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Vorwort 

Diese Festschrift zu Ehren von Stefan Prey, erschienen anlässlich seiner Verabschiedung aus dem akti-

ven Hochschulleben an der Universität der Künste Berlin, bezieht sich auf sein doppeltes Wirken als 

Hochschullehrer und Forscher. In beiden Bereichen mutet dieses Wirken ›legendär‹ an – auch wenn 

Legendenbildung im Hinblick auf die Persönlichkeit des Geehrten vollkommen unangemessen zu sein 

scheint. Doch sind es nicht zuletzt seine Bescheidenheit und Uneitelkeit, die angesichts solchen Kön-

nens zu superlativischen Beschreibungen verleiten. 

Als Hochschullehrer prägte Prey Generationen von Musiktheoretikerinnen und -theoretikern entschei-

dend. Eine spezifische Mischung aus hohem Anspruch und Freundlichkeit, enorme Repertoirekenntnis, 

überragende fachliche Kompetenz, methodische Offenheit, nicht zuletzt eine außergewöhnliche Hin-

gabe an die Aufgaben der Hochschullehre, keine Zeit und Mühe scheuend, auf die individuellen Be-

dürfnisse der Studierenden aktiv und fördernd einzugehen, waren Markenzeichen von Preys Lehre und 

vermittelten auch ein bestimmtes Ethos von Musiktheorie. Als Forscher setzte Prey v. a. mit seiner 

Dissertation Algorithmen zur Satztechnik und ihre Anwendung auf die Analyse Maßstäbe. Die metho-

disch-systematische Stringenz und die Materialfülle dieser Arbeit wirken einmalig. 

Auf die Einladung des Hg.-Teams hin, Beiträge zur Festschrift für Stefan Prey zu leisten, ist ein ›bunter 

Strauß‹ an wissenschaftlichen Texten, Kompositionen, satztechnischen Arbeiten und Gruß- bzw. Glück-

wunsch-Schreiben entstanden. Allenthalben waren in der daran geknüpften Kommunikation der große 

Respekt, die Dankbarkeit und die menschliche Zuneigung zu spüren, die Stefan Prey innerhalb der mu-

siktheoretischen Fachcommunity genießt. Wir bedanken uns ganz herzlich bei allen Beteiligten für die 

so engagierte Mitwirkung! 

Die historische Spannweite der behandelten Themen ist beträchtlich, angefangen bei antiker Musik-

theorie (Nikomachos-Traktat/A. Richenhagen) bis hin zu Ausblicken auf posthumanistische Entwick-

lungen der Musiktheorie (M. Ullrich). Erwartungsgemäß befassen sich einige Beiträge mit Kontrapunk-

tik und Kombinatorik (A. Jeßulat, E. Reichel, L. Ushakova, H. Kinzler), auch mit Bezug auf Hochschul-

lehre und Unterrichtspraxis generell (H. Aerts). Verschiedene Teilbereiche der Musiktheorie werden 

weiterhin thematisiert: Modulationslehre (L. Krämer, A. Schinz), Harmonik und Satzlehre (F. Edler, F. 

Mahr), Metrik (P. Sobecki), Unterrichtsmethodik (K. Steinhäuser), Zwölftontheorie und -analyse 

(M. Polth, A. Waczkat), werkanalytische Betrachtungen mit unterschiedlicher Perspektivierung 

(W. Bitzan, Q. Yuan, D. Santos, U. Scheideler, E. Vlitakis), Interpretationsstudien (G. Schröder), Ge-

schichte, Wandlungen und Perspektiven des Faches Musiktheorie in Schule und Hochschule (W. Ding-

linger, A. Ickstadt/C. Imort-Viertel/R. Lang, R. Schäfertöns), interkulturelle Verbindungen (T. Faß-

hauer), Musik(theorie) im wissenschaftlichen Kontext (H. Fladt, B. Meischein). Der kreative Prozess des 

Komponierens ist hier durch verschiedene Kompositionen vertreten (A. Brenner, A. Budde, V. A. 

