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1. Allgemeines

Die Bezeichnung des Mittelalters stammt aus dem lateinischen und wird erst gegen Ende des 17. Jahrhunderts zum Epochenbegriff. Anfangs wurden damit negative Eigenschaften verbunden (→ „finsteres Mittelalter“), später auch Rittertum und Heroismus. Die zeitliche Einschränkung ist eher kompliziert: Man geht vom Untergang des weströmischen Reiches um 476 aus und endet vor allem mit dem Beginn der Neuzeit, d. h. mit der Erfindung des Buchdrucks um 1450 oder der Entdeckung Amerikas 1492. Der Epochenbegriff „Mittelalter“ bezieht sich aber nur auf Europa und nicht auf andere Länder wie etwa China oder Japan.

2. Gregorianischer Choral (ab 600)

Die Kirche war schon früh in Politik und Wirtschaft integriert, sie hatte also im Alltag einen festen Platz. Gegen Ende der römischen Antike kommt es zum Hervortreten des Christentums im Mittelmeerraum gegenüber den anderen Religionen; das Christentum wird dann zur offiziellen Staatsreligion des Mittelalters. Im 4. Jahrhundert kommt es zur Trennung zwischen Ost- und Westrom und so zur Ausbildung der zwei politischen, wirtschaftlichen und religiösen Zentren Rom und Konstantinopel. Westrom geht durch die Völkerwanderung unter, Rom erhebt daraufhin den Anspruch, als religiöses Zentrum zu gelten, genau wie Konstantinopel (Istanbul). Der darauffolgende Konflikt wird durch den Untergang Ostroms gelöst. Rom wird das Zentrum des Christentums. Der Papst in Rom erhob einen Universalanspruch auf das Christentum in Europa (→ Missionierung der Heiden).

Papst Gregor

→ Entwicklung des Gregorianischen Chorals, eine einstimmige, diationisierte (= auf Kirchentonarten gebrachte) Musik in lateinischer Sprache mit liturgischen Texten. Benannt wurde diese Musik nach Papst Gregor, der die Gesänge durch den Hlg. Geist (= Taube) eingeflüstert bekam) und der auch eine wichtige Rolle in der Politik spielte.

Er wirkte von 590 bis 604 (Tod 604 tot) und wurde die Integrationsfigur für das römischer Reich. Er stammte aus einer römischen Familie und war ein einflussreicher Mann. Er ging nach Konstantinopel und wurde bei seiner Rückkehr nach Rom Papst.

Anfangs war das oströmische Reich (Sprache: griechisch) wichtiger als das weströmische, die Bischöfe von Rom betrieben aber eine solche Politik, dass Rom die wichtigste kirchliche Stadt werden konnte. Laut Papst Gregor kann Rom nur größer werden, indem man sich vom oströmischen Reich trennt, daher arbeitete er in Richtung eines eigenständigen weströmischen Reiches

→ weiters versuchte er die Christianisierung zur Zeit der Völkerwanderung und forcierte die lateinische Sprache sowie die römische Liturgie und Gesang zu einer einheitlichen Liturgie: Es gab die altspanische Liturgie in Spanien, die altgallikanische Liturgie in Frankreich, die beneneutonische Liturgie in Abtei Montecasino, die ambrosische Liturgie (< Bischof Ambrosius) in Mailand und teilweise Spanien; diese anderen liturgische Kreise hatten verschiedene Riten und verschiedene Gesänge. Durch Papst Gregor wurde die römische Liturgie die wichtigste Liturgie

→ daneben forcierte er einen einheitlichen Gesang = una vox, führte zur Verdrängung der regionalen Gesangsstile. Diese Anliegen wurde vor allem auch vom ersten weströmischen Kaiser, Karl dem Großen forciert, der den Gregorianischen Choral als einheitliche Musik als Symbol für ein einheitliches Reich durchsetzen wollte; außerdem versuchte er, die Musik wissenschaftlich durch das Zwängen in Tonsysteme (→ Kirchentonarten) zu untermauern.

Es kam zur Gründung der Schola Cantorum → einheitliche Ausbildung der Sänger. Im 16. Jahrhundert wurden die Tonarten des Chorals nach dem Konzil von Trient geändert, man kann daher heute nicht sagen, wie die Choräle damals geklungen haben. Der Benediktiner Orden in Frankreich versuchte, die Handschriften (Notationen) zu entziffern; indem die Noten untereinander geschrieben und die Ähnlichkeiten herausgesucht wurden, versuchte man eine Rekonstruktion der Choräle → sie konnten manchmal auch mehrstimmig sein, man weiß es aber nicht genau.

