinne des Sturm und Drang – „eine
Verrückung ist bei einem Künstler zuweilen weiter nichts als ein Ausbruch des
Genies“.

Vanhal starb 1813 im Alter von 74 Jahren. Er war als Komponist und Päda-
goge einer der erfolgreichsten Wiener Musiker.

Sinfonie g-Moll
Sturm und Drang zeigt sich in diesem Werk vor allem in den Ecksätzen. Der
erste Satz Allegro beginnt leise mit auseinandergerissen wirkenden, durch



SYMPHONIEN DES „STURM UND DRANG“

Gibt es einen „Sturm und Drang“ in der Musik? Peter Rummenhöller verneinte
diese Frage in seinem Buch „Die musikalische Vorklassik“, wenn man „Sturm
und Drang“ als Stilbegriff versteht. Aber er sah im „Sturm und Drang“ eine
kulturgeschichtliche Erscheinung, ein „Lebensgefühl“, das sich auch in der
Musik findet.

Abrupte Pausen, überraschende Modulationen, plötzliches Forte oder Pia-
no, anstelle des einen ganzen Satz bestimmenden Grundaffekts im Barock,
der schnelle Umschwung zwischen verschiedensten Gefühlen, leidenschaftli-
che Spannungsbögen, mächtig anwachsende Crescendi beschrieb Rummen-
höller als wesentliche Merkmale des musikalischen „Sturm und Drang“.

Die Musik des 18. Jahrhunderts ist allzu vielschichtig, als daß man sie mit
einem Begriff beschreiben könnte. „Sturm und Drang“ ist eine musikalische
Haltung. Musik entsteht nun nicht mehr primär aus handwerklicher Meister-
schaft, die gleichwohl vorausgesetzt wird. Vielmehr ist der am Klavier improvi-
sierende Virtuose der Inbegriff des Musikers: Carl Philipp Emanuel Bach, Wolf-
gang Amadeus Mozart und Ludwig van Beethoven begeisterten ihre Zeitgenos-
sen vor allem durch ihre Improvisationskunst am Klavier. Hierbei äußerte sich
am direktesten das Genie im Menschen, jene unbewußte, aus der Natur kom-
mende Kraft, die weder durch Erziehung noch durch Vernunft beeinflußt wer-
den kann; so sahen es wenigstens die Menschen damals.

Eine Fülle von Ideen, Motiven, Klängen überraschte die zeitgenössischen
Hörer. Damit zeigten die Musiker das „Wirrwarr“ der Gefühle, wie das für diese
Epoche programmatische Drama „Sturm und Drang“ von Friedrich Maximilian
Klinger ursprünglich hieß. Diese Freiheiten der Improvisation verbanden sie
bei der Komposition dann freilich mit der Architektur der Form, etwa einer
Symphonie. Das Prinzip der Symphonie ist die Zuordnung verschiedenster
musikalischer Ausdrucksmöglichkeiten (vom schnellen Kopf- und Finalsatz bis

zum Tanz und lyrischen Adagio) zu einem einheitlichen Ganzen. Innerhalb des
einzelnen Satzes der Symphonie, nämlich der Sonatensatzform, gab es einen
Ort, welcher der Improvisation am nächsten stand und deshalb zumeist den
stärksten Sturm-und-Drang-Charakter hatte: die Durchführung. Hier er-
klangen die erstaunlichsten Klänge, die abruptesten Pausen, die leidenschaft-
lichsten Ausbrüche.

Die für den Sturm und Drang charakteristischen Tonarten befinden sich in
der Mollregion. Besonders fühlten sich die Komponisten dabei zu g-Moll hin-
gezogen, das für sie Wehmut, Trauer und zugleich Aufbruch und Leidenschaft
symbolisierte.

Die drei Symphonien von Haydn, Vanhal und Mozart verbindet die Tonart g-
Moll. Alle drei Meister wirkten in Wien, kannten sich und musizierten sogar
gemeinsam; der englische Sänger Michael Kelly berichtete in seinen „Remi-
niscences“, daß Haydn, Mozart, Vanhal und Dittersdorf bei einem Hausmusik-
abend des englischen Komponisten Stephen Storace Quartett spielten. Doch
wie unterschiedlich sind ihre Werke trotz so vieler Gemeinsamkeiten!

Wolfgang Amadeus Mozart
Es wird viele überraschen, wenn Mozart als ein vom Sturm und Drang beein-
flußter Künstler bezeichnet wird. War er nicht das Wunderkind, der heitere
Rokoko-Musiker? So wurde er lange Zeit gesehen, und dabei vernachlässigte
man entscheidende Seiten seines Charakters.

Die große Beachtung, die Mozart in ganz Europa als Wunderkind fand, ent-
sprach der Haltung des Sturm und Drang. Denn hier erwies sich besonders
eindrucksvoll, wie das Genie im Menschen wirken kann ohne lange Erziehung
und Schulung. Als Mozart dann später seine eigenen kompositorischen Wege
ging – und zwar schon in einem sehr jungen Alter, wie die g-Moll-Symphonie
KV 183 des 17jährigen zeigt – entledigte er sich vieler Konventionen und schuf
eigenständige, geniale Werke, die viele Zeitgenossen überraschten und über-
forderten.

Dies erklärt Mozarts schwierigen Weg als reifer Künstler. Nun stellten sich
die Erfolge nicht mehr so leicht ein wie als Wunderkind. Als er 1781 den unge-
liebten Dienst beim Salzburger Erzbischof kündigte, weil er dort wie ein Dienst-
bote behandelt wurde, geschah dies entsprechend dem Fühlen des Sturm und
Drang: Das Genie sprengte gesellschaftliche Konventionen.

In Wien gesellte sich Mozart zu den Freimaurern, bei denen die Schranken
zwischen Adel und Bürgertum aufgehoben waren und die fortschrittlichsten
Gedanken diskutiert wurden. In seinen Opern – vor allem in „Figaros Hochzeit“
und „Die Zauberflöte“ – griff er damals revolutionäre Themen auf und gestal-
tete sie zu musikalischen Dramen, die seine Zeitgenossen bewegten und auf-
rührten.

Symphonie g-Moll KV183
Mozarts g-Moll-Symphonie beginnt unisono mit einem aus spannungsgelade-
nen Intervallen bestehenden Thema: der schmerzerfüllte Halbtonschritt, die
drängende Quart und die leidenschaftliche Septime erklingen als Anfangs-
motto hohl und drohend im ganzen Orchester. Die folgenden Bewegungs-
motive wirken vorwärtsdrängend, ruhelos und führen zu einem „sprechenden“
Motiv, das wie ein trotziges Deklamieren erscheint. Ihm folgt eine stürmische
Bewegung im Orchester ohne jegliche motivische Konturen – wie von Natur-
gewalt. Ein lustig, spielerisches Gegenthema stellt dem düsteren g-Moll ein
komisches Element gegenüber. Mozart wurde dieser abrupte Wechsel zwi-
schen traurigem und lustigem Affekt von seinen Zeitgenossen oft übel genom-
men. In der Durchführung dominiert wiederum das Düstere und der in grelles
Forte und dunkles Piano zerissene Charakter des Anfangs, nun gesteigert
durch eine vorwärtsdrängende Modulation, die vom Baß und der 1.Violine vor-
angetrieben wird. Bizarr, „romantisch“ wirkt dieser Satz und entspricht so gar
nicht dem auch heute noch dominierenden Mozartklischee.

Das Andante in Es-Dur ist empfindsame Musik voller Gefühlsschat-
tierungen, die vom vielschichtig gestalteten Orchestersatz dargestellt werden.

Hier zeigt Mozart eine Innenwelt, nachdem er im 1. Satz „äußere“ Dramatik
gestaltet hatte.

Das Menuetto und der Finalsatz knüpfen wieder an den Stimmungsgehalt
des ersten Satzes an: beide beginnen mit einem Unisono und einer düsteren
g-Moll-Melodie. Mozarts Menuetto ist nicht wie bei Vanhal und Haydn ein
volkstümlicher Tanz, sondern kunstvoll weiterentwickelt: der Gegensatz zwi-
schen Unisono-Forte, akkordischem Piano und wild stürmischem Schluß gibt
dem Menuetto einen ganz spezifischen Charakter; es wirkt schemenhaft und
grell. Dramatische Gegensätze, überraschende Pointen, stürmische Passagen,
hohles Unisono und leidenschaftliche g-Moll-Klänge, zerrissene Melodien,
gleichzeitig stattfindende gegenläufige Bewegungen werden im Schlußsatz,
einem Allegro, zum Höhepunkt geführt.

Der junge Mozart schuf mit diesem Werk ein musikalisches Bild der
Sturm-und-Drang-Zeit um 1770. 15 Jahre später, 1788, wird er die große g-
Moll-Symphonie komponieren, die noch einmal den Sturm und Drang be-
schwört. Auch 3 Jahre vor seinem Tod ist Mozart noch kein gesetzter „Klas-
siker“ geworden.

Joseph Haydn
Joseph Haydn führte – zumindest nach außen – ein Leben, das dem Bild des
Sturm und Drang widerspricht. Er war etwa dreißig Jahre Komponist und Ka-
pellmeister des Fürsten Esterházy im ländlichen Eisenstadt. Haydn galt im Ur-
teil des 19.Jahrhunderts – verglichen mit Mozart und Beethoven – als „gemüt-
lich“, gediegen und keineswegs revolutionär.

Doch ist dieses Urteil richtig? Auch er stammte wie Vanhal aus dem Volk
und arbeitete sich zu einem der angesehensten Komponisten seiner Zeit em-
por. Wieviel Energie hierzu nötig war, kann man sich vorstellen. Sein Leben in
Esterházy mit einer Frau, die keinerlei Kunstverständnis hatte, war nicht so
gemütlich, wie man sich dies später ausmalte. Vielmehr sah Haydn in der
ländlichen Abgeschiedenheit die Möglichkeit, ein Originalgenie – zentrales

künstlerisches Ziel der Stürmer und Dränger – zu werden: „Niemand konnte
mich in meiner Nähe an mir selbst irre machen und quälen.“

Als Komponist war Haydn derjenige unter den späteren sogenannten Klas-
sikern, der die meisten neuen Erfindungen schuf: Streichquartett und Sym-
phonie entwickelte er von ihren Anfängen bis zu den späten bedeutenden
Werken. Die Themen seiner Kompositionen klingen am Anfang zumeist
schlicht und „gemütlich“, in der Art der Volksmusik, aber sie werden oft ins
Ungestüme und zu leidenschaftlichen Ausbrüchen weiterentwickelt.

Haydn wurde im Alter als Meister und Klassiker verehrt, doch in der Zeit um
1770, als seine g-Moll-Symphonie entstand, war er ein musikalischer Avant-
gardist, ein Musiker des Sturm und Drang.

Sinfonie g-Moll Nr.39
Das Allegro assai, der erste Satz der g-Moll-Sinfonie, beginnt tänzerisch, im
galanten Stil. Doch dann überrascht Haydn den Hörer, indem er diese Melodie
plötzlich ins Leidenschaftlich-Klagende umwandelt: große Melodiesprünge wir-
ken wie Schreie, deren Expressivität von den scharfen Dissonanzen verstärkt
wird. Haydns musikalisches Prinzip ist die Entwicklung, wie sich im weiteren
Verlauf zeigt; denn nun überlagert das Anfangsthema eine gesangliche Melo-
die, die in pathetischen langen Noten und großen Sprüngen endet. Abwärts-
läufe und eine abwärts gerichtete Melodie in den Bläsern steigern die Span-
nung, bis das zwar drängende, aber in sich zurücksinkende Gegenthema für
einen Abschluß sorgt. In der Durchführung stellt Haydn kontrapunktisch Moti-
ve aus allen bisher gehörten Themen zu einem dichten, höchste Erregung aus-
drückenden Gewebe zusammen.

Das Andante ist – wie häufig in Haydns Musik – von sehr kleinteiligen Moti-
ven bestimmt, die von großer Empfindsamkeit geprägt sind. Feinste Ge-
fühlsschattierungen werden ausgedrückt. Dabei wirkt der abrupte Wechsel ins
Forte und in die hohe Tonlage wie ein Aufschrei.

Nach dem Menuett, das schlicht und volkstümlich gehalten ist, folgt als Fi-

nale ein aufgewühltes Allegro di molto, das von allen Sätzen der Sinfonie am
meisten Sturm-und-Drang-Charakter hat. Eine erregte tremoloartige Beglei-
tung, darüber eine wild, in großen Tonsprüngen auffahrende Melodie, darun-
ter in den Bässen abwärtsfallende gebrochene Akkorde, dann stürmische Läu-
fe, ein plötzlicher Wechsel ins Piano prägen diesen Satz.

Johann Baptist Vanhal
Vanhal wurde im böhmischen Nové Nechanice am 12. Mai 1739 als Sohn ei-
nes leibeigenen Bauern geboren. Dennoch erhielt der begabte Junge Musik-
unterricht. Mit 18 Jahren wurde er Organist, später auch Chorleiter, spielte
Geige und komponierte. Hiermit beeindruckte er die Gräfin Schaffgotsch so
sehr, daß sie ihn nach Wien mitnahm, wo er bei Dittersdorf Unterricht erhielt.
Schon bald hatte er in Wien einen hervorragenden Ruf als Komponist und Leh-
rer, konnte sich als freier Musiker ernähren und von der Leibeigenschaft los-
kaufen.

1769 ermöglichte ihm Baron Riesch eine zweijährige Italienreise nach Bolo-
gna, Florenz und Rom. Nach seiner Rückkehr bot ihm der Baron an, Kapell-
meister in Dresden zu werden, doch eine Geisteskrankheit hinderte Vanhal
daran, dieses Angebot anzunehmen.

Vanhal war schon 1772 weitgehend von seiner Krankheit geheilt, was frei-
lich der englische Musikschriftsteller Charles Burney eher für einen Nachteil
hielt; denn – so argumentierte er ganz im Sinne des Sturm und Drang – „eine
Verrückung ist bei einem Künstler zuweilen weiter nichts als ein Ausbruch des
Genies“.

Vanhal starb 1813 im Alter von 74 Jahren. Er war als Komponist und Päda-
goge einer der erfolgreichsten Wiener Musiker.

Sinfonie g-Moll
Sturm und Drang zeigt sich in diesem Werk vor allem in den Ecksätzen. Der
erste Satz Allegro beginnt leise mit auseinandergerissen wirkenden, durch



SYMPHONIEN DES „STURM UND DRANG“

Gibt es einen „Sturm und Drang“ in der Musik? Peter Rummenhöller verneinte
diese Frage in seinem Buch „Die musikalische Vorklassik“, wenn man „Sturm
und Drang“ als Stilbegriff versteht. Aber er sah im „Sturm und Drang“ eine
kulturgeschichtliche Erscheinung, ein „Lebensgefühl“, das sich auch in der
Musik findet.