Fáncsik, L. Kalendareva, J. Stange-Elbe, B. Tuercke); ebenso sind Arbeiten aus der musiktheoretischen 

Werkstatt zu finden (M. Hüneke, D. Santos, S. Luo/X. Durand). Schließlich ist in einer solchen Fest-

schrift auch der persönliche Bezug zum Widmungsträger zu suchen: Geburtstagsgabe und Grußworte, 

Texte zwischen Poesie und Wissenschaft, lassen einiges über Person und Lehre Stefan Preys erfahren 

(C. Kühn, U. Kaiser, V. Lenz, M. Supper). 
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Zu danken ist weiterhin den Mitarbeiterinnen der Universitätsbibliothek, namentlich Anne-Christin 

Martinsohn und Friederike Kramer, die unser Vorhaben mit Rat und Tat begleitet haben und ohne 

deren Hilfe das Projekt dieser Online-Publikation nicht realisierbar gewesen wäre, ferner auch den 

studentischen Mitarbeitenden Ferdinand Kiesner und Gabriel Pech für Korrektorat und Layoutgestal-

tung der Texte. 

Nun gratulieren wir dem Widmungsträger nachträglich zum 65. Geburtstag und wünschen ihm ein er-

fülltes post-universitäres Leben! 

In Dankbarkeit 

die Herausgeberinnen und Herausgeber 

(auch im Namen des Musiktheoriekollegiums der UdK Berlin) 



Aspekte von Natur und Naturbeherrschung in der Musik 
des 18. Jahrhunderts 

(Impulsvortrag bei der Tagung des Institute for Advanced Sustainability Studies, 
IASS, »Kultur und Natur im Anthropozän«, Potsdam 2015) 

Hartmut Fladt 

Ich möchte, immer mit dem in dieser Tagung gegebenen Fokus Joseph Haydn, über einige grundsätz-
liche Möglichkeiten von ›Natur‹ und kulturell definierter ›Naturbeherrschung‹ in der Musik und in der 
Ästhetik des 18. Jahrhunderts nachdenken. Wie viel davon noch heute fest in unserm Fühlen, unserm 
Denken, dem musikalischen Erleben verankert ist, verblüfft immer wieder. 

Haydns Musik lebt die Widersprüche ihrer Zeit, sie trägt sie mit ihren musikspezifischen Mitteln und 
Möglichkeiten in sich aus. Der Geist des Widerspruchs, wie schon beim großen Vorbild Carl Philipp 
Emanuel Bach, hält Einzug in die Musik; er wird produktiv. Haydn, der europäische Bürger mit europa-
weiten Erfolgen auf dem schon konkurrenzgeprägten, sich emanzipierenden Musikmarkt, war gleich-
zeitig in adligem Dienst. Er erlebte und entwickelte die selbst-bestimmte Intelligenz und die Emanzi-
pation der autonomen Instrumentalmusik; seine Übertragung der Errungenschaften aus der Sympho-
nie und aus dem Streichquartett auf die geistliche Musik, also auf die späten Messen und auf die Schöp-
fung und die Jahreszeiten, wurde zum Vorbild für viele Spätere. Aber: Trotz der Mitgliedschaft in Mo-
zarts Freimaurerloge, trotz der immensen Paris- und London-Erfolge war und blieb Haydns Bindung an 
seine spezifische katholische Religiosität ein wesentlicher Faktor. Hier mischen sich also Schillers Kate-
gorien des ›Naiven‹ und des reflektiert ›Sentimentalischen‹ auf eine produktive Weise. Noch hat aber 
bei Haydn die Metaphysik der Instrumentalmusik, verbunden mit der Idee des Absoluten, nicht einen 
quasi-religiösen Status wie dann bei den Frühromantikern (Tieck, Wackenroder, Schlegel, E.T.A. Hoff-
mann). Für Haydn und Mozart war Komposition eine hochartifizielle Angelegenheit zwischen Hand-
werk und tiefgründiger theoretischer Reflexion. Diese ›Compositionswissenschaft‹, wie sie Haydn an 
Mozart rühmte, vermischte sich aber seit etwa dem 2. Drittel des 18. Jahrhunderts zunehmend mit 
Naturbegriffen, die sehr heterogen scheinen, aber dennoch untereinander verwoben sind. 