Das Volk konnte bei Chorälen nicht mitsingen, weil es kein Latein konnte; eine Ausnahme waren nur die leichten Sachen, wie z. B. Kyrierufe.

Liturgische Feiern (Messfeiern):

· Messordinarien bleiben bei jeder Messe gleich: Kyrie eleison, Gloria excelsis Deo, Credo (= Glaubensbekenntnis), Sanctus (→ ab 16. Jhdt. Benedictus), Agnus dei.

· Messproprien ändern sich: Ostern, Weihnachten, Allerheiligen, Introitus, Graduale, Alleluja.

Ausschmücken des Gregorianischen Chorals

Alle Gregorianischen Choräle im gesamten Karolingerreich waren verbindlich und einheitlich, sie waren daher die primäre Grundschicht, auf der Tropus und Sequenz als sekundäre Schicht wachsen, d. h. in vorgegebene Gesänge werden Tropen und Sequenzen eingefügt oder angehängt. Bsp.: Aus einer Niederschrift um 900 von Notker Balbulus ist bekannt, dass es Schwierigkeiten beim Auswendiglernen der Schlussmelismen des Alleluja (Jubilus) gegeben hat. Anhand eines Beispiels hat Notker gesehen, dass dieser Jubilus mit Text unterlegt war – dieser war nicht sehr schön gedichtet, deshalb fügte er einen neuen hinzu.

· Tropus: Einschub, der Text bzw. Melodie eines Chorals erweitert; er ist gleichzeitig eine Interpretation des Textes → Erklärung → Intensivierung des Gesangs durch Erweiterung

melismatisch: auf eines Silbe kommen mehrere Tonfolgen

syllabisch: je Silbe einen Ton

· Sequenz: Eine Textierung des Jubilus; ursprünglich ein Einschub wie ein Tropus, verselbständigten sich Sequenzen zu einer eigenen Komposition → Sequenzdichtung; diese kam auch immer mehr von geistlichen ins weltliche → im Konzil von Trient (1545-1563) wurde die Reduzierung der Sequenzdichtung auf folgende Sequenzen beschlossen

· Ostersequenz: im 11 Jhdt. entstanden

· Pfingstsequenz: im 13 Jhdt. entstanden

· Fronleichnamssequenz: im 13. Jhdt.

· Requiemssequenz: im 13. Jhdt. entstanden

· Stabat Mater: im 18. Jhdt. entstanden

· Sieben Schmerzen Marias

→ diese Sequenzen waren als selbständige Sequenzen noch als einzige erlaubt

Bei Tropus und Sequenz wurde der Text meist nicht mehr der Bibel entnommen, sondern neu gedichtet. Auch die Musik ist meistens neu entstanden, d. h. in zwei neuen Gattungen kommt es zu schöpferischen Leistungen, die bahnbrechend sind, um den Gregorianischen Choral zu begleiten.

3. Das frühe Organum (ca. 950-1100)

Die erste mehrstimmige Musik wird erst ziemlich spät beschrieben und war improvisiert. Wahrscheinlich hat schon vor diesen ersten schriftlichen Aufzeichnungen eine Mehrstimmigkeit existiert, die aber nur an hohen Festtagen praktiziert wurde. Wichtige Überlieferungen sind die musica enchiriades und die Organumlehre des Guido von Arezzo.

Der Klang bei mehrstimmigen Gesängen wird als lieblich und wohlklingen beschrieben, je schöner die Musik war, desto besser war sie zum Lobe Gottes geeignet.

Sammlungen von Organa:

· Winchester Tropas

· St. Marciale de Limoges

· Santiago de Compostella (Wallfahrtsort): Auf den Wanderrouten haben sich die Gesänge verbreitet (Wahlfahrtsbuch).