Abrupte Pausen, überraschende Modulationen, plötzliches Forte oder Pia-
no, anstelle des einen ganzen Satz bestimmenden Grundaffekts im Barock,
der schnelle Umschwung zwischen verschiedensten Gefühlen, leidenschaftli-
che Spannungsbögen, mächtig anwachsende Crescendi beschrieb Rummen-
höller als wesentliche Merkmale des musikalischen „Sturm und Drang“.

Die Musik des 18. Jahrhunderts ist allzu vielschichtig, als daß man sie mit
einem Begriff beschreiben könnte. „Sturm und Drang“ ist eine musikalische
Haltung. Musik entsteht nun nicht mehr primär aus handwerklicher Meister-
schaft, die gleichwohl vorausgesetzt wird. Vielmehr ist der am Klavier improvi-
sierende Virtuose der Inbegriff des Musikers: Carl Philipp Emanuel Bach, Wolf-
gang Amadeus Mozart und Ludwig van Beethoven begeisterten ihre Zeitgenos-
sen vor allem durch ihre Improvisationskunst am Klavier. Hierbei äußerte sich
am direktesten das Genie im Menschen, jene unbewußte, aus der Natur kom-
mende Kraft, die weder durch Erziehung noch durch Vernunft beeinflußt wer-
den kann; so sahen es wenigstens die Menschen damals.

Eine Fülle von Ideen, Motiven, Klängen überraschte die zeitgenössischen
Hörer. Damit zeigten die Musiker das „Wirrwarr“ der Gefühle, wie das für diese
Epoche programmatische Drama „Sturm und Drang“ von Friedrich Maximilian
Klinger ursprünglich hieß. Diese Freiheiten der Improvisation verbanden sie
bei der Komposition dann freilich mit der Architektur der Form, etwa einer
Symphonie. Das Prinzip der Symphonie ist die Zuordnung verschiedenster
musikalischer Ausdrucksmöglichkeiten (vom schnellen Kopf- und Finalsatz bis

zum Tanz und lyrischen Adagio) zu einem einheitlichen Ganzen. Innerhalb des
einzelnen Satzes der Symphonie, nämlich der Sonatensatzform, gab es einen
Ort, welcher der Improvisation am nächsten stand und deshalb zumeist den
stärksten Sturm-und-Drang-Charakter hatte: die Durchführung. Hier er-
klangen die erstaunlichsten Klänge, die abruptesten Pausen, die leidenschaft-
lichsten Ausbrüche.

Die für den Sturm und Drang charakteristischen Tonarten befinden sich in
der Mollregion. Besonders fühlten sich die Komponisten dabei zu g-Moll hin-
gezogen, das für sie Wehmut, Trauer und zugleich Aufbruch und Leidenschaft
symbolisierte.

Die drei Symphonien von Haydn, Vanhal und Mozart verbindet die Tonart g-
Moll. Alle drei Meister wirkten in Wien, kannten sich und musizierten sogar
gemeinsam; der englische Sänger Michael Kelly berichtete in seinen „Remi-
niscences“, daß Haydn, Mozart, Vanhal und Dittersdorf bei einem Hausmusik-
abend des englischen Komponisten Stephen Storace Quartett spielten. Doch
wie unterschiedlich sind ihre Werke trotz so vieler Gemeinsamkeiten!

Wolfgang Amadeus Mozart
Es wird viele überraschen, wenn Mozart als ein vom Sturm und Drang beein-
flußter Künstler bezeichnet wird. War er nicht das Wunderkind, der heitere
Rokoko-Musiker? So wurde er lange Zeit gesehen, und dabei vernachlässigte
man entscheidende Seiten seines Charakters.

Die große Beachtung, die Mozart in ganz Europa als Wunderkind fand, ent-
sprach der Haltung des Sturm und Drang. Denn hier erwies sich besonders
eindrucksvoll, wie das Genie im Menschen wirken kann ohne lange Erziehung
und Schulung. Als Mozart dann später seine eigenen kompositorischen Wege
ging – und zwar schon in einem sehr jungen Alter, wie die g-Moll-Symphonie
KV 183 des 17jährigen zeigt – entledigte er sich vieler Konventionen und schuf
eigenständige, geniale Werke, die viele Zeitgenossen überraschten und über-
forderten.

Dies erklärt Mozarts schwierigen Weg als reifer Künstler. Nun stellten sich
die Erfolge nicht mehr so leicht ein wie als Wunderkind. Als er 1781 den unge-
liebten Dienst beim Salzburger Erzbischof kündigte, weil er dort wie ein Dienst-
bote behandelt wurde, geschah dies entsprechend dem Fühlen des Sturm und
Drang: Das Genie sprengte gesellschaftliche Konventionen.

In Wien gesellte sich Mozart zu den Freimaurern, bei denen die Schranken
zwischen Adel und Bürgertum aufgehoben waren und die fortschrittlichsten
Gedanken diskutiert wurden. In seinen Opern – vor allem in „Figaros Hochzeit“
und „Die Zauberflöte“ – griff er damals revolutionäre Themen auf und gestal-
tete sie zu musikalischen Dramen, die seine Zeitgenossen bewegten und auf-
rührten.

Symphonie g-Moll KV183
Mozarts g-Moll-Symphonie beginnt unisono mit einem aus spannungsgelade-
nen Intervallen bestehenden Thema: der schmerzerfüllte Halbtonschritt, die
drängende Quart und die leidenschaftliche Septime erklingen als Anfangs-
motto hohl und drohend im ganzen Orchester. Die folgenden Bewegungs-
motive wirken vorwärtsdrängend, ruhelos und führen zu einem „sprechenden“
Motiv, das wie ein trotziges Deklamieren erscheint. Ihm folgt eine stürmische
Bewegung im Orchester ohne jegliche motivische Konturen – wie von Natur-
gewalt. Ein lustig, spielerisches Gegenthema stellt dem düsteren g-Moll ein
komisches Element gegenüber. Mozart wurde dieser abrupte Wechsel zwi-
schen traurigem und lustigem Affekt von seinen Zeitgenossen oft übel genom-
men. In der Durchführung dominiert wiederum das Düstere und der in grelles
Forte und dunkles Piano zerissene Charakter des Anfangs, nun gesteigert
durch eine vorwärtsdrängende Modulation, die vom Baß und der 1.Violine vor-
angetrieben wird. Bizarr, „romantisch“ wirkt dieser Satz und entspricht so gar
nicht dem auch heute noch dominierenden Mozartklischee.

Das Andante in Es-Dur ist empfindsame Musik voller Gefühlsschat-
tierungen, die vom vielschichtig gestalteten Orchestersatz dargestellt werden.

Hier zeigt Mozart eine Innenwelt, nachdem er im 1. Satz „äußere“ Dramatik
gestaltet hatte.

Das Menuetto und der Finalsatz knüpfen wieder an den Stimmungsgehalt
des ersten Satzes an: beide beginnen mit einem Unisono und einer düsteren
g-Moll-Melodie. Mozarts Menuetto ist nicht wie bei Vanhal und Haydn ein
volkstümlicher Tanz, sondern kunstvoll weiterentwickelt: der Gegensatz zwi-
schen Unisono-Forte, akkordischem Piano und wild stürmischem Schluß gibt
dem Menuetto einen ganz spezifischen Charakter; es wirkt schemenhaft und
grell. Dramatische Gegensätze, überraschende Pointen, stürmische Passagen,
hohles Unisono und leidenschaftliche g-Moll-Klänge, zerrissene Melodien,
gleichzeitig stattfindende gegenläufige Bewegungen werden im Schlußsatz,
einem Allegro, zum Höhepunkt geführt.

Der junge Mozart schuf mit diesem Werk ein musikalisches Bild der
Sturm-und-Drang-Zeit um 1770. 15 Jahre später, 1788, wird er die große g-
Moll-Symphonie komponieren, die noch einmal den Sturm und Drang be-
schwört. Auch 3 Jahre vor seinem Tod ist Mozart noch kein gesetzter „Klas-
siker“ geworden.

Joseph Haydn
Joseph Haydn führte – zumindest nach außen – ein Leben, das dem Bild des
Sturm und Drang widerspricht. Er war etwa dreißig Jahre Komponist und Ka-
pellmeister des Fürsten Esterházy im ländlichen Eisenstadt. Haydn galt im Ur-
teil des 19.Jahrhunderts – verglichen mit Mozart und Beethoven – als „gemüt-
lich“, gediegen und keineswegs revolutionär.

Doch ist dieses Urteil richtig? Auch er stammte wie Vanhal aus dem Volk
und arbeitete sich zu einem der angesehensten Komponisten seiner Zeit em-
por. Wieviel Energie hierzu nötig war, kann man sich vorstellen. Sein Leben in
Esterházy mit einer Frau, die keinerlei Kunstverständnis hatte, war nicht so
gemütlich, wie man sich dies später ausmalte. Vielmehr sah Haydn in der
ländlichen Abgeschiedenheit die Möglichkeit, ein Originalgenie – zentrales

künstlerisches Ziel der Stürmer und Dränger – zu werden: „Niemand konnte
mich in meiner Nähe an mir selbst irre machen und quälen.“

Als Komponist war Haydn derjenige unter den späteren sogenannten Klas-
sikern, der die meisten neuen Erfindungen schuf: Streichquartett und Sym-
phonie entwickelte er von ihren Anfängen bis zu den späten bedeutenden
Werken. Die Themen seiner Kompositionen klingen am Anfang zumeist
schlicht und „gemütlich“, in der Art der Volksmusik, aber sie werden oft ins
Ungestüme und zu leidenschaftlichen Ausbrüchen weiterentwickelt.

Haydn wurde im Alter als Meister und Klassiker verehrt, doch in der Zeit um
1770, als seine g-Moll-Symphonie entstand, war er ein musikalischer Avant-
gardist, ein Musiker des Sturm und Drang.

Sinfonie g-Moll Nr.39
Das Allegro assai, der erste Satz der g-Moll-Sinfonie, beginnt tänzerisch, im
galanten Stil. Doch dann überrascht Haydn den Hörer, indem er diese Melodie
plötzlich ins Leidenschaftlich-Klagende umwandelt: große Melodiesprünge wir-
ken wie Schreie, deren Expressivität von den scharfen Dissonanzen verstärkt
wird. Haydns musikalisches Prinzip ist die Entwicklung, wie sich im weiteren
Verlauf zeigt; denn nun überlagert das Anfangsthema eine gesangliche Melo-
die, die in pathetischen langen Noten und großen Sprüngen endet. Abwärts-
läufe und eine abwärts gerichtete Melodie in den Bläsern steigern die Span-
nung, bis das zwar drängende, aber in sich zurücksinkende Gegenthema für
einen Abschluß sorgt. In der Durchführung stellt Haydn kontrapunktisch Moti-
ve aus allen bisher gehörten Themen zu einem dichten, höchste Erregung aus-
drückenden Gewebe zusammen.

Das Andante ist – wie häufig in Haydns Musik – von sehr kleinteiligen Moti-
ven bestimmt, die von großer Empfindsamkeit geprägt sind. Feinste Ge-
fühlsschattierungen werden ausgedrückt. Dabei wirkt der abrupte Wechsel ins
Forte und in die hohe Tonlage wie ein Aufschrei.

Nach dem Menuett, das schlicht und volkstümlich gehalten ist, folgt als Fi-

nale ein aufgewühltes Allegro di molto, das von allen Sätzen der Sinfonie am
meisten Sturm-und-Drang-Charakter hat. Eine erregte tremoloartige Beglei-
tung, darüber eine wild, in großen Tonsprüngen auffahrende Melodie, darun-
ter in den Bässen abwärtsfallende gebrochene Akkorde, dann stürmische Läu-
fe, ein plötzlicher Wechsel ins Piano prägen diesen Satz.

Johann Baptist Vanhal
Vanhal wurde im böhmischen Nové Nechanice am 12. Mai 1739 als Sohn ei-
nes leibeigenen Bauern geboren. Dennoch erhielt der begabte Junge Musik-
unterricht. Mit 18 Jahren wurde er Organist, später auch Chorleiter, spielte
Geige und komponierte. Hiermit beeindruckte er die Gräfin Schaffgotsch so
sehr, daß sie ihn nach Wien mitnahm, wo er bei Dittersdorf Unterricht erhielt.
Schon bald hatte er in Wien einen hervorragenden Ruf als Komponist und Leh-
rer, konnte sich als freier Musiker ernähren und von der Leibeigenschaft los-
kaufen.

1769 ermöglichte ihm Baron Riesch eine zweijährige Italienreise nach Bolo-
gna, Florenz und Rom. Nach seiner Rückkehr bot ihm der Baron an, Kapell-
meister in Dresden zu werden, doch eine Geisteskrankheit hinderte Vanhal
daran, dieses Angebot anzunehmen.

Vanhal war schon 1772 weitgehend von seiner Krankheit geheilt, was frei-
lich der englische Musikschriftsteller Charles Burney eher für einen Nachteil
hielt; denn – so argumentierte er ganz im Sinne des Sturm und Drang – „eine
Verrückung ist bei einem Künstler zuweilen weiter nichts als ein Ausbruch des
Genies“.

Vanhal starb 1813 im Alter von 74 Jahren. Er war als Komponist und Päda-
goge einer der erfolgreichsten Wiener Musiker.

Sinfonie g-Moll
Sturm und Drang zeigt sich in diesem Werk vor allem in den Ecksätzen. Der
erste Satz Allegro beginnt leise mit auseinandergerissen wirkenden, durch



SYMPHONIEN DES „STURM UND DRANG“

Gibt es einen „Sturm und Drang“ in der Musik? Peter Rummenhöller verneinte
diese Frage in seinem Buch „Die musikalische Vorklassik“, wenn man „Sturm
und Drang“ als Stilbegriff versteht. Aber er sah im „Sturm und Drang“ eine
kulturgeschichtliche Erscheinung, ein „Lebensgefühl“, das sich auch in der
Musik findet.

Abrupte Pausen, überraschende Modulationen, plötzliches Forte oder Pia-
no, anstelle des einen ganzen Satz bestimmenden Grundaffekts im Barock,
der schnelle Umschwung zwischen verschiedensten Gefühlen, leidenschaftli-
che Spannungsbögen, mächtig anwachsende Crescendi beschrieb Rummen-
höller als wesentliche Merkmale des musikalischen „Sturm und Drang“.