Da wäre, französischen frühaufklärerischen Ursprungs, die noble simplicité, die edle Einfalt, mit der 
das natürlich Einfache, das substantiell Ungekünstelte gleichberechtigt in alle Künste einwandert. Be-
reits Nicolas Boileau verbindet die Idee des Sublimen, Erhabenen mit der des Naiven, Ein-Fältigen und 
erfindet für diese Synthese den Begriff der noble simplicité.1 Dieser findet schon einen herausragenden 
Platz in Johann Matthesons Kompendium Der vollkommene Capellmeister (1739), einem Werk, das 
Haydn und Mozart kannten und nutzten. In der Melodielehre, die ich heute noch jedem Pop-Kompo-
nisten ans Herz legen würde, wird definiert: 

Allzu große und gezwungene Kunst […] benimmt der Natur ihre edle Einfalt. Wenn die Natur gleich viele Dinge höchst 
ungestalt zu liefern scheinet, so betrifft diese vermeinte Heslichkeit doch nur das äusserliche Ansehen; nicht das in-
nerliche Wesen. Es mangelt der Natur niemahls an Schönheit, an nackter Schönheit, sie verbirgt dieselbe nur zuweilen 
unter einer züchtigen Decke oder spielenden Larve. Unsre Steinschneider können den Diamant poliren; aber ihm 
damit keinen andern Glantz, kein ander Wasser geben, als was er schon von Natur hat. Die dienstbare Kunst schenckt 
also der Natur gar keine Schönheit, vermehret sie auch nicht um ein Härlein; sondern stellet sie nur, durch ihr Bemü-
hen, in ein wahres Licht [...].2 

Noch in den komplexesten Kompositionen Haydns und Mozarts haben Elemente der noble simplicité 

 
1 Vgl. Boileau 1674. 
2 Mattheson 1987 [1739], »Von der Melodie« §64, 143. 
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ihren festen dramaturgischen Platz, und die Schöpfung ist voll von solchen Topoi. 

Genie als Naturanlage wäre die nächste wichtige Kategorie des 18. Jahrhunderts. Immanuel Kant defi-
nierte in der Kritik der Urteilskraft: 

Genie ist die angeborene Gemütsanlage (ingenium), durch welche die Natur der Kunst die Regel gibt. […] Man sieht 
hieraus, daß Genie 1. ein Talent sei, dasjenige, wozu sich keine bestimmte Regel geben läßt, hervorzubringen: nicht 
Geschicklichkeitsanlage zu dem, was nach irgendeiner Regel gelernt werden kann; folglich, daß Originalität seine erste 
Eigenschaft sein müsse. 2. daß, da es auch originalen Unsinn geben kann, seine Produkte zugleich Muster, d. i. 
exemplarisch sein müssen; mithin, selbst nicht durch Nachahmung entsprungen, anderen doch dazu, d. i. zum 
Richtmaße oder Regel der Beurteilung dienen müssen.3 

Die Kontrolle der Naturkraft Genie durch den kritisch abwägenden Geschmack und die 
›Compositionswissenschaft‹ ist substantiell auch im Unterricht Haydns und Mozarts.  

Für sie galt noch der alte Unterschied im Tonsystem zwischen ordo naturalis, natürlicher Ordnung, und 
ordo artificialis, artifizieller Ordnung, zwischen Diatonik und Chromatik/Enharmonik; auch wenn wir 
wissen, dass die Diatonik ebenfalls extrem ›unnatürlich‹ ist, kommt sie uns, etwa in hunderten von 
Volksliedern verankert, auch ›natürlich‹ vor, aber, und da benutze ich eine wichtige Kategorie Hegels: 
Es ist dies eine ›zweite Natur‹, die durch kulturelle Prozesse hindurch gegangen ist. Jean-Philippe 
Rameaus Traité de l’harmonie (1722) demonstriert noch die Anbindung an Descartes’ rationalistisch-
mechanistische Naturauffassung. Er setzt dann in der Génération harmonique (1737) das 
Gravitationsprinzip Newtons als ordo naturalis in der Musik, einerseits durch den harmonischen 
Quintfall als Grundlage, andererseits durch die neue konstitutive Rolle der Subdominante: Die ›Sonne‹ 
Tonika fungiert als Gravitationszentrum des Tonsystems. Und er definiert endlich auch die 
Partialtonreihe als physikalisch-natürliche Basis jeglicher Musik: in der Démonstration du principe de 
l’harmonie (1750) mit der Übernahme von John Lockes Sensualismus. Auch diese doppelte Natur tritt 
nur als kulturell veränderliche zweite Natur real in Erscheinung; das ändert aber nichts am 
zukunftweisenden aufklärerischen Impetus Rameaus. Musik wird als empfindungserzeugte Erfahrung 
aufgefasst, die Partialtonstruktur des corps sonore zeigt sich als empirisch Gegebenes von 
physiologisch-sensorischen Kategorien ebenso getragen wie von psychologischen.4 