Notation

An den textlichen Schwerpunkten sollten Oktaven oder Einklänge sein, an anderen wichtigen Stellen Quinten oder Quarten. Ohne eine geänderte Notenschrift – früher waren es Neumen gewesen – hätte es für das Organum nicht mehr viele Möglichkeiten gegeben → Modalnotation
Neumen sind Winkelzeichen bzw. schriftliche cheironomische Zeichen, die meistens am Rand von Texten gestanden sind. Der ursprüngliche Choral war nicht für eine Notation gedacht (→ Stegreif), diese wurde aber durch die Neumissionierung anderer Länder im 8. Jahrhundert wichtig, weil auch dort der Choral gesungen werden sollte. Man hat sich damit Melodien wieder ins Gedächtnis rufen können. Diese Notation war nicht diastmatisch (= auf Notenlinien), d. h. sie war adiastmatisch und auch nicht rhythmisch, sie diente nur als Erinnerungsstütze.

Quadratnotation: Sie ist eine kalligraphische Form der Neumenschrift, die sich im 12. Jahrhundert entwickelte: Sie deutet zunächst nur den Melodieverlauf an und wird aber später diastmatisch, vor allem durch Guido von Arezzo und den Zisterzienser-Orden.

4. Notre Dame-Epoche (ca. 1200- 1250)

Die Kirche wurde zur weltlichen Stütze der Macht, die Herrscher – wenn sie den christlichen Glauben hatten – haben sich das große Wissen des Klerus zu nutze gemacht. Die Kirche war nicht nur Zentrum des Gebets, sondern auch ein Zentrum der Kommunikation und des Lehrens → es kam anfangs zur Ausbildung der Kathedralschulen; die Mönche waren Lehrer in Latein, den septem artes, Gesang (Lernen durch vor- und nachsingen); später gab es in den großen Städten auch Universitäten, v. a. Bologna und Paris. Durch das Aufkommen von städtischen Kulturen erlangten die Städte eine große Bedeutung.

An der Kathedralschule von Notre Dame wirkten an die 1200 Musiker, die zur Entwicklung der komponierten Mehrstimmigkeit beigetragen haben, v. a. Leonin und Perotin.

Im 12. Jahrhundert kommt in Frankreich der gotische Kirchenbau auf. Der Abt Suger von Saint-Denise hat eine Philosophie nach einem hierarchischen System entwickelt, wonach Gott die Spitze und die Quelle sei, dann erst gehe alles nach unten. Gott sei das Licht, von diesem bekomme jede Kreatur je nach ihrem Rang, danach empfange sie auch die Erleuchtung → das Licht gehe also vom höchsten Wesen aus → Der Abt forderte daher eine Öffnung der Wände der Kirche, sodass das Licht in die Kirche eindringt; wo Gott am nächsten ist, sei am meisten Licht. Ablasshandel und Schenkungen von Reichen, damit nach ihrem Tod der Priester sein Leben lang für ihr Seelenheil betete, dominierten die Zeit. Je teurer, desto höher hierarchisch gestellt war der Geistliche, der für sie betete.

Es gibt Bereiche für die Geistlichkeit und für das Volk, d. h. die Kleriker sind durch eine Mauer abgetrennt. Die Musiker saßen in einem Raum für Kleriker; Musik gab es nur an hohen Festtagen, viele Teppiche, Vorhänge und der gotische Kirchenbau (→ der Schall soll nach oben getragen werden) führten dazu, dass das Volk praktisch nichts mehr von der Musik hörte → Musik war wirklich nur für Gott.

Mit Beginn der Notre Dame-Epoche:

· Mehrstimmigkeit wurde bis dahin nur in Klöstern praktiziert, jetzt aber auch in der Kirche und in

· Kathedralen → Ausbreitung nach England, Spanien, Frankreich → Winchester Tropas, St. Marciale de Limoges, Santiago de Compostella

· Die Mehrstimmigkeit war bis dahin an Tropen und Sequenzen gebunden, d. h. an Gattungen, die nicht dem Bereich zentraler liturgischer Texte zuzuordnen sind; nun dringt die Mehrstimmigkeit zunehmend in die Liturgie ein → Gloria ex. Deo (Graduale, Alleluja)

· Für die Komposition ist die schriftliche Konzeption unausweichlich

· Neue Notation: Modalrhythmik und Modalnotation.

· Zum ersten mal in der Geschichte werden Namen von Komponisten überliefert

Im Buch Magnus liber des Schriftstellers Anonymus 4 sind die Namen Leoninus und Perutinus, die vermutlich in Notre Dame unterrichtet haben, sowie mehrstimmige Klauseln von Perutinus überliefert.