Die Musik des 18. Jahrhunderts ist allzu vielschichtig, als daß man sie mit
einem Begriff beschreiben könnte. „Sturm und Drang“ ist eine musikalische
Haltung. Musik entsteht nun nicht mehr primär aus handwerklicher Meister-
schaft, die gleichwohl vorausgesetzt wird. Vielmehr ist der am Klavier improvi-
sierende Virtuose der Inbegriff des Musikers: Carl Philipp Emanuel Bach, Wolf-
gang Amadeus Mozart und Ludwig van Beethoven begeisterten ihre Zeitgenos-
sen vor allem durch ihre Improvisationskunst am Klavier. Hierbei äußerte sich
am direktesten das Genie im Menschen, jene unbewußte, aus der Natur kom-
mende Kraft, die weder durch Erziehung noch durch Vernunft beeinflußt wer-
den kann; so sahen es wenigstens die Menschen damals.

Eine Fülle von Ideen, Motiven, Klängen überraschte die zeitgenössischen
Hörer. Damit zeigten die Musiker das „Wirrwarr“ der Gefühle, wie das für diese
Epoche programmatische Drama „Sturm und Drang“ von Friedrich Maximilian
Klinger ursprünglich hieß. Diese Freiheiten der Improvisation verbanden sie
bei der Komposition dann freilich mit der Architektur der Form, etwa einer
Symphonie. Das Prinzip der Symphonie ist die Zuordnung verschiedenster
musikalischer Ausdrucksmöglichkeiten (vom schnellen Kopf- und Finalsatz bis

zum Tanz und lyrischen Adagio) zu einem einheitlichen Ganzen. Innerhalb des
einzelnen Satzes der Symphonie, nämlich der Sonatensatzform, gab es einen
Ort, welcher der Improvisation am nächsten stand und deshalb zumeist den
stärksten Sturm-und-Drang-Charakter hatte: die Durchführung. Hier er-
klangen die erstaunlichsten Klänge, die abruptesten Pausen, die leidenschaft-
lichsten Ausbrüche.

Die für den Sturm und Drang charakteristischen Tonarten befinden sich in
der Mollregion. Besonders fühlten sich die Komponisten dabei zu g-Moll hin-
gezogen, das für sie Wehmut, Trauer und zugleich Aufbruch und Leidenschaft
symbolisierte.

Die drei Symphonien von Haydn, Vanhal und Mozart verbindet die Tonart g-
Moll. Alle drei Meister wirkten in Wien, kannten sich und musizierten sogar
gemeinsam; der englische Sänger Michael Kelly berichtete in seinen „Remi-
niscences“, daß Haydn, Mozart, Vanhal und Dittersdorf bei einem Hausmusik-
abend des englischen Komponisten Stephen Storace Quartett spielten. Doch
wie unterschiedlich sind ihre Werke trotz so vieler Gemeinsamkeiten!

Wolfgang Amadeus Mozart
Es wird viele überraschen, wenn Mozart als ein vom Sturm und Drang beein-
flußter Künstler bezeichnet wird. War er nicht das Wunderkind, der heitere
Rokoko-Musiker? So wurde er lange Zeit gesehen, und dabei vernachlässigte
man entscheidende Seiten seines Charakters.

Die große Beachtung, die Mozart in ganz Europa als Wunderkind fand, ent-
sprach der Haltung des Sturm und Drang. Denn hier erwies sich besonders
eindrucksvoll, wie das Genie im Menschen wirken kann ohne lange Erziehung
und Schulung. Als Mozart dann später seine eigenen kompositorischen Wege
ging – und zwar schon in einem sehr jungen Alter, wie die g-Moll-Symphonie
KV 183 des 17jährigen zeigt – entledigte er sich vieler Konventionen und schuf
eigenständige, geniale Werke, die viele Zeitgenossen überraschten und über-
forderten.

Dies erklärt Mozarts schwierigen Weg als reifer Künstler. Nun stellten sich
die Erfolge nicht mehr so leicht ein wie als Wunderkind. Als er 1781 den unge-
liebten Dienst beim Salzburger Erzbischof kündigte, weil er dort wie ein Dienst-
bote behandelt wurde, geschah dies entsprechend dem Fühlen des Sturm und
Drang: Das Genie sprengte gesellschaftliche Konventionen.

In Wien gesellte sich Mozart zu den Freimaurern, bei denen die Schranken
zwischen Adel und Bürgertum aufgehoben waren und die fortschrittlichsten
Gedanken diskutiert wurden. In seinen Opern – vor allem in „Figaros Hochzeit“
und „Die Zauberflöte“ – griff er damals revolutionäre Themen auf und gestal-
tete sie zu musikalischen Dramen, die seine Zeitgenossen bewegten und auf-
rührten.

Symphonie g-Moll KV183
Mozarts g-Moll-Symphonie beginnt unisono mit einem aus spannungsgelade-
nen Intervallen bestehenden Thema: der schmerzerfüllte Halbtonschritt, die
drängende Quart und die leidenschaftliche Septime erklingen als Anfangs-
motto hohl und drohend im ganzen Orchester. Die folgenden Bewegungs-
motive wirken vorwärtsdrängend, ruhelos und führen zu einem „sprechenden“
Motiv, das wie ein trotziges Deklamieren erscheint. Ihm folgt eine stürmische
Bewegung im Orchester ohne jegliche motivische Konturen – wie von Natur-
gewalt. Ein lustig, spielerisches Gegenthema stellt dem düsteren g-Moll ein
komisches Element gegenüber. Mozart wurde dieser abrupte Wechsel zwi-
schen traurigem und lustigem Affekt von seinen Zeitgenossen oft übel genom-
men. In der Durchführung dominiert wiederum das Düstere und der in grelles
Forte und dunkles Piano zerissene Charakter des Anfangs, nun gesteigert
durch eine vorwärtsdrängende Modulation, die vom Baß und der 1.Violine vor-
angetrieben wird. Bizarr, „romantisch“ wirkt dieser Satz und entspricht so gar
nicht dem auch heute noch dominierenden Mozartklischee.

Das Andante in Es-Dur ist empfindsame Musik voller Gefühlsschat-
tierungen, die vom vielschichtig gestalteten Orchestersatz dargestellt werden.

Hier zeigt Mozart eine Innenwelt, nachdem er im 1. Satz „äußere“ Dramatik
gestaltet hatte.

Das Menuetto und der Finalsatz knüpfen wieder an den Stimmungsgehalt
des ersten Satzes an: beide beginnen mit einem Unisono und einer düsteren
g-Moll-Melodie. Mozarts Menuetto ist nicht wie bei Vanhal und Haydn ein
volkstümlicher Tanz, sondern kunstvoll weiterentwickelt: der Gegensatz zwi-
schen Unisono-Forte, akkordischem Piano und wild stürmischem Schluß gibt
dem Menuetto einen ganz spezifischen Charakter; es wirkt schemenhaft und
grell. Dramatische Gegensätze, überraschende Pointen, stürmische Passagen,
hohles Unisono und leidenschaftliche g-Moll-Klänge, zerrissene Melodien,
gleichzeitig stattfindende gegenläufige Bewegungen werden im Schlußsatz,
einem Allegro, zum Höhepunkt geführt.

Der junge Mozart schuf mit diesem Werk ein musikalisches Bild der
Sturm-und-Drang-Zeit um 1770. 15 Jahre später, 1788, wird er die große g-
Moll-Symphonie komponieren, die noch einmal den Sturm und Drang be-
schwört. Auch 3 Jahre vor seinem Tod ist Mozart noch kein gesetzter „Klas-
siker“ geworden.

Joseph Haydn
Joseph Haydn führte – zumindest nach außen – ein Leben, das dem Bild des
Sturm und Drang widerspricht. Er war etwa dreißig Jahre Komponist und Ka-
pellmeister des Fürsten Esterházy im ländlichen Eisenstadt. Haydn galt im Ur-
teil des 19.Jahrhunderts – verglichen mit Mozart und Beethoven – als „gemüt-
lich“, gediegen und keineswegs revolutionär.

Doch ist dieses Urteil richtig? Auch er stammte wie Vanhal aus dem Volk
und arbeitete sich zu einem der angesehensten Komponisten seiner Zeit em-
por. Wieviel Energie hierzu nötig war, kann man sich vorstellen. Sein Leben in
Esterházy mit einer Frau, die keinerlei Kunstverständnis hatte, war nicht so
gemütlich, wie man sich dies später ausmalte. Vielmehr sah Haydn in der
ländlichen Abgeschiedenheit die Möglichkeit, ein Originalgenie – zentrales

künstlerisches Ziel der Stürmer und Dränger – zu werden: „Niemand konnte
mich in meiner Nähe an mir selbst irre machen und quälen.“

Als Komponist war Haydn derjenige unter den späteren sogenannten Klas-
sikern, der die meisten neuen Erfindungen schuf: Streichquartett und Sym-
phonie entwickelte er von ihren Anfängen bis zu den späten bedeutenden
Werken. Die Themen seiner Kompositionen klingen am Anfang zumeist
schlicht und „gemütlich“, in der Art der Volksmusik, aber sie werden oft ins
Ungestüme und zu leidenschaftlichen Ausbrüchen weiterentwickelt.

Haydn wurde im Alter als Meister und Klassiker verehrt, doch in der Zeit um
1770, als seine g-Moll-Symphonie entstand, war er ein musikalischer Avant-
gardist, ein Musiker des Sturm und Drang.

Sinfonie g-Moll Nr.39
Das Allegro assai, der erste Satz der g-Moll-Sinfonie, beginnt tänzerisch, im
galanten Stil. Doch dann überrascht Haydn den Hörer, indem er diese Melodie
plötzlich ins Leidenschaftlich-Klagende umwandelt: große Melodiesprünge wir-
ken wie Schreie, deren Expressivität von den scharfen Dissonanzen verstärkt
wird. Haydns musikalisches Prinzip ist die Entwicklung, wie sich im weiteren
Verlauf zeigt; denn nun überlagert das Anfangsthema eine gesangliche Melo-
die, die in pathetischen langen Noten und großen Sprüngen endet. Abwärts-
läufe und eine abwärts gerichtete Melodie in den Bläsern steigern die Span-
nung, bis das zwar drängende, aber in sich zurücksinkende Gegenthema für
einen Abschluß sorgt. In der Durchführung stellt Haydn kontrapunktisch Moti-
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Vanhal starb 1813 im Alter von 74 Jahren. Er war als Komponist und Päda-
goge einer der erfolgreichsten Wiener Musiker.

Sinfonie g-Moll
Sturm und Drang zeigt sich in diesem Werk vor allem in den Ecksätzen. Der
erste Satz Allegro beginnt leise mit auseinandergerissen wirkenden, durch



Pausen und große Intervalle getrennten Seufzerfiguren, eine zusammenhän-
gende, gesangliche Melodie folgt, die sich zum Mezzoforte steigert, doch dann
wieder lyrisch im Pianissimo ausklingt. Nun erscheint plötzlich ein wildes, aus
gewaltigen Sprüngen bestehendes Thema im Forte, wobei die Begleitung aus
liegenden, schnellen Tönen das Vorwärtsdrängen betont.

Der 2.Satz Adagio wirkt wie ein Gesang. Die Melodie, die von konzertieren-
der Solo-Violine und Solo-Bratsche erst abwechselnd und dann gemeinsam
ausgeführt wird, ist voller Empfindsamkeit und reich verziert, wie dies seit
dem Barock üblich war. Das Menuett ist der volkstümlichen Tanzmusik abge-
schaut. Scheinbar kunstlos zeigt es die Sehnsucht der Menschen des Sturm
und Drang nach einem naturnahen Leben, wie es das Volk auf dem Land noch
führte.

Der Finalsatz Allegro ist wiederum vom stürmisch-tragischen g-Moll-Pathos
erfüllt. Auch hier hat die Begleitung – so einfach sie erscheint – eine wichtige
Aufgabe; sie nämlich stellt innere Erregung und stürmisches Vorwärtsdrängen
dar. Darüber erklingt wie im 1.Satz eine Melodie in großen Sprüngen – das
eine Mal in der 1. Violine, dann in den Violoncelli. Dazwischen hört man selt-
sam hohl wirkende Pianostellen.

Diese Symphonie ist ein wichtiges Beispiel dafür, wie Vanhal die Möglichkeit
entdeckt, innere Spannungen und seelische Kämpfe in seiner Musik auszu-
drücken.

Franzpeter Messmer

Sächsisches Kammerorchester Leipzig

1.Violine
Andreas Hartmann (Konzertmeister) *
Katja Pfaender
Monika Rietzschel
Barbara Rüttinger

2.Violine
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Uta Kreuter
Gerd-Eckehard Meißner

Viola
Matthias Sannemüller *
Gunther Fuchs
Hans-Günther Thomasius

Violoncello
Stefan Wunnenburger
Beate Kunze

Kontrabaß
Martin Eschenburg

* Solisten im 2.Satz der Sinfonia g-Moll von J.B.Vanhal

Oboe
Walter Klingner
Ralf Schippmann

Fagott
Axel Andrae
Clair Lewis

Waldhorn
Ralf Götz
Johannes Winkler
Jochen Pleß
Michael Gühne

Cembalo
Dr.Felix Friedrich

Organisation
Harald Gräßler

Sächsisches Kammerorchester Leipzig
Das Sächsische Kammerorchester Leipzig wurde im Mai 1990 von jungen Mu-
sikern des Rundfunk-Sinfonieorchesters Leipzig gegründet. Anliegen der Mu-
siker ist es, die Tradition des Rundfunk-Kammerorchesters Leipzig wiederauf-
zunehmen, das vor Jahren aufgelöst wurde. Die in der vielfältigen Musizier-
praxis der einzelnen Mitglieder gewonnenen Erfahrungen bei der Interpretati-
on Alter Musik finden in besonderer Weise ihren Niederschlag in der musikali-
schen Arbeit des Orchesters. In der kurzen Zeit seines Bestehens hat das
Sächsische Kammerorchester Leipzig, dessen Repertoire die klassische Kam-
merorchesterliteratur bis hin zur Musik des 20.Jahrhunderts umfasst, bereits
zahlreiche Konzerte in West- und Mitteleuropa gegeben.

Johannes Moesus
Nach dem Studium an den Musik-
hochschulen von Hannover und
Frankfurt absolvierte Johannes
Moesus 1984 seine künstlerische
Reifeprüfung als Dirigent. Er besuchte
Kurse im In- und Ausland, u. a. bei
Franco Ferrara, und war 1986 und
1987 Student in der Meisterklasse des
bekannten Dirigenten und Pädagogen
Karl Österreicher an der Hochschule
für Musik und darstellende Kunst in
Wien.