Dass in der Musik die Sechston-Gruppe, das Hexachord über dem Ton c, schon im Hoch-Mittelalter als 
hexachordum naturale bezeichnet wurde, hat dann Auswirkungen auf einen späteren symbolischen 
Naturbegriff: C wurde zur musikalischen Mitte, und mit dem heliozentrischen Weltbild wurde dann die 
Tonart C-Dur, in Kontexten des Erhabenen, zur Sonne im Planetensystem der Tonarten. Und damit ist 
das Tor geöffnet zu einer Licht-Metaphorik, die bis zu Richard Strauss‘ Zarathustra und Arnold 
Schönbergs Gurreliedern gültig bleibt: C-Dur, Lebensspender, Licht, Aufklärung, eine der Freimaurer-
Tonarten, die Tonart der Sonnenhymnen bei Feiern der französischen Revolution auf dem Pariser 
Marsfeld, von Beethoven in die V. Symphonie transferiert (mit Zitatcharakter im 2. und 4. Satz), und, 
in Haydns Schöpfung, der während der Uraufführung spontan umjubelte große C-Dur-Akkord: »Es 
werde LICHT«. (Dass diese topologische Kontinuität in Bartóks Blaubarts Burg und Bergs Wozzeck dann 
kritisch gebrochen wird, soll wenigstens erwähnt werden, ebenso, dass die intendierte Wirkung einer 
solchen Brechung die Kenntnis der betreffenden Topoi voraussetzt.) 

Wie nun dieses Licht im musikalischen Prozess herbeigeführt wird, das gehört zur Ästhetik des 
Erhabenen, bei der auch ein komplexer Natur-Begriff im Spiel ist. Haydns ›Chaos‹ zu Beginn der 
Schöpfung, als wunderbares Exempel dieses Erhabenen, ist aber (und ich benutze einen Begriff des 
Komponisten Johann Abraham Peter Schulz aus dieser Zeit)5 eine ›anscheinende Unordnung‹, 

 
3 Kant 1966 [1790], § 46. 
4 Vgl. Christensen 2005, 93–106. 
5 Vgl. Schulz, »Symphonie«, in: Sulzer 1771/74, Bd. 2, 1119. 
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planmäßig verwirrend, die Fasslichkeit bewusst überschreitend, so, wie im Sulzer-Lexikon und bei Kant 
das Erlebnis des Natur-Erhabenen definiert ist. Es herrscht ordo artificialis als latente, noch nicht 
manifeste Ordnung, und mit dem Stichwort ›Licht‹ kommt C-Dur, der Geist der Erkenntnis in diese 
göttlich-natürliche Potentialität. ›Kunstvoll herbeigeführtes Chaos‹ ist typisches Merkmal des Kunst-
Erhabenen als Reflex des Natur-Erhabenen. Unser Erleben schwankt zwischen Schauer und Entzücken, 
zwischen Entsetzen und Überwältigung, Furcht und Staunen, und ihnen entsprechen auf der 
strukturellen Ebene Monumentalität und Differenzierung, Erschütterung und Besonnenheit, so 
Friedrich Schiller.6 

Die vordarwinistische Sehnsucht nach dem vermeintlich natürlichen Unschuldszustand eines ›Paradise 
Lost‹ kollidiert bei Haydn mit seinem wachen, kritischen Verstand, seinem kompositorischen ›Witz‹, 
aber besonders in der noble simplicité ist das utopische Potential aufbewahrt: ein märchenhaftes 
›Anfang gut, alles gut‹. 
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ABSTRACT. Zentral sind ›Natur‹ und kulturell definierte ›Naturbeherrschung‹ in Musik und Ästhetik des 18. Jhs.; 
die ›Compositionswissenschaft‹ zwischen Handwerk und tiefgründiger theoretischer Reflexion vermischte sich 
mit Naturbegriffen, die heterogen scheinen, dennoch untereinander verwoben sind: Noble simplicité (edle 
Einfalt), der Geniebegriff Kants, die naturwissenschaftlichen Grundlagen des Tonsystems/der Harmonik/des 
Sensualismus bei Rameau, die Symbolik von C-Dur als Gravitationszentrum der Tonartenordnung, die Ästhetik 
des Erhabenen zwischen Schauer und Entzücken, Entsetzen und Überwältigung, Furcht und Staunen; ihnen 
entsprechen strukturell Monumentalität und Differenzierung, Erschütterung und Besonnenheit. 

  

 
6 Vgl. Schiller 1889, 726–738. 
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