Gattungen der Notre Dame-Epoche

1. Organum war nicht mehr nur die Bezeichnung für Mehrstimmigkeit, sondern auch für Choralbegleitung. Leoninus schuf das Magnus liber organi, wo er, nach dem Kirchenjahr geordnet, alle zweistimmig ausgeführten Abschnitte der Gradualia und der Alleluja enthält. Von diesen Melodien wurden die Teile mehrstimmig solistisch aufgeführt, die auch in der Einstimmigkeit solistisch aufgeführt wurden.

2. Motette (< „mot“: franz., Wort), ein tropierter Choral → ein Tropus, der über einem Choral steht, ist die Frühform der Motette → der Choral ist die Grundlage für die Motette. Sehr bald gibt es schon Texte, die nicht mehr geistlich sind → weltliche Texte, z. B. Rügegedichte, Behandlung politischer und moralischer Missstände, Liebeslyrik (→ Trouvèrelyrik), schleichen sich in die kirchliche Motette ein, allerdings bleiben noch die perfekten Intervalle bei wichtigen Schwerpunkten (Stellen).

Die Motette entsteht so aus den Ersatzklauseln zu den Diskantpartien der Organa, d. h. der oder den Oberstimmen einer meist zwei- bis dreistimmigen Ersatzklausel werden ein oder mehrere Texte syllabisch unterlegt, die dann den von Tenor vorgetragenen Choraltext kommentieren. Die neuen Texte müssen sich am Rhythmus der vorgegebenen Klauseloberstimmen orientieren. Die Stimme über dem Tenor heißt von da an Motetus, die dritte und vierte Stimme über dem Tenor Triplum und Quadruplum. Die meisten Motetten sind dreistimmig. Der Tenor besteht meist aus wenigen Noten (lange Notenwerte → 5. Modus), die in ordines (ein ordo ist ein rhythmisch identisch wiederkehrender Abschnitt) gegliedert ist. Der Text besteht meist nur aus einem Wort. Aus den Ordines entwickelte sich bei der Isorhythmie die Talea (= rhythmische Wiederholung eines Abschnitts).

Notation

Wichtig ist die Entwicklung der neuen Notationsform:

Modalrhythmik: Diese prägte auch noch die Musik in der ars antiqua, wo allerdings in Mensuralnotation geschrieben wurde. Die Modalrhythmik ergibt sich nicht aus der äußeren Form der Notenzeichen, sondern nur aus der Anordnung und Abfolge der Ligaturen = bestimmte Notenzeichen, die nicht nur eine, sondern auch mehrere Noten enthalten können. Einzelnoten oder Einzelligaturen ergeben keinen lesbaren Rhythmus → es sind nur bestimmte Rhythmusschemen in sechs Modi notierbar, wovon jede eine Art der Aufeinanderfolge von Ligaturen kennzeichnet.

Modalnotation: In partiturähnlicher Anordnung überliefert, wie Lieder der Troubadours und der Trouvères in Quadratnotation → bis heute ist die Gregorianik in den liturgischen Büchern in Quadratnotation notiert → Gruppennotation

Der Rhythmus ist von der Dreiteiligkeit geprägt (→ göttliche Dreifaltigkeit): Die Longa ist in drei Brevis unterteilt, die wiederum in drei Semibrevis unterteilt sind. Die Duplexlonga ist zweimal so lange wie die Longa).

5. Ars Antiqua (ca. 1200-1300)

Die Motette wird zur Hauptform, doch rhythmische Probleme stehen im Vordergrund, woraus eine Weiterentwicklung der Notenschrift folgt und es somit zur Ausbildung der Mensuralnotation kommt.

Ein zentrales Werk dieser Zeit ist Speculum Musicae von Jacobus Lüttich, einem Musiktheoretiker, der eine sehr konservative Einstellung zu einer Zeit hatte, in der die Ars Nova sich bereits durchzusetzen begann. Wahrscheinlich war er es auch, der dem Papst Johannes II. dazu riet, die Ars Nova zu verbieten und den Zuwiderhandelnden mit einer Strafe des achttägigen Ausschlusses vom Gottesdienst zu belegen.

Die Motette war die wichtigste Kompositionsform, daher dürfe man sie nicht vor dem gewöhnlichen Volk aufführen, das die Feinheiten nicht bemerkt, sondern vor Gebildeten, die die Feinheiten suchen und zu schätzen wüssten. Die Motette hatte schon die weltliche Aufgabe, die Leute bei Festen zu unterhalten (im Gegensatz zu den Organa der Notre Dame-Epoche).