Johannes Moesus hat mit namhaften Orchestern zusammengearbeitet, so
u.a. mit dem Rundfunk-Sinfonieorchester Leipzig, – das er bei einer Auffüh-
rung von Haydns Oratorium „Die Jahreszeiten“ im Neuen Gewandhaus zu
Leipzig dirigierte – der Ungarischen Nationalphilharmonie Budapest, dem Spa-
nischen Nationalorchester Madrid, der Schweriner Philharmonie, dem Pilsener
Rundfunkorchester, der Artur-Rubinstein-Philharmonie Lodz und zahlreichen
Kammerorchestern, unter denen die Zusammenarbeit mit dem Sächsischen
Kammerorchester Leipzig an erster Stelle zu nennen ist.

1990 erschien mit Rossinis „Petite messe solennelle“ (TACET 14) seine er-
ste Produktion bei der Firma TACET.

Andreas Hartmann
wurde 1960 in Halle/Saale geboren. Er erlernte das Geigenspiel in seiner
Heimatstadt. Über die Bezirksmusikschule kam er zur Hochschule für Musik
„Franz Liszt“ in Weimar, an der er nach erfolgreichem Studium bei Prof. Witter
noch eine zweijährige Aspirantur absolvierte. Andreas Hartmann besuchte
Meisterkurse in In- und Ausland. Nach erfolgreichen Teilnahmen am Johann-
Sebastian-Bach-Wettbewerb 1980 in Leipzig und am Tschaikowsky-Wettbe-
werb 1982 in Moskau wurde er 1984 zum 1.Konzertmeister des Großen
Rundfunkorchesters Leipzig berufen. Zahlreiche kammermusikalische Aktivi-
täten und Konzerte führten ihn nach Polen, Bulgarien, Zypern, in die Sowjet-
union, die Schweiz sowie in die USA. Bei zahlreichen Rundfunk- und Schall-
plattenaufnahmen wirkte er als Solist mit. Seit dem 1.August 1990 ist Andreas
Hartmann 1.Konzertmeister des Sinfonieorchesters des MDR Leipzig.

Matthias Sannemüller
studierte an den Musikhochschulen Weimar und Leipzig die Fächer Violine und
Viola. Nach seinem ersten Engagement am Gewandhaus 1976 ist Matthias
Sannemüller seit 1978 Solobratscher im Sinfonieorchester des MDR Leipzig.
Er war 1977 Preisträger des Musikwettbewerbs Markneunkirchen, 1988 Mit-
glied des “World Philharmonic Orchestra” in Montreal und erhielt 1989 den
Interpretenpreis der Biennale in Berlin sowie 1991 den Schneider-Schlott-
Preis Mainz als Mitglied der „Gruppe Neue Musik Leipzig“. Konzertreisen als
Mitglied mehrerer Berliner und Leipziger Kammermusik-Ensembles führten
ihn durch Europa, Asien und Mittelamerika.

Sturm und Drang in der Aufnahme?

Historisch gesehen beschreibt der Begriff „Sturm und Drang“ eine kurze Epo-
che im 18.Jahrhundert. Beim Worte genommen indes erscheint die sich darin
ausdrückende seelische Grundhaltung vielen von uns heutigen wohlvertraut. –
Für das Label TACET besitzt er beinahe programmatische Bedeutung. Obwohl
erst zwei unserer Aufnahmen dem Thema „Sturm und Drang“ gewidmet wur-
den, spielt es im übertragenen Sinn sehr oft eine Rolle. Zur Sache soll es ge-
hen, ans Eingemachte! Musiker, die ihre Noten als Dienstvorschriften betrach-
ten, sind bei uns fehl am Platze! Das Herzblut soll fließen, welchen Sinn hat
die Musik denn sonst?

In vielen Aufnahmesitzungen löst diese Erwartung bei den Musikern zu-
nächst Irritationen aus. Aber häufig schlägt die Verwirrung schon nach kurzer
Zeit in große Bereitschaft um. So auch hier: Manchmal spürt man beinahe das
Kribbeln, mit dem die Musiker auf der Stuhlkante sitzen und den „Sturm und
Drang“ hörbar in die Tat umsetzen.

Nachdem unsere Röhrenmikrofone sich schon bei einigen Kammermusik-
und Klavieraufnahmen (TACET 5, 8, 10, 15, 18, 21 und 28) bewährt hatten,
lag der Gedanke nahe, sich mit ihnen einmal an einer Orchesteraufnahme zu
versuchen. Den bestimmenden Klangeindruck aus der fast vollständig mit
Holz verkleideten Kirche lieferten die beiden M49 als Hauptmikrofone. Wäre
da nicht die starke, eindrucksvolle Akustik des Raumes, man könnte fast mei-
nen, der Klang sei typisch für die Mikrofongattung! Die übrigen Mikrofone
dienten nur der geringfügigen Anhebung der Bläser (U47 für die vier Hörner,
KM264 für die beiden Oboen). Alle drei Sinfonien verlangen vier Hörner, was
ihrem Klang einen eigentümlichen, eindringlichen Charakter verleiht.

Weiterhin erschienen:
TACET 18: Sturm und Drang. Werke von C.Ph.E.Bach, W.F.Bach, Beethoven,
Kleinknecht und Schaffrath. Münchner Rokoko Solisten
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Sächsisches Kammerorchester Leipzig
Das Sächsische Kammerorchester Leipzig wurde im Mai 1990 von jungen Mu-
sikern des Rundfunk-Sinfonieorchesters Leipzig gegründet. Anliegen der Mu-
siker ist es, die Tradition des Rundfunk-Kammerorchesters Leipzig wiederauf-
zunehmen, das vor Jahren aufgelöst wurde. Die in der vielfältigen Musizier-
praxis der einzelnen Mitglieder gewonnenen Erfahrungen bei der Interpretati-
on Alter Musik finden in besonderer Weise ihren Niederschlag in der musikali-
schen Arbeit des Orchesters. In der kurzen Zeit seines Bestehens hat das
Sächsische Kammerorchester Leipzig, dessen Repertoire die klassische Kam-
merorchesterliteratur bis hin zur Musik des 20.Jahrhunderts umfasst, bereits
zahlreiche Konzerte in West- und Mitteleuropa gegeben.

Johannes Moesus
Nach dem Studium an den Musik-
hochschulen von Hannover und
Frankfurt absolvierte Johannes
Moesus 1984 seine künstlerische
Reifeprüfung als Dirigent. Er besuchte
Kurse im In- und Ausland, u. a. bei
Franco Ferrara, und war 1986 und
1987 Student in der Meisterklasse des
bekannten Dirigenten und Pädagogen
Karl Österreicher an der Hochschule
für Musik und darstellende Kunst in
Wien.

Johannes Moesus hat mit namhaften Orchestern zusammengearbeitet, so
u.a. mit dem Rundfunk-Sinfonieorchester Leipzig, – das er bei einer Auffüh-
rung von Haydns Oratorium „Die Jahreszeiten“ im Neuen Gewandhaus zu
Leipzig dirigierte – der Ungarischen Nationalphilharmonie Budapest, dem Spa-
nischen Nationalorchester Madrid, der Schweriner Philharmonie, dem Pilsener
Rundfunkorchester, der Artur-Rubinstein-Philharmonie Lodz und zahlreichen
Kammerorchestern, unter denen die Zusammenarbeit mit dem Sächsischen
Kammerorchester Leipzig an erster Stelle zu nennen ist.

1990 erschien mit Rossinis „Petite messe solennelle“ (TACET 14) seine er-
ste Produktion bei der Firma TACET.

Andreas Hartmann
wurde 1960 in Halle/Saale geboren. Er erlernte das Geigenspiel in seiner
Heimatstadt. Über die Bezirksmusikschule kam er zur Hochschule für Musik
„Franz Liszt“ in Weimar, an der er nach erfolgreichem Studium bei Prof. Witter
noch eine zweijährige Aspirantur absolvierte. Andreas Hartmann besuchte
Meisterkurse in In- und Ausland. Nach erfolgreichen Teilnahmen am Johann-
Sebastian-Bach-Wettbewerb 1980 in Leipzig und am Tschaikowsky-Wettbe-
werb 1982 in Moskau wurde er 1984 zum 1.Konzertmeister des Großen
Rundfunkorchesters Leipzig berufen. Zahlreiche kammermusikalische Aktivi-
täten und Konzerte führten ihn nach Polen, Bulgarien, Zypern, in die Sowjet-
union, die Schweiz sowie in die USA. Bei zahlreichen Rundfunk- und Schall-
plattenaufnahmen wirkte er als Solist mit. Seit dem 1.August 1990 ist Andreas
Hartmann 1.Konzertmeister des Sinfonieorchesters des MDR Leipzig.

Matthias Sannemüller
studierte an den Musikhochschulen Weimar und Leipzig die Fächer Violine und
Viola. Nach seinem ersten Engagement am Gewandhaus 1976 ist Matthias
Sannemüller seit 1978 Solobratscher im Sinfonieorchester des MDR Leipzig.
Er war 1977 Preisträger des Musikwettbewerbs Markneunkirchen, 1988 Mit-
glied des “World Philharmonic Orchestra” in Montreal und erhielt 1989 den
Interpretenpreis der Biennale in Berlin sowie 1991 den Schneider-Schlott-
Preis Mainz als Mitglied der „Gruppe Neue Musik Leipzig“. Konzertreisen als
Mitglied mehrerer Berliner und Leipziger Kammermusik-Ensembles führten
ihn durch Europa, Asien und Mittelamerika.

Sturm und Drang in der Aufnahme?

Historisch gesehen beschreibt der Begriff „Sturm und Drang“ eine kurze Epo-
che im 18.Jahrhundert. Beim Worte genommen indes erscheint die sich darin
ausdrückende seelische Grundhaltung vielen von uns heutigen wohlvertraut. –
Für das Label TACET besitzt er beinahe programmatische Bedeutung. Obwohl
erst zwei unserer Aufnahmen dem Thema „Sturm und Drang“ gewidmet wur-
den, spielt es im übertragenen Sinn sehr oft eine Rolle. Zur Sache soll es ge-
hen, ans Eingemachte! Musiker, die ihre Noten als Dienstvorschriften betrach-
ten, sind bei uns fehl am Platze! Das Herzblut soll fließen, welchen Sinn hat
die Musik denn sonst?

In vielen Aufnahmesitzungen löst diese Erwartung bei den Musikern zu-
nächst Irritationen aus. Aber häufig schlägt die Verwirrung schon nach kurzer
Zeit in große Bereitschaft um. So auch hier: Manchmal spürt man beinahe das
Kribbeln, mit dem die Musiker auf der Stuhlkante sitzen und den „Sturm und
Drang“ hörbar in die Tat umsetzen.

Nachdem unsere Röhrenmikrofone sich schon bei einigen Kammermusik-
und Klavieraufnahmen (TACET 5, 8, 10, 15, 18, 21 und 28) bewährt hatten,
lag der Gedanke nahe, sich mit ihnen einmal an einer Orchesteraufnahme zu
versuchen. Den bestimmenden Klangeindruck aus der fast vollständig mit
Holz verkleideten Kirche lieferten die beiden M49 als Hauptmikrofone. Wäre
da nicht die starke, eindrucksvolle Akustik des Raumes, man könnte fast mei-
nen, der Klang sei typisch für die Mikrofongattung! Die übrigen Mikrofone
dienten nur der geringfügigen Anhebung der Bläser (U47 für die vier Hörner,
KM264 für die beiden Oboen). Alle drei Sinfonien verlangen vier Hörner, was
ihrem Klang einen eigentümlichen, eindringlichen Charakter verleiht.

Weiterhin erschienen:
TACET 18: Sturm und Drang. Werke von C.Ph.E.Bach, W.F.Bach, Beethoven,
Kleinknecht und Schaffrath. Münchner Rokoko Solisten



Pausen und große Intervalle getrennten Seufzerfiguren, eine zusammenhän-
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sikern des Rundfunk-Sinfonieorchesters Leipzig gegründet. Anliegen der Mu-
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Johannes Moesus hat mit namhaften Orchestern zusammengearbeitet, so
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„Franz Liszt“ in Weimar, an der er nach erfolgreichem Studium bei Prof. Witter
noch eine zweijährige Aspirantur absolvierte. Andreas Hartmann besuchte
Meisterkurse in In- und Ausland. Nach erfolgreichen Teilnahmen am Johann-
Sebastian-Bach-Wettbewerb 1980 in Leipzig und am Tschaikowsky-Wettbe-
werb 1982 in Moskau wurde er 1984 zum 1.Konzertmeister des Großen
Rundfunkorchesters Leipzig berufen. Zahlreiche kammermusikalische Aktivi-
täten und Konzerte führten ihn nach Polen, Bulgarien, Zypern, in die Sowjet-
union, die Schweiz sowie in die USA. Bei zahlreichen Rundfunk- und Schall-
plattenaufnahmen wirkte er als Solist mit. Seit dem 1.August 1990 ist Andreas
Hartmann 1.Konzertmeister des Sinfonieorchesters des MDR Leipzig.

Matthias Sannemüller
studierte an den Musikhochschulen Weimar und Leipzig die Fächer Violine und
Viola. Nach seinem ersten Engagement am Gewandhaus 1976 ist Matthias
Sannemüller seit 1978 Solobratscher im Sinfonieorchester des MDR Leipzig.
Er war 1977 Preisträger des Musikwettbewerbs Markneunkirchen, 1988 Mit-
glied des “World Philharmonic Orchestra” in Montreal und erhielt 1989 den
Interpretenpreis der Biennale in Berlin sowie 1991 den Schneider-Schlott-
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Sturm und Drang in der Aufnahme?

Historisch gesehen beschreibt der Begriff „Sturm und Drang“ eine kurze Epo-
che im 18.Jahrhundert. Beim Worte genommen indes erscheint die sich darin
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nächst Irritationen aus. Aber häufig schlägt die Verwirrung schon nach kurzer
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Drang“ hörbar in die Tat umsetzen.

Nachdem unsere Röhrenmikrofone sich schon bei einigen Kammermusik-
und Klavieraufnahmen (TACET 5, 8, 10, 15, 18, 21 und 28) bewährt hatten,
lag der Gedanke nahe, sich mit ihnen einmal an einer Orchesteraufnahme zu
versuchen. Den bestimmenden Klangeindruck aus der fast vollständig mit
Holz verkleideten Kirche lieferten die beiden M49 als Hauptmikrofone. Wäre
da nicht die starke, eindrucksvolle Akustik des Raumes, man könnte fast mei-
nen, der Klang sei typisch für die Mikrofongattung! Die übrigen Mikrofone
dienten nur der geringfügigen Anhebung der Bläser (U47 für die vier Hörner,
KM264 für die beiden Oboen). Alle drei Sinfonien verlangen vier Hörner, was
ihrem Klang einen eigentümlichen, eindringlichen Charakter verleiht.

Weiterhin erschienen:
TACET 18: Sturm und Drang. Werke von C.Ph.E.Bach, W.F.Bach, Beethoven,
Kleinknecht und Schaffrath. Münchner Rokoko Solisten
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SYMPHONIES OF THE “STURM UND DRANG”

Is there such a thing as “Sturm und Drang” (Storm and Stress) in music? Peter
Rummenhoeller in his book “Pre-Classical Music” answered this question in the
negative, if “Sturm und Drang” is to be taken as a concept of style. But in “Sturm
und Drang” he saw an aspect of historical culture, a “life feeling” which can also
be found in music.

Abrupt pauses, surprising modulations, sudden forte or piano instead of a
basic emotion governing the whole movement as in baroque music, a sudden
swing between highly differing emotions, passionate arcs of tension, crescendi
swelling in a mighty fashion: these are what Rummenhoeller described as be-
ing the most essential elements of Sturm und Drang in music.

The music of the 18th century is far too complex to allow description with one
word or concept. “Sturm und Drang” was a musical attitude. Music was now no
longer primarily the creation of a master craftsman, although expertise was a
requirement; rather, the virtuoso improvising at the piano was the epitome of
the musician: Carl Philipp Emanuel Bach, Wolfgang Amadeus Mozart and Ludwig
van Beethoven reaped the enthusiasm of their contemporaries more than any-
thing with their art of improvising at the piano. This was the most direct dem-
onstration of human genius, that unconscious power derived from nature which
can be influenced neither by education nor by sensibility; or at least, that is how
people saw it in those days.

Listeners of the time were surprised by a wealth of new ideas, motifs and
sounds. In this fashion the musicians showed the “Jumble” of feelings, as the
drama by Maximilian Klinger, which gave its name to the epoch, was first called.
In their compositions, however, they combined these freedoms of improvisation
with architecture of form, as for example of a symphony. The principle of the
symphony is the ordering of highly different musical forms of expression (from
the fast principal and final movement to the dance and lyrical adagio) into one
unified whole. Within the individual movement of the symphony, namely the

sonata movement form, there was one part which was closest of all to an improvi-
sation and therefore had the strongest Sturm und Drang character: the develop-
ment. This was where the most astonishing sounds could be heard, the most
abrupt pauses, the most passionate outbursts.

The keys which are most characteristic of Sturm und Drang are in the minor
region. In particular the composers felt drawn to G minor, which for them sym-
bolised wistfulness and sadness, and at the same time awakening and passion.

The three symphonies by Haydn, Vanhal and Mozart have the key of G minor
in common. All the three maestros were active in Vienna, knew each other and
even played music together; in his book “Reminiscences”, the Irish singer
Michael Kelly told how Haydn, Mozart, Vanhal and Dittersdorf played a quartet
at an evening of home music held by the English composer Stephen Storace. But
how different their works are although they had so much in common.

Wolfgang Amadeus Mozart
Many people will be surprised to hear Mozart described as a musician influenced
by Sturm und Drang. Was he not the child prodigy, the merry rococo musician?
That was how he was viewed for a long time, and in this assessment many de-
cisive sides of his nature were ignored.

The huge impression which Mozart made all over Europe as a child prodigy
was in line with the attitude of Sturm und Drang. For he was a particularly im-
pressive example of what an effect genius can have in a person without great
upbringing or education. When Mozart later went his own way as a composer –
at a very early age, as was demonstrated by the G Minor Symphony K 183,
written when he was 17 – he dispensed with many conventions and created in-
dependent works of genius which were more than his surprised contemporar-
ies could cope with.

This explains Mozart’s difficulties as a mature artist: the successes no longer
came as easily as they did to the child prodigy. When he left the hated service
of the Archbishop of Salzburg because he was treated like a servant, he was

acting in accordance with the feelings of Sturm und Drang: the genius over-
stepped social conventions.

In Vienna Mozart joined the company of the freemasons, who paid no atten-
tion to the barriers between nobility and bourgeoisie and who discussed highly
progressive thoughts. In his operas, especially in the “Marriage of Figaro” and
“The Magic Flute”, he took topics which at the time were revolutionary and made
them into musical dramas which moved and stirred up his contemporaries.

Symphony in G Minor K 183
Mozart’s Symphony in G Minor commences unisono with a theme consisting of
highly tense intervals: the painful steps in semitones, the forceful fourth and the
passionate seventh as an initial motto sound hollowly and threateningly through-
out the whole orchestra. The following motifs of movement seem to push for-
ward restlessly and lead up to a “speaking” motif, which sounds like a defiant
declamation. This is followed by a stormy wave in the orchestra without any motif-
like contours – as if it were created by natural forces. A merry, playful counter-
theme creates a comic element in contrast with the dour G minor. Mozart was
often criticised in his days for creating this abrupt change between sad and
happy emotions.

The andante in E flat major is sensitive music full of fine nuances of feeling,
performed by the multi-layered orchestra arrangement. Here Mozart showed his
inner world in contrast with the “exterior” drama of the first movement.

The minuet and the last movement take up the mood of the first movement
again: both begin in unison and with a mournful G minor tune. Mozart’s minuet,
unlike Vanhal’s and Haydn’s, was not a folk dance but was refined artistically:
the contrast between unisono forte and chordal piano and a wild, stormy end-
ing lend the minuet a quite specific character: it appears unclear and over-bright.
Dramatic contrasts, surprising pointes, stormy passages, hollow unisono and
passionate G minor tones, fragmented melodies and simultaneous motion in
opposite directions reach their climax in the final movement, an allegro.

With this work the young Mozart created a musical picture of the Sturm und

Drang period around 1770. Fifteen years later, in 1788, he composed the great
G Minor Symphony, which once again expresses Sturm und Drang. Three years
before his death Mozart still had not become an established “classical” composer.

Joseph Haydn
Joseph Haydn lived – at least on the surface – a life which contradicted the im-
age of Sturm und Drang. For approximately thirty years he was composer and
conductor to Prince Esterházy in rural Eisenstadt. In the judgment of the nine-
teenth century – compared with Mozart and Beethoven – Haydn was viewed as
relaxed and of high quality, and by no means revolutionary.

But was this judgment correct? Like Vanhal he started life as a commoner and
worked his way up to being one of the most famous composers of his time. One
can imagine how much energy was needed for this feat. His life in Eisenstadt
with a woman who had no understanding at all of art was not as cosy as was later
imagined. Rather, in rural isolation, Haydn saw his chance to become an origi-
nal genius, one of the central goals of the Sturm und Drang artists: “No one close
to me could make me distracted by myself or torment me.”

Out of all the classical composers, as they were later called, Haydn was the
one who created the largest number of new inventions: he developed the string
quartet and the symphony from the elementary stage to the significant works
which they later became. The themes of his compositions sound simple and
“cosy”, at least initially, in the style of folk music, but they often develop further
into passionate, impetuous outbursts.

In his old age Haydn was revered as a master and classical composer, but in
the time around 1770, when he wrote his G Minor Symphony, he was one of the
musical avant-garde, a musician of Sturm und Drang.

Symphony in G Minor No. 39
The allegro assai, the first movement of the G Minor Symphony, begins in a
dancing, gallant style. But then Haydn surprises his listeners by transforming
this tune suddenly into a passionately wailing one: big jumps in the melody sound

like cries, and their expressiveness is emphasised by the sharp dissonances.
Haydn’s musical principle is the development which shows itself in the later
course of the work: in this the initial theme is overplayed by a song-like melody
which ends in pathos, in long notes and huge leaps. Downward scales and a
downward-directed melody from the wind section raise the tension, until the
antitheme, thrusting but also sinking back into itself, provides the end of the
music. In the development Haydn used counterpoint, placing together motifs
from all the themes which had appeared up until then and weaving them into a
dense cloth expressing great excitement.

The andante, as is often the case in Haydn’s music, is governed by fragment-
like motifs, marked by very great sensitivity, so that the finest nuances of feel-
ing can be expressed. As a result the abrupt change to forte and to a higher key
appear like an outcry.

After the minuet, which is simple and folk-like, the finale follows, a churned-
up allegro di molto, which out of all the movements of the symphony has the
strongest Sturm und Drang character. The characteristics of this movement are
an aroused, tremolo-like accompaniment, a wild melody playing over it and charg-
ing with huge steps, and underneath broken bass chords falling downwards, then
stormy scales and a sudden switch to piano.

Jan Krtitel Vanhal
Vanhal was born in Nové Nechanice in Bohemia on 12th May 1739, the son of
a serf farmer. Nevertheless the talented boy received music lessons. At the age
of 18 he became an organist and later also a choir leader; he also played the
violin and composed. This made such an impression on the Countess Schaff-
gotsch that she took him with her to Vienna, where he was given lessons by
Dittersdorf. Soon he had acquired an excellent reputation in Vienna as a com-
poser and teacher, so that he was able to support himself as a free musician and
purchase his freedom.

In 1769 Baron Riesch enabled him to make a two-year journey to Italy, to

Bologna, Florence and Rome. After his return the baron offered him the post of
conductor in Dresden, but mental illness prevented Vanhal from taking up this
offer. In 1772 Vanhal had largely recovered from his illness, which the English
music writer Charles Burney considered to be more of a disadvantage, for – so
he maintained, quite in the spirit of Sturm und Drang – “a madness is for an artist
nothing other than an outbreak of genius.”

Vanhal died in 1813 at the age of 74. As a composer and teacher he was one
of the most successful Viennese musicians.

Symphony in G Minor
In this work, Sturm und Drang are particularly evident in the first and last move-
ments. The first movement in allegro begins softly with sighing figures which
appear to have been rent apart and divided by pauses and long intervals; then
follows a cohesive, songlike tune, which rises up to a mezzoforte but then sub-
sides again and dies out in lyrical pianissimo. Then there suddenly appears a
wild theme in forte made of huge leaps, whilst the accompaniment of reposing
fast notes serves to emphasise the surge forward.

The second movement in adagio seems like a choral piece. The tune, which
is played alternately by the violine principale and the viola, and then sometimes
by both together, is full of feeling and richly adorned in the style which had been
common since the baroque era. The minuet is copied from folk dance music. In
a seemingly artless manner it shows the yearning of people of Sturm und Drang
for a natural life such as country people still led.

The final movement in allegro is once more filled with stormy, tragic G minor
pathos. Here too the accompaniment, simple though it sounds, has an impor-
tant function: it represents inner excitement and stormy thrusting forward. Over
the top of it we hear a melody with large leaps, as in the first movement – first
on the first violin, then on the celli. In between we hear strangely hollow sound-
ing piano sections.

This symphony is an important example of how Vanhal discovered music as
a means of expression of his inner tensions and mental struggles.
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Is there such a thing as “Sturm und Drang” (Storm and Stress) in music? Peter
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be found in music.

Abrupt pauses, surprising modulations, sudden forte or piano instead of a
basic emotion governing the whole movement as in baroque music, a sudden
swing between highly differing emotions, passionate arcs of tension, crescendi
swelling in a mighty fashion: these are what Rummenhoeller described as be-
ing the most essential elements of Sturm und Drang in music.

The music of the 18th century is far too complex to allow description with one
word or concept. “Sturm und Drang” was a musical attitude. Music was now no
longer primarily the creation of a master craftsman, although expertise was a
requirement; rather, the virtuoso improvising at the piano was the epitome of
the musician: Carl Philipp Emanuel Bach, Wolfgang Amadeus Mozart and Ludwig
van Beethoven reaped the enthusiasm of their contemporaries more than any-
thing with their art of improvising at the piano. This was the most direct dem-
onstration of human genius, that unconscious power derived from nature which
can be influenced neither by education nor by sensibility; or at least, that is how
people saw it in those days.

Listeners of the time were surprised by a wealth of new ideas, motifs and
sounds. In this fashion the musicians showed the “Jumble” of feelings, as the
drama by Maximilian Klinger, which gave its name to the epoch, was first called.
In their compositions, however, they combined these freedoms of improvisation
with architecture of form, as for example of a symphony. The principle of the
symphony is the ordering of highly different musical forms of expression (from
the fast principal and final movement to the dance and lyrical adagio) into one
unified whole. Within the individual movement of the symphony, namely the

sonata movement form, there was one part which was closest of all to an improvi-
sation and therefore had the strongest Sturm und Drang character: the develop-
ment. This was where the most astonishing sounds could be heard, the most
abrupt pauses, the most passionate outbursts.

The keys which are most characteristic of Sturm und Drang are in the minor
region. In particular the composers felt drawn to G minor, which for them sym-
bolised wistfulness and sadness, and at the same time awakening and passion.

The three symphonies by Haydn, Vanhal and Mozart have the key of G minor
in common. All the three maestros were active in Vienna, knew each other and
even played music together; in his book “Reminiscences”, the Irish singer
Michael Kelly told how Haydn, Mozart, Vanhal and Dittersdorf played a quartet
at an evening of home music held by the English composer Stephen Storace. But
how different their works are although they had so much in common.

Wolfgang Amadeus Mozart
Many people will be surprised to hear Mozart described as a musician influenced
by Sturm und Drang. Was he not the child prodigy, the merry rococo musician?
That was how he was viewed for a long time, and in this assessment many de-
cisive sides of his nature were ignored.

The huge impression which Mozart made all over Europe as a child prodigy
was in line with the attitude of Sturm und Drang. For he was a particularly im-
pressive example of what an effect genius can have in a person without great
upbringing or education. When Mozart later went his own way as a composer –
at a very early age, as was demonstrated by the G Minor Symphony K 183,
written when he was 17 – he dispensed with many conventions and created in-
dependent works of genius which were more than his surprised contemporar-
ies could cope with.

This explains Mozart’s difficulties as a mature artist: the successes no longer
came as easily as they did to the child prodigy. When he left the hated service
of the Archbishop of Salzburg because he was treated like a servant, he was

acting in accordance with the feelings of Sturm und Drang: the genius over-
stepped social conventions.

In Vienna Mozart joined the company of the freemasons, who paid no atten-
tion to the barriers between nobility and bourgeoisie and who discussed highly
progressive thoughts. In his operas, especially in the “Marriage of Figaro” and
“The Magic Flute”, he took topics which at the time were revolutionary and made
them into musical dramas which moved and stirred up his contemporaries.

Symphony in G Minor K 183
Mozart’s Symphony in G Minor commences unisono with a theme consisting of
highly tense intervals: the painful steps in semitones, the forceful fourth and the
passionate seventh as an initial motto sound hollowly and threateningly through-
out the whole orchestra. The following motifs of movement seem to push for-
ward restlessly and lead up to a “speaking” motif, which sounds like a defiant
declamation. This is followed by a stormy wave in the orchestra without any motif-
like contours – as if it were created by natural forces. A merry, playful counter-
theme creates a comic element in contrast with the dour G minor. Mozart was
often criticised in his days for creating this abrupt change between sad and
happy emotions.