Die Notation war die Mensuralnotation I (v. a. durch Franko von Köln beschrieben). Die Dreizeitigkeit war – wie auch in der Modalnotation – die Regel. Die Unterteilung der Notenwerte: Maxima → Duplexlonga → Longa → Brevis → Semibrevis → Minima. Neben der Dreizeitigkeit, die als „perfekt“ galt, gibt es v. a. schon in England Zweizeitigkeit; sie galt als „imperfekt“ und als schlimmer Eingriff in den religiösen Bereich. Ob eine Note jetzt aber drei- oder zweiteilig ist, lässt sich nur aus dem Zusammenhang ablesen.

Petrus de Cruce lebte noch in der Ars Antiqua; er versuchte, die Brevis in bis zu sieben Semibrevisse zu unterteilen, war aber noch in der Mensuralnotation I verhaftet. Bei ihm wird das Triplum zu einer bewegten, rhythmisch freieren, in kurzen raschen Notenwerten fortschreitenden Stimme. In ruhiger Bewegung bildet der Motetus ein Mittelglied zwischen Triplum und Tenor.

6. Ars Nova (ca. 1300-1400)

Zusätzlich zu Ars Antiqua finden sich in der Ars Nova folgende Charakteristika:
· Man wendet sich stark gegen die perfekte Dreiteilung, es kommt zur Weiterentwicklung der Mensuralnotation: Es werden kleinere Notenwerte erfasst und kompliziertere Rhythmen notiert.

· Übergewicht der weltlichen Musik über der geistlichen

· Die Musik wird zu einem autonomen Kunstwerk, d. h. sie löst sich von der Liturgie

· Immer stärker und häufiger werden imperfekte Klänge und Intervalle, v. a. die Terz, auch die Sext verwendet, zu wichtigen Zeiten bleiben aber immer noch perfekte Intervalle (Quart, Quint, Oktav)

· Weitere Komplikation der Motette: Die isorhythmische Motette (= gleichrhythmisch) wird von Philippe de Vitry beschrieben, der Choral bleibt aber immer noch die Vorlage. Der Choral wird rhythmisiert → „Tenor“

Bei der Länge der Ars Nova-Motetten sind die liturgischen Cantus firmi oft zu kurz, um den Tenor eines ganzen Stückes zu bilden, es wird deshalb mehrmals wiederholt:

1. Form der Wiederholung: Color war die Wiederholung eines melodischen Abschnitts

2. Form der Wiederholung: Talea = Wiederholung eines rhythmischen Abschnitts

Beide können sich auch überschneiden, sodass z. B. die selbe Melodiestelle an einer anderen Stelle in der Talea vorkommt und somit auch anders rhythmisiert wird.

Diese Isorhythmie prägte vor allem die Motette im 14. Jahrhundert, sie wird aber auch im 15. Jahrhundert bei hohen Festlichkeiten verwendet (Dufay).

Das tempus perfectum wird durch einen Kreis angegeben (→ „Sonne“, „männlich“), das tempus imperfektum durch einen Halbkreis (→ „Mond“, „weiblich“) → wird heute noch für einen 4/4-Takt verwendet. Schriftliche Aufzeichnungen davon wurden v. a. durch Philippe de Vitry und Johannes Muris geschaffen.

Eine beliebte Kompositionsform war der Hoquetus, der vor allem beim Schluss der Motetten angewandt wurde: Es kommt dabei zu einer Art Zerschneidung der Stimmen, einer Art Wechselgesang, der wie ein Schluckauf klingt → war ein bedeutender Kritikpunkt des Papstes.

Im 14. Jahrhundert erscheinen auch sehr viele gesellschaftskritische Texte, vor allem auch von Philippe de Vitry → die Motette wird eine Musik für Kenner.

Die Überlieferung der Ars Nova-Musik beginnt mit dem Roman Fauvel (frz., Pferd, Esel), der die

Laster dieser Zeit aufzeigt: Fauvel versucht Fortuna zu heiraten, sie will ihn aber nicht, darum heiratet er Hoffart. Deren gemeinsame Kinder symbolisieren die Gefahr für Frankreich. Der Roman geht vor allem gegen die Minister des Königs, die auch Geld unterschlugen. In diesem Roman sind auch Motetten enthalten.