The andante in E flat major is sensitive music full of fine nuances of feeling,
performed by the multi-layered orchestra arrangement. Here Mozart showed his
inner world in contrast with the “exterior” drama of the first movement.

The minuet and the last movement take up the mood of the first movement
again: both begin in unison and with a mournful G minor tune. Mozart’s minuet,
unlike Vanhal’s and Haydn’s, was not a folk dance but was refined artistically:
the contrast between unisono forte and chordal piano and a wild, stormy end-
ing lend the minuet a quite specific character: it appears unclear and over-bright.
Dramatic contrasts, surprising pointes, stormy passages, hollow unisono and
passionate G minor tones, fragmented melodies and simultaneous motion in
opposite directions reach their climax in the final movement, an allegro.

With this work the young Mozart created a musical picture of the Sturm und

Drang period around 1770. Fifteen years later, in 1788, he composed the great
G Minor Symphony, which once again expresses Sturm und Drang. Three years
before his death Mozart still had not become an established “classical” composer.

Joseph Haydn
Joseph Haydn lived – at least on the surface – a life which contradicted the im-
age of Sturm und Drang. For approximately thirty years he was composer and
conductor to Prince Esterházy in rural Eisenstadt. In the judgment of the nine-
teenth century – compared with Mozart and Beethoven – Haydn was viewed as
relaxed and of high quality, and by no means revolutionary.

But was this judgment correct? Like Vanhal he started life as a commoner and
worked his way up to being one of the most famous composers of his time. One
can imagine how much energy was needed for this feat. His life in Eisenstadt
with a woman who had no understanding at all of art was not as cosy as was later
imagined. Rather, in rural isolation, Haydn saw his chance to become an origi-
nal genius, one of the central goals of the Sturm und Drang artists: “No one close
to me could make me distracted by myself or torment me.”

Out of all the classical composers, as they were later called, Haydn was the
one who created the largest number of new inventions: he developed the string
quartet and the symphony from the elementary stage to the significant works
which they later became. The themes of his compositions sound simple and
“cosy”, at least initially, in the style of folk music, but they often develop further
into passionate, impetuous outbursts.

In his old age Haydn was revered as a master and classical composer, but in
the time around 1770, when he wrote his G Minor Symphony, he was one of the
musical avant-garde, a musician of Sturm und Drang.

Symphony in G Minor No. 39
The allegro assai, the first movement of the G Minor Symphony, begins in a
dancing, gallant style. But then Haydn surprises his listeners by transforming
this tune suddenly into a passionately wailing one: big jumps in the melody sound

like cries, and their expressiveness is emphasised by the sharp dissonances.
Haydn’s musical principle is the development which shows itself in the later
course of the work: in this the initial theme is overplayed by a song-like melody
which ends in pathos, in long notes and huge leaps. Downward scales and a
downward-directed melody from the wind section raise the tension, until the
antitheme, thrusting but also sinking back into itself, provides the end of the
music. In the development Haydn used counterpoint, placing together motifs
from all the themes which had appeared up until then and weaving them into a
dense cloth expressing great excitement.

The andante, as is often the case in Haydn’s music, is governed by fragment-
like motifs, marked by very great sensitivity, so that the finest nuances of feel-
ing can be expressed. As a result the abrupt change to forte and to a higher key
appear like an outcry.

After the minuet, which is simple and folk-like, the finale follows, a churned-
up allegro di molto, which out of all the movements of the symphony has the
strongest Sturm und Drang character. The characteristics of this movement are
an aroused, tremolo-like accompaniment, a wild melody playing over it and charg-
ing with huge steps, and underneath broken bass chords falling downwards, then
stormy scales and a sudden switch to piano.

Jan Krtitel Vanhal
Vanhal was born in Nové Nechanice in Bohemia on 12th May 1739, the son of
a serf farmer. Nevertheless the talented boy received music lessons. At the age
of 18 he became an organist and later also a choir leader; he also played the
violin and composed. This made such an impression on the Countess Schaff-
gotsch that she took him with her to Vienna, where he was given lessons by
Dittersdorf. Soon he had acquired an excellent reputation in Vienna as a com-
poser and teacher, so that he was able to support himself as a free musician and
purchase his freedom.

In 1769 Baron Riesch enabled him to make a two-year journey to Italy, to

Bologna, Florence and Rome. After his return the baron offered him the post of
conductor in Dresden, but mental illness prevented Vanhal from taking up this
offer. In 1772 Vanhal had largely recovered from his illness, which the English
music writer Charles Burney considered to be more of a disadvantage, for – so
he maintained, quite in the spirit of Sturm und Drang – “a madness is for an artist
nothing other than an outbreak of genius.”

Vanhal died in 1813 at the age of 74. As a composer and teacher he was one
of the most successful Viennese musicians.

Symphony in G Minor
In this work, Sturm und Drang are particularly evident in the first and last move-
ments. The first movement in allegro begins softly with sighing figures which
appear to have been rent apart and divided by pauses and long intervals; then
follows a cohesive, songlike tune, which rises up to a mezzoforte but then sub-
sides again and dies out in lyrical pianissimo. Then there suddenly appears a
wild theme in forte made of huge leaps, whilst the accompaniment of reposing
fast notes serves to emphasise the surge forward.

The second movement in adagio seems like a choral piece. The tune, which
is played alternately by the violine principale and the viola, and then sometimes
by both together, is full of feeling and richly adorned in the style which had been
common since the baroque era. The minuet is copied from folk dance music. In
a seemingly artless manner it shows the yearning of people of Sturm und Drang
for a natural life such as country people still led.

The final movement in allegro is once more filled with stormy, tragic G minor
pathos. Here too the accompaniment, simple though it sounds, has an impor-
tant function: it represents inner excitement and stormy thrusting forward. Over
the top of it we hear a melody with large leaps, as in the first movement – first
on the first violin, then on the celli. In between we hear strangely hollow sound-
ing piano sections.

This symphony is an important example of how Vanhal discovered music as
a means of expression of his inner tensions and mental struggles.
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SYMPHONIES OF THE “STURM UND DRANG”
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und Drang” he saw an aspect of historical culture, a “life feeling” which can also
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swelling in a mighty fashion: these are what Rummenhoeller described as be-
ing the most essential elements of Sturm und Drang in music.

The music of the 18th century is far too complex to allow description with one
word or concept. “Sturm und Drang” was a musical attitude. Music was now no
longer primarily the creation of a master craftsman, although expertise was a
requirement; rather, the virtuoso improvising at the piano was the epitome of
the musician: Carl Philipp Emanuel Bach, Wolfgang Amadeus Mozart and Ludwig
van Beethoven reaped the enthusiasm of their contemporaries more than any-
thing with their art of improvising at the piano. This was the most direct dem-
onstration of human genius, that unconscious power derived from nature which
can be influenced neither by education nor by sensibility; or at least, that is how
people saw it in those days.

Listeners of the time were surprised by a wealth of new ideas, motifs and
sounds. In this fashion the musicians showed the “Jumble” of feelings, as the
drama by Maximilian Klinger, which gave its name to the epoch, was first called.
In their compositions, however, they combined these freedoms of improvisation
with architecture of form, as for example of a symphony. The principle of the
symphony is the ordering of highly different musical forms of expression (from
the fast principal and final movement to the dance and lyrical adagio) into one
unified whole. Within the individual movement of the symphony, namely the

sonata movement form, there was one part which was closest of all to an improvi-
sation and therefore had the strongest Sturm und Drang character: the develop-
ment. This was where the most astonishing sounds could be heard, the most
abrupt pauses, the most passionate outbursts.

The keys which are most characteristic of Sturm und Drang are in the minor
region. In particular the composers felt drawn to G minor, which for them sym-
bolised wistfulness and sadness, and at the same time awakening and passion.

The three symphonies by Haydn, Vanhal and Mozart have the key of G minor
in common. All the three maestros were active in Vienna, knew each other and
even played music together; in his book “Reminiscences”, the Irish singer
Michael Kelly told how Haydn, Mozart, Vanhal and Dittersdorf played a quartet
at an evening of home music held by the English composer Stephen Storace. But
how different their works are although they had so much in common.

Wolfgang Amadeus Mozart
Many people will be surprised to hear Mozart described as a musician influenced
by Sturm und Drang. Was he not the child prodigy, the merry rococo musician?
That was how he was viewed for a long time, and in this assessment many de-
cisive sides of his nature were ignored.

The huge impression which Mozart made all over Europe as a child prodigy
was in line with the attitude of Sturm und Drang. For he was a particularly im-
pressive example of what an effect genius can have in a person without great
upbringing or education. When Mozart later went his own way as a composer –
at a very early age, as was demonstrated by the G Minor Symphony K 183,
written when he was 17 – he dispensed with many conventions and created in-
dependent works of genius which were more than his surprised contemporar-
ies could cope with.

This explains Mozart’s difficulties as a mature artist: the successes no longer
came as easily as they did to the child prodigy. When he left the hated service
of the Archbishop of Salzburg because he was treated like a servant, he was

acting in accordance with the feelings of Sturm und Drang: the genius over-
stepped social conventions.

In Vienna Mozart joined the company of the freemasons, who paid no atten-
tion to the barriers between nobility and bourgeoisie and who discussed highly
progressive thoughts. In his operas, especially in the “Marriage of Figaro” and
“The Magic Flute”, he took topics which at the time were revolutionary and made
them into musical dramas which moved and stirred up his contemporaries.
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Mozart’s Symphony in G Minor commences unisono with a theme consisting of
highly tense intervals: the painful steps in semitones, the forceful fourth and the
passionate seventh as an initial motto sound hollowly and threateningly through-
out the whole orchestra. The following motifs of movement seem to push for-
ward restlessly and lead up to a “speaking” motif, which sounds like a defiant
declamation. This is followed by a stormy wave in the orchestra without any motif-
like contours – as if it were created by natural forces. A merry, playful counter-
theme creates a comic element in contrast with the dour G minor. Mozart was
often criticised in his days for creating this abrupt change between sad and
happy emotions.

The andante in E flat major is sensitive music full of fine nuances of feeling,
performed by the multi-layered orchestra arrangement. Here Mozart showed his
inner world in contrast with the “exterior” drama of the first movement.

The minuet and the last movement take up the mood of the first movement
again: both begin in unison and with a mournful G minor tune. Mozart’s minuet,
unlike Vanhal’s and Haydn’s, was not a folk dance but was refined artistically:
the contrast between unisono forte and chordal piano and a wild, stormy end-
ing lend the minuet a quite specific character: it appears unclear and over-bright.
Dramatic contrasts, surprising pointes, stormy passages, hollow unisono and
passionate G minor tones, fragmented melodies and simultaneous motion in
opposite directions reach their climax in the final movement, an allegro.

With this work the young Mozart created a musical picture of the Sturm und

Drang period around 1770. Fifteen years later, in 1788, he composed the great
G Minor Symphony, which once again expresses Sturm und Drang. Three years
before his death Mozart still had not become an established “classical” composer.
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Joseph Haydn lived – at least on the surface – a life which contradicted the im-
age of Sturm und Drang. For approximately thirty years he was composer and
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teenth century – compared with Mozart and Beethoven – Haydn was viewed as
relaxed and of high quality, and by no means revolutionary.

But was this judgment correct? Like Vanhal he started life as a commoner and
worked his way up to being one of the most famous composers of his time. One
can imagine how much energy was needed for this feat. His life in Eisenstadt
with a woman who had no understanding at all of art was not as cosy as was later
imagined. Rather, in rural isolation, Haydn saw his chance to become an origi-
nal genius, one of the central goals of the Sturm und Drang artists: “No one close
to me could make me distracted by myself or torment me.”

Out of all the classical composers, as they were later called, Haydn was the
one who created the largest number of new inventions: he developed the string
quartet and the symphony from the elementary stage to the significant works
which they later became. The themes of his compositions sound simple and
“cosy”, at least initially, in the style of folk music, but they often develop further
into passionate, impetuous outbursts.
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the time around 1770, when he wrote his G Minor Symphony, he was one of the
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The allegro assai, the first movement of the G Minor Symphony, begins in a
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music. In the development Haydn used counterpoint, placing together motifs
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dense cloth expressing great excitement.

The andante, as is often the case in Haydn’s music, is governed by fragment-
like motifs, marked by very great sensitivity, so that the finest nuances of feel-
ing can be expressed. As a result the abrupt change to forte and to a higher key
appear like an outcry.

After the minuet, which is simple and folk-like, the finale follows, a churned-
up allegro di molto, which out of all the movements of the symphony has the
strongest Sturm und Drang character. The characteristics of this movement are
an aroused, tremolo-like accompaniment, a wild melody playing over it and charg-
ing with huge steps, and underneath broken bass chords falling downwards, then
stormy scales and a sudden switch to piano.

Jan Krtitel Vanhal
Vanhal was born in Nové Nechanice in Bohemia on 12th May 1739, the son of
a serf farmer. Nevertheless the talented boy received music lessons. At the age
of 18 he became an organist and later also a choir leader; he also played the
violin and composed. This made such an impression on the Countess Schaff-
gotsch that she took him with her to Vienna, where he was given lessons by
Dittersdorf. Soon he had acquired an excellent reputation in Vienna as a com-
poser and teacher, so that he was able to support himself as a free musician and
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Bologna, Florence and Rome. After his return the baron offered him the post of
conductor in Dresden, but mental illness prevented Vanhal from taking up this
offer. In 1772 Vanhal had largely recovered from his illness, which the English
music writer Charles Burney considered to be more of a disadvantage, for – so
he maintained, quite in the spirit of Sturm und Drang – “a madness is for an artist
nothing other than an outbreak of genius.”

Vanhal died in 1813 at the age of 74. As a composer and teacher he was one
of the most successful Viennese musicians.
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In this work, Sturm und Drang are particularly evident in the first and last move-
ments. The first movement in allegro begins softly with sighing figures which
appear to have been rent apart and divided by pauses and long intervals; then
follows a cohesive, songlike tune, which rises up to a mezzoforte but then sub-
sides again and dies out in lyrical pianissimo. Then there suddenly appears a
wild theme in forte made of huge leaps, whilst the accompaniment of reposing
fast notes serves to emphasise the surge forward.

The second movement in adagio seems like a choral piece. The tune, which
is played alternately by the violine principale and the viola, and then sometimes
by both together, is full of feeling and richly adorned in the style which had been
common since the baroque era. The minuet is copied from folk dance music. In
a seemingly artless manner it shows the yearning of people of Sturm und Drang
for a natural life such as country people still led.

The final movement in allegro is once more filled with stormy, tragic G minor
pathos. Here too the accompaniment, simple though it sounds, has an impor-
tant function: it represents inner excitement and stormy thrusting forward. Over
the top of it we hear a melody with large leaps, as in the first movement – first
on the first violin, then on the celli. In between we hear strangely hollow sound-
ing piano sections.

This symphony is an important example of how Vanhal discovered music as
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at an evening of home music held by the English composer Stephen Storace. But
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Wolfgang Amadeus Mozart
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written when he was 17 – he dispensed with many conventions and created in-
dependent works of genius which were more than his surprised contemporar-
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came as easily as they did to the child prodigy. When he left the hated service
of the Archbishop of Salzburg because he was treated like a servant, he was

acting in accordance with the feelings of Sturm und Drang: the genius over-
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like contours – as if it were created by natural forces. A merry, playful counter-
theme creates a comic element in contrast with the dour G minor. Mozart was
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Joseph Haydn lived – at least on the surface – a life which contradicted the im-
age of Sturm und Drang. For approximately thirty years he was composer and
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teenth century – compared with Mozart and Beethoven – Haydn was viewed as
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But was this judgment correct? Like Vanhal he started life as a commoner and
worked his way up to being one of the most famous composers of his time. One
can imagine how much energy was needed for this feat. His life in Eisenstadt
with a woman who had no understanding at all of art was not as cosy as was later
imagined. Rather, in rural isolation, Haydn saw his chance to become an origi-
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In his old age Haydn was revered as a master and classical composer, but in
the time around 1770, when he wrote his G Minor Symphony, he was one of the
musical avant-garde, a musician of Sturm und Drang.

Symphony in G Minor No. 39
The allegro assai, the first movement of the G Minor Symphony, begins in a
dancing, gallant style. But then Haydn surprises his listeners by transforming
this tune suddenly into a passionately wailing one: big jumps in the melody sound

like cries, and their expressiveness is emphasised by the sharp dissonances.
Haydn’s musical principle is the development which shows itself in the later
course of the work: in this the initial theme is overplayed by a song-like melody
which ends in pathos, in long notes and huge leaps. Downward scales and a
downward-directed melody from the wind section raise the tension, until the
antitheme, thrusting but also sinking back into itself, provides the end of the
music. In the development Haydn used counterpoint, placing together motifs
from all the themes which had appeared up until then and weaving them into a
dense cloth expressing great excitement.

The andante, as is often the case in Haydn’s music, is governed by fragment-
like motifs, marked by very great sensitivity, so that the finest nuances of feel-
ing can be expressed. As a result the abrupt change to forte and to a higher key
appear like an outcry.

After the minuet, which is simple and folk-like, the finale follows, a churned-
up allegro di molto, which out of all the movements of the symphony has the
strongest Sturm und Drang character. The characteristics of this movement are
an aroused, tremolo-like accompaniment, a wild melody playing over it and charg-
ing with huge steps, and underneath broken bass chords falling downwards, then
stormy scales and a sudden switch to piano.

Jan Krtitel Vanhal
Vanhal was born in Nové Nechanice in Bohemia on 12th May 1739, the son of
a serf farmer. Nevertheless the talented boy received music lessons. At the age
of 18 he became an organist and later also a choir leader; he also played the
violin and composed. This made such an impression on the Countess Schaff-
gotsch that she took him with her to Vienna, where he was given lessons by
Dittersdorf. Soon he had acquired an excellent reputation in Vienna as a com-
poser and teacher, so that he was able to support himself as a free musician and
purchase his freedom.

In 1769 Baron Riesch enabled him to make a two-year journey to Italy, to

Bologna, Florence and Rome. After his return the baron offered him the post of
conductor in Dresden, but mental illness prevented Vanhal from taking up this
offer. In 1772 Vanhal had largely recovered from his illness, which the English
music writer Charles Burney considered to be more of a disadvantage, for – so
he maintained, quite in the spirit of Sturm und Drang – “a madness is for an artist
nothing other than an outbreak of genius.”

Vanhal died in 1813 at the age of 74. As a composer and teacher he was one
of the most successful Viennese musicians.

Symphony in G Minor
In this work, Sturm und Drang are particularly evident in the first and last move-
ments. The first movement in allegro begins softly with sighing figures which
appear to have been rent apart and divided by pauses and long intervals; then
follows a cohesive, songlike tune, which rises up to a mezzoforte but then sub-
sides again and dies out in lyrical pianissimo. Then there suddenly appears a
wild theme in forte made of huge leaps, whilst the accompaniment of reposing
fast notes serves to emphasise the surge forward.

The second movement in adagio seems like a choral piece. The tune, which
is played alternately by the violine principale and the viola, and then sometimes
by both together, is full of feeling and richly adorned in the style which had been
common since the baroque era. The minuet is copied from folk dance music. In
a seemingly artless manner it shows the yearning of people of Sturm und Drang
for a natural life such as country people still led.

The final movement in allegro is once more filled with stormy, tragic G minor
pathos. Here too the accompaniment, simple though it sounds, has an impor-
tant function: it represents inner excitement and stormy thrusting forward. Over
the top of it we hear a melody with large leaps, as in the first movement – first
on the first violin, then on the celli. In between we hear strangely hollow sound-
ing piano sections.

This symphony is an important example of how Vanhal discovered music as
a means of expression of his inner tensions and mental struggles.
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SYMPHONIES OF THE “STURM UND DRANG”

Is there such a thing as “Sturm und Drang” (Storm and Stress) in music? Peter
Rummenhoeller in his book “Pre-Classical Music” answered this question in the
negative, if “Sturm und Drang” is to be taken as a concept of style. But in “Sturm
und Drang” he saw an aspect of historical culture, a “life feeling” which can also
be found in music.

Abrupt pauses, surprising modulations, sudden forte or piano instead of a
basic emotion governing the whole movement as in baroque music, a sudden
swing between highly differing emotions, passionate arcs of tension, crescendi
swelling in a mighty fashion: these are what Rummenhoeller described as be-
ing the most essential elements of Sturm und Drang in music.

The music of the 18th century is far too complex to allow description with one
word or concept. “Sturm und Drang” was a musical attitude. Music was now no
longer primarily the creation of a master craftsman, although expertise was a
requirement; rather, the virtuoso improvising at the piano was the epitome of
the musician: Carl Philipp Emanuel Bach, Wolfgang Amadeus Mozart and Ludwig
van Beethoven reaped the enthusiasm of their contemporaries more than any-
thing with their art of improvising at the piano. This was the most direct dem-
onstration of human genius, that unconscious power derived from nature which
can be influenced neither by education nor by sensibility; or at least, that is how
people saw it in those days.

Listeners of the time were surprised by a wealth of new ideas, motifs and
sounds. In this fashion the musicians showed the “Jumble” of feelings, as the
drama by Maximilian Klinger, which gave its name to the epoch, was first called.
In their compositions, however, they combined these freedoms of improvisation
with architecture of form, as for example of a symphony. The principle of the
symphony is the ordering of highly different musical forms of expression (from
the fast principal and final movement to the dance and lyrical adagio) into one
unified whole. Within the individual movement of the symphony, namely the

sonata movement form, there was one part which was closest of all to an improvi-
sation and therefore had the strongest Sturm und Drang character: the develop-
ment. This was where the most astonishing sounds could be heard, the most
abrupt pauses, the most passionate outbursts.

The keys which are most characteristic of Sturm und Drang are in the minor
region. In particular the composers felt drawn to G minor, which for them sym-
bolised wistfulness and sadness, and at the same time awakening and passion.

The three symphonies by Haydn, Vanhal and Mozart have the key of G minor
in common. All the three maestros were active in Vienna, knew each other and
even played music together; in his book “Reminiscences”, the Irish singer
Michael Kelly told how Haydn, Mozart, Vanhal and Dittersdorf played a quartet
at an evening of home music held by the English composer Stephen Storace. But
how different their works are although they had so much in common.

Wolfgang Amadeus Mozart
Many people will be surprised to hear Mozart described as a musician influenced
by Sturm und Drang. Was he not the child prodigy, the merry rococo musician?
That was how he was viewed for a long time, and in this assessment many de-
cisive sides of his nature were ignored.

The huge impression which Mozart made all over Europe as a child prodigy
was in line with the attitude of Sturm und Drang. For he was a particularly im-
pressive example of what an effect genius can have in a person without great
upbringing or education. When Mozart later went his own way as a composer –
at a very early age, as was demonstrated by the G Minor Symphony K 183,
written when he was 17 – he dispensed with many conventions and created in-
dependent works of genius which were more than his surprised contemporar-
ies could cope with.

This explains Mozart’s difficulties as a mature artist: the successes no longer
came as easily as they did to the child prodigy. When he left the hated service
of the Archbishop of Salzburg because he was treated like a servant, he was

acting in accordance with the feelings of Sturm und Drang: the genius over-
stepped social conventions.

In Vienna Mozart joined the company of the freemasons, who paid no atten-
tion to the barriers between nobility and bourgeoisie and who discussed highly
progressive thoughts. In his operas, especially in the “Marriage of Figaro” and
“The Magic Flute”, he took topics which at the time were revolutionary and made
them into musical dramas which moved and stirred up his contemporaries.

Symphony in G Minor K 183
Mozart’s Symphony in G Minor commences unisono with a theme consisting of
highly tense intervals: the painful steps in semitones, the forceful fourth and the
passionate seventh as an initial motto sound hollowly and threateningly through-
out the whole orchestra. The following motifs of movement seem to push for-
ward restlessly and lead up to a “speaking” motif, which sounds like a defiant
declamation. This is followed by a stormy wave in the orchestra without any motif-
like contours – as if it were created by natural forces. A merry, playful counter-
theme creates a comic element in contrast with the dour G minor. Mozart was
often criticised in his days for creating this abrupt change between sad and
happy emotions.

The andante in E flat major is sensitive music full of fine nuances of feeling,
performed by the multi-layered orchestra arrangement. Here Mozart showed his
inner world in contrast with the “exterior” drama of the first movement.

The minuet and the last movement take up the mood of the first movement
again: both begin in unison and with a mournful G minor tune. Mozart’s minuet,
unlike Vanhal’s and Haydn’s, was not a folk dance but was refined artistically:
the contrast between unisono forte and chordal piano and a wild, stormy end-
ing lend the minuet a quite specific character: it appears unclear and over-bright.
Dramatic contrasts, surprising pointes, stormy passages, hollow unisono and
passionate G minor tones, fragmented melodies and simultaneous motion in
opposite directions reach their climax in the final movement, an allegro.

With this work the young Mozart created a musical picture of the Sturm und

Drang period around 1770. Fifteen years later, in 1788, he composed the great
G Minor Symphony, which once again expresses Sturm und Drang. Three years
before his death Mozart still had not become an established “classical” composer.

Joseph Haydn
Joseph Haydn lived – at least on the surface – a life which contradicted the im-
age of Sturm und Drang. For approximately thirty years he was composer and
conductor to Prince Esterházy in rural Eisenstadt. In the judgment of the nine-
teenth century – compared with Mozart and Beethoven – Haydn was viewed as
relaxed and of high quality, and by no means revolutionary.

But was this judgment correct? Like Vanhal he started life as a commoner and
worked his way up to being one of the most famous composers of his time. One
can imagine how much energy was needed for this feat. His life in Eisenstadt
with a woman who had no understanding at all of art was not as cosy as was later
imagined. Rather, in rural isolation, Haydn saw his chance to become an origi-
nal genius, one of the central goals of the Sturm und Drang artists: “No one close
to me could make me distracted by myself or torment me.”

Out of all the classical composers, as they were later called, Haydn was the
one who created the largest number of new inventions: he developed the string
quartet and the symphony from the elementary stage to the significant works
which they later became. The themes of his compositions sound simple and
“cosy”, at least initially, in the style of folk music, but they often develop further
into passionate, impetuous outbursts.

In his old age Haydn was revered as a master and classical composer, but in
the time around 1770, when he wrote his G Minor Symphony, he was one of the
musical avant-garde, a musician of Sturm und Drang.

Symphony in G Minor No. 39
The allegro assai, the first movement of the G Minor Symphony, begins in a
dancing, gallant style. But then Haydn surprises his listeners by transforming
this tune suddenly into a passionately wailing one: big jumps in the melody sound

like cries, and their expressiveness is emphasised by the sharp dissonances.
Haydn’s musical principle is the development which shows itself in the later
course of the work: in this the initial theme is overplayed by a song-like melody
which ends in pathos, in long notes and huge leaps. Downward scales and a
downward-directed melody from the wind section raise the tension, until the
antitheme, thrusting but also sinking back into itself, provides the end of the
music. In the development Haydn used counterpoint, placing together motifs
from all the themes which had appeared up until then and weaving them into a
dense cloth expressing great excitement.

The andante, as is often the case in Haydn’s music, is governed by fragment-
like motifs, marked by very great sensitivity, so that the finest nuances of feel-
ing can be expressed. As a result the abrupt change to forte and to a higher key
appear like an outcry.

After the minuet, which is simple and folk-like, the finale follows, a churned-
up allegro di molto, which out of all the movements of the symphony has the
strongest Sturm und Drang character. The characteristics of this movement are
an aroused, tremolo-like accompaniment, a wild melody playing over it and charg-
ing with huge steps, and underneath broken bass chords falling downwards, then
stormy scales and a sudden switch to piano.

Jan Krtitel Vanhal
Vanhal was born in Nové Nechanice in Bohemia on 12th May 1739, the son of
a serf farmer. Nevertheless the talented boy received music lessons. At the age
of 18 he became an organist and later also a choir leader; he also played the
violin and composed. This made such an impression on the Countess Schaff-
gotsch that she took him with her to Vienna, where he was given lessons by
Dittersdorf. Soon he had acquired an excellent reputation in Vienna as a com-
poser and teacher, so that he was able to support himself as a free musician and
purchase his freedom.

In 1769 Baron Riesch enabled him to make a two-year journey to Italy, to

Bologna, Florence and Rome. After his return the baron offered him the post of
conductor in Dresden, but mental illness prevented Vanhal from taking up this
offer. In 1772 Vanhal had largely recovered from his illness, which the English
music writer Charles Burney considered to be more of a disadvantage, for – so
he maintained, quite in the spirit of Sturm und Drang – “a madness is for an artist
nothing other than an outbreak of genius.”

Vanhal died in 1813 at the age of 74. As a composer and teacher he was one
of the most successful Viennese musicians.

Symphony in G Minor
In this work, Sturm und Drang are particularly evident in the first and last move-
ments. The first movement in allegro begins softly with sighing figures which
appear to have been rent apart and divided by pauses and long intervals; then
follows a cohesive, songlike tune, which rises up to a mezzoforte but then sub-
sides again and dies out in lyrical pianissimo. Then there suddenly appears a
wild theme in forte made of huge leaps, whilst the accompaniment of reposing
fast notes serves to emphasise the surge forward.

The second movement in adagio seems like a choral piece. The tune, which
is played alternately by the violine principale and the viola, and then sometimes
by both together, is full of feeling and richly adorned in the style which had been
common since the baroque era. The minuet is copied from folk dance music. In
a seemingly artless manner it shows the yearning of people of Sturm und Drang
for a natural life such as country people still led.

The final movement in allegro is once more filled with stormy, tragic G minor
pathos. Here too the accompaniment, simple though it sounds, has an impor-
tant function: it represents inner excitement and stormy thrusting forward. Over
the top of it we hear a melody with large leaps, as in the first movement – first
on the first violin, then on the celli. In between we hear strangely hollow sound-
ing piano sections.

This symphony is an important example of how Vanhal discovered music as
a means of expression of his inner tensions and mental struggles.
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SYMPHONIES OF THE “STURM UND DRANG”

Is there such a thing as “Sturm und Drang” (Storm and Stress) in music? Peter
Rummenhoeller in his book “Pre-Classical Music” answered this question in the
negative, if “Sturm und Drang” is to be taken as a concept of style. But in “Sturm
und Drang” he saw an aspect of historical culture, a “life feeling” which can also
be found in music.

Abrupt pauses, surprising modulations, sudden forte or piano instead of a
basic emotion governing the whole movement as in baroque music, a sudden
swing between highly differing emotions, passionate arcs of tension, crescendi
swelling in a mighty fashion: these are what Rummenhoeller described as be-
ing the most essential elements of Sturm und Drang in music.

The music of the 18th century is far too complex to allow description with one
word or concept. “Sturm und Drang” was a musical attitude. Music was now no
longer primarily the creation of a master craftsman, although expertise was a
requirement; rather, the virtuoso improvising at the piano was the epitome of
the musician: Carl Philipp Emanuel Bach, Wolfgang Amadeus Mozart and Ludwig
van Beethoven reaped the enthusiasm of their contemporaries more than any-
thing with their art of improvising at the piano. This was the most direct dem-
onstration of human genius, that unconscious power derived from nature which
can be influenced neither by education nor by sensibility; or at least, that is how
people saw it in those days.

Listeners of the time were surprised by a wealth of new ideas, motifs and
sounds. In this fashion the musicians showed the “Jumble” of feelings, as the
drama by Maximilian Klinger, which gave its name to the epoch, was first called.
In their compositions, however, they combined these freedoms of improvisation
with architecture of form, as for example of a symphony. The principle of the
symphony is the ordering of highly different musical forms of expression (from
the fast principal and final movement to the dance and lyrical adagio) into one
unified whole. Within the individual movement of the symphony, namely the

sonata movement form, there was one part which was closest of all to an improvi-
sation and therefore had the strongest Sturm und Drang character: the develop-
ment. This was where the most astonishing sounds could be heard, the most
abrupt pauses, the most passionate outbursts.

The keys which are most characteristic of Sturm und Drang are in the minor
region. In particular the composers felt drawn to G minor, which for them sym-
bolised wistfulness and sadness, and at the same time awakening and passion.

The three symphonies by Haydn, Vanhal and Mozart have the key of G minor
in common. All the three maestros were active in Vienna, knew each other and
even played music together; in his book “Reminiscences”, the Irish singer
Michael Kelly told how Haydn, Mozart, Vanhal and Dittersdorf played a quartet
at an evening of home music held by the English composer Stephen Storace. But
how different their works are although they had so much in common.

Wolfgang Amadeus Mozart
Many people will be surprised to hear Mozart described as a musician influenced
by Sturm und Drang. Was he not the child prodigy, the merry rococo musician?
That was how he was viewed for a long time, and in this assessment many de-
cisive sides of his nature were ignored.

The huge impression which Mozart made all over Europe as a child prodigy
was in line with the attitude of Sturm und Drang. For he was a particularly im-
pressive example of what an effect genius can have in a person without great
upbringing or education. When Mozart later went his own way as a composer –
at a very early age, as was demonstrated by the G Minor Symphony K 183,
written when he was 17 – he dispensed with many conventions and created in-
dependent works of genius which were more than his surprised contemporar-
ies could cope with.

This explains Mozart’s difficulties as a mature artist: the successes no longer
came as easily as they did to the child prodigy. When he left the hated service
of the Archbishop of Salzburg because he was treated like a servant, he was

acting in accordance with the feelings of Sturm und Drang: the genius over-
stepped social conventions.

In Vienna Mozart joined the company of the freemasons, who paid no atten-
tion to the barriers between nobility and bourgeoisie and who discussed highly
progressive thoughts. In his operas, especially in the “Marriage of Figaro” and
“The Magic Flute”, he took topics which at the time were revolutionary and made
them into musical dramas which moved and stirred up his contemporaries.

Symphony in G Minor K 183
Mozart’s Symphony in G Minor commences unisono with a theme consisting of
highly tense intervals: the painful steps in semitones, the forceful fourth and the
passionate seventh as an initial motto sound hollowly and threateningly through-
out the whole orchestra. The following motifs of movement seem to push for-
ward restlessly and lead up to a “speaking” motif, which sounds like a defiant
declamation. This is followed by a stormy wave in the orchestra without any motif-
like contours – as if it were created by natural forces. A merry, playful counter-
theme creates a comic element in contrast with the dour G minor. Mozart was
often criticised in his days for creating this abrupt change between sad and
happy emotions.

The andante in E flat major is sensitive music full of fine nuances of feeling,
performed by the multi-layered orchestra arrangement. Here Mozart showed his
inner world in contrast with the “exterior” drama of the first movement.

The minuet and the last movement take up the mood of the first movement
again: both begin in unison and with a mournful G minor tune. Mozart’s minuet,
unlike Vanhal’s and Haydn’s, was not a folk dance but was refined artistically:
the contrast between unisono forte and chordal piano and a wild, stormy end-
ing lend the minuet a quite specific character: it appears unclear and over-bright.
Dramatic contrasts, surprising pointes, stormy passages, hollow unisono and
passionate G minor tones, fragmented melodies and simultaneous motion in
opposite directions reach their climax in the final movement, an allegro.

With this work the young Mozart created a musical picture of the Sturm und

Drang period around 1770. Fifteen years later, in 1788, he composed the great
G Minor Symphony, which once again expresses Sturm und Drang. Three years
before his death Mozart still had not become an established “classical” composer.

Joseph Haydn
Joseph Haydn lived – at least on the surface – a life which contradicted the im-
age of Sturm und Drang. For approximately thirty years he was composer and
conductor to Prince Esterházy in rural Eisenstadt. In the judgment of the nine-
teenth century – compared with Mozart and Beethoven – Haydn was viewed as
relaxed and of high quality, and by no means revolutionary.

But was this judgment correct? Like Vanhal he started life as a commoner and
worked his way up to being one of the most famous composers of his time. One
can imagine how much energy was needed for this feat. His life in Eisenstadt
with a woman who had no understanding at all of art was not as cosy as was later
imagined. Rather, in rural isolation, Haydn saw his chance to become an origi-
nal genius, one of the central goals of the Sturm und Drang artists: “No one close
to me could make me distracted by myself or torment me.”

Out of all the classical composers, as they were later called, Haydn was the
one who created the largest number of new inventions: he developed the string
quartet and the symphony from the elementary stage to the significant works
which they later became. The themes of his compositions sound simple and
“cosy”, at least initially, in the style of folk music, but they often develop further
into passionate, impetuous outbursts.

In his old age Haydn was revered as a master and classical composer, but in
the time around 1770, when he wrote his G Minor Symphony, he was one of the
musical avant-garde, a musician of Sturm und Drang.

Symphony in G Minor No. 39
The allegro assai, the first movement of the G Minor Symphony, begins in a
dancing, gallant style. But then Haydn surprises his listeners by transforming
this tune suddenly into a passionately wailing one: big jumps in the melody sound

like cries, and their expressiveness is emphasised by the sharp dissonances.
Haydn’s musical principle is the development which shows itself in the later
course of the work: in this the initial theme is overplayed by a song-like melody
which ends in pathos, in long notes and huge leaps. Downward scales and a
downward-directed melody from the wind section raise the tension, until the
antitheme, thrusting but also sinking back into itself, provides the end of the
music. In the development Haydn used counterpoint, placing together motifs
from all the themes which had appeared up until then and weaving them into a
dense cloth expressing great excitement.

The andante, as is often the case in Haydn’s music, is governed by fragment-
like motifs, marked by very great sensitivity, so that the finest nuances of feel-
ing can be expressed. As a result the abrupt change to forte and to a higher key
appear like an outcry.

After the minuet, which is simple and folk-like, the finale follows, a churned-
up allegro di molto, which out of all the movements of the symphony has the
strongest Sturm und Drang character. The characteristics of this movement are
an aroused, tremolo-like accompaniment, a wild melody playing over it and charg-
ing with huge steps, and underneath broken bass chords falling downwards, then
stormy scales and a sudden switch to piano.

Jan Krtitel Vanhal
Vanhal was born in Nové Nechanice in Bohemia on 12th May 1739, the son of
a serf farmer. Nevertheless the talented boy received music lessons. At the age
of 18 he became an organist and later also a choir leader; he also played the
violin and composed. This made such an impression on the Countess Schaff-
gotsch that she took him with her to Vienna, where he was given lessons by
Dittersdorf. Soon he had acquired an excellent reputation in Vienna as a com-
poser and teacher, so that he was able to support himself as a free musician and
purchase his freedom.

In 1769 Baron Riesch enabled him to make a two-year journey to Italy, to

Bologna, Florence and Rome. After his return the baron offered him the post of
conductor in Dresden, but mental illness prevented Vanhal from taking up this
offer. In 1772 Vanhal had largely recovered from his illness, which the English
music writer Charles Burney considered to be more of a disadvantage, for – so
he maintained, quite in the spirit of Sturm und Drang – “a madness is for an artist
nothing other than an outbreak of genius.”

Vanhal died in 1813 at the age of 74. As a composer and teacher he was one
of the most successful Viennese musicians.

Symphony in G Minor
In this work, Sturm und Drang are particularly evident in the first and last move-
ments. The first movement in allegro begins softly with sighing figures which
appear to have been rent apart and divided by pauses and long intervals; then
follows a cohesive, songlike tune, which rises up to a mezzoforte but then sub-
sides again and dies out in lyrical pianissimo. Then there suddenly appears a
wild theme in forte made of huge leaps, whilst the accompaniment of reposing
fast notes serves to emphasise the surge forward.

The second movement in adagio seems like a choral piece. The tune, which
is played alternately by the violine principale and the viola, and then sometimes
by both together, is full of feeling and richly adorned in the style which had been
common since the baroque era. The minuet is copied from folk dance music. In
a seemingly artless manner it shows the yearning of people of Sturm und Drang
for a natural life such as country people still led.

The final movement in allegro is once more filled with stormy, tragic G minor
pathos. Here too the accompaniment, simple though it sounds, has an impor-
tant function: it represents inner excitement and stormy thrusting forward. Over
the top of it we hear a melody with large leaps, as in the first movement – first
on the first violin, then on the celli. In between we hear strangely hollow sound-
ing piano sections.

This symphony is an important example of how Vanhal discovered music as
a means of expression of his inner tensions and mental struggles.



THE LEIPZIG CHAMBER ORCHESTRA OF SAXONY

The Leipzig Chamber Orchestra of Saxony was founded in May 1990 by young
musicians of the Radio Symphony Orchestra of Leipzig. The aim of the
musicians is to continue the tradition of the Radio Chamber Orchestra of Leip-
zig, which was dissolved years ago. In its musical work the orchestra is
particularly noted for the great variety of practical musical experience of its
individual members. In its short history the Leipzig Chamber Orchestra, whose
repertoire encompasses classical chamber orchestra literature up to 20th
century music, has already given many concerts in western and central
Europe.

Johannes Moesus
After studying at music colleges in Hanover and Frankfurt, Johannes Moesus
completed his musical studies in 1984 by qualifying as a conductor. He took
courses in Germany and abroad, among others under Franco Ferrara, and in
1986 and 1987 was a scholar in the master classes of the famous conductor
and teacher Karl Oesterreicher at the Viennese College of Music and Per-
forming Arts.

Johannes Moesus has worked with famous orchestras, including the Radio
Symphony Orchestra of Leipzig – which he conducted in the new Gewandhaus
in Leipzig at a performance of Haydn’s oratorio “The Seasons” – the Hunga-
rian National Philharmonic Orchestra of Budapest, the Spanish National Or-
chestra of Madrid, the Schwerin Philharmonic Orchestra, the Pilsen Radio
Orchestra and the Artur Rubinstein Philharmonic Orchestra Lodz, as well as
numerous chamber orchestras, principally with the Leipzig Chamber Orche-
stra of Saxony.

In 1990 his first recording on the TACET label was released, Rossini’s
“Petite messe solennelle” (TACET 14).

Andreas Hartmann
Andreas Hartmann was born in 1960 in Halle on the River Saale. He learned to
play the violin in his home town. Via the musical college of the district he went
to the “Franz Liszt” College of Music in Weimar, where he pursued a
successful course of study with Professor Witter, followed by a two-year
training for university lectureship. Andreas Hartmann attended master classes
in Germany and other countries. After taking part successfully in the Johann
Sebastian Bach Competition in Leipzig in 1980 and the Tchaikovsky
Competition in Moscow in 1982, he was in 1984 appointed principal violinist of
the Great Radio Orchestra of Leipzig. He has given many chamber music
performances and concerts in Poland, Bulgaria, Cyprus, the Soviet Union,
Switzerland and the USA. He has been a soloist at a large number of record-
ings for radio and disc. Since 1st August 1990 Andreas Hartmann has been
principal violinist of the Radio Symphony Orchestra of the Leipzig MDR radio
station.

Matthias Sannemueller
Matthias Sannemueller studied violin and viola at the music colleges of Wei-
mar and Leipzig. His first appointment was at the Gewandhaus in 1976, and
since 1978 he has been solo viola player at the Radio Symphony Orchestra of
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the church which was almost entirely wood panelled. Had it not been for the
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Wolfgang Amadeus Mozart

Sinfonie in g KV 183 26'28"

Allegro con brio 10'56"

Andante 5'23"

Menuetto – Trio 3'31"

Allegro 6'40"

Allegro assai 6'23"

Andante 3'54"

Menuet – Trio 3'21"

Finale. Allegro di molto 5'26"

Johannes Moesus

TACET 33 67'31"

Sächsisches Kammerorchester Leipzig

Allegro moderato 7'08"

Andante cantabile 5'19"

Menuetto – Trio 3'23"

Finale. Allegro 6'01"
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Joseph Haydn

Sinfonia No.39 g-Moll 19'04"

Johann Baptist Vanhal

Sinfonia g-Moll 21'52"
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