Guilhomme de Machaut: Er schrieb vor allem weltliche Kompositionen in Liedform und zierte 

auch Proprien- und Ordinarienteile aus, indem er alle Stimmen isorhythmisch durchkomponierte – die erste Messe, die als Messe vor uns steht, war seine Missa de Notre Dame.

Die wichtigsten Komponisten der Ars Nova waren Vitry und Guilhomme de Marchaut, die wichtigsten Theoretiker Johannes Muris und Vitry.

Auch trotz der Androhungen des Papstes (Bulle) entwickelte sich die Ars Nova-Musik, weil die Distanz zu Italien relativ groß war.
14. Jahrhundert

Das 14. Jahrhundert war das Jahrhundert der Krisen und der Katastrophen: Viele Missernten, weil es kühler geworden war, Epidemien brachen aus (z. B. Pest um 1350; die Menschen kamen auf der Suche nach Lebensmitteln in die Stadt, obwohl es dort noch weniger gab als am Land, und kamen so mit der Pest in Berührung) → die Bevölkerung wird stark reduziert. Die ursprüngliche Bevölkerungsgröße wird erst wieder im 16. Jahrhundert erreicht.

Bei der Schuldfrage suchte man die Schuld an sich selbst (→ Sündhaftigkeit, Geislerbewegung, Buße tun, um Gott zu besänftigen), auch die Texte der Motetten beweisen den Glauben, dass es zu diesen Katastrophen kam, weil man sich schlecht verhalten hatte. Die Schuld wurde aber auch bei Sündenböcken, z. B. den Juden oder den Templern (in Frankreich zog Ludwig der Schöne gegen die Templer, woraufhin der oberste Templer angeblich den König und den Papst verwünschte, worauf diese wirklich kurz darauf starben)

→ allgemeine Verunsicherung und Existenzkrisen

Neben diesen Problemen gab es auch politische Schwierigkeiten: Der Papst forderte die alleinige Herrschaft im weltlichen wie auch im kirchlichen Sinn, womit er auf den Widerstand des französischen Königs traf; der Papst starb unter mysteriösen Umständen, der römische kirchliche Hofs übersiedelte nach Avignon. Die Kirche kehrte erst 1377 im 100jährigen Krieg zwischen England und Frankreich wieder nach Rom zurück → Zeit des Schismas: Es regierten zeitgleich in Rom und Avignon zwei Päpste; Papst und Gegenpapst waren schlecht für die Einheit der Kirche; im 15. Jahrhundert werden alle regierenden Päpste abgesetzt und ein einziger Papst wird gewählt.

7. Trecento (14. Jhdt.)

In Italien findet man eine Frühform des Humanismus – man besinnt sich erneut auf die Antike; das Zentrum war Florenz, die Träger waren Adelige, Staatsbeamte und Dichter; man versuchte, neue Werte in der Antike zu finden und zurück zu den Quellen gehen. Im Zuge dessen beschäftigte man sich wieder mit antiken Schriften (zuerst Latein, dann auch griechisch). Adelige statteten Leute mit Geld aus, um die Bibliotheken zu erforschen.

Dante: Dichter, er forderte die Rückbesinnung nicht nur auf das römische Reich, sondern auch auf die Sprache, Italienisch sollte die Dichtersprache sein. Er setzte sich auch politisch ein, kritisierte Papst Bonifaz VIII.); er verfasste Werke, die sich mit der Staatsführung beschäftigen (er forderte die Trennung von Staat und Kirche, seine Werke waren daher längere Zeit verboten)

Petrarca: Dichter, der auf der Suche nach antiken Schriften durch Nordeuropa geschickt wurde; er glorifizierte die Antike

Boccaccio: Dichter; er hatte in den ersten Jahrzehnten seines Lebens nur italienische Literatur verfasst; nach einem Gespräch mit Petrarca sah er aber ein, dass man antik schreiben sollte.

Ein Zirkel in Florenz sprach und diskutierte über die Antike → diese Denkweisen wurden aus Italien in andere Länder hinausgetragen und beeinflussten so die Ausbildung der Künste im 14. und 15. Jhdt.

Auswirkungen des Humanismus

· Der Mensch bekommt eine bestimmte Bedeutung und wird als Individuum gesehen; er kann durch entsprechende Bildung ein entsprechendes Ziel erreichen → Bildung wurde als wichtig erkannt → Schulen entstanden, allerdings nur für Reiche; daraufhin wurden immer mehr Adelige Dichter, Komponisten, Maler oder Gelehrte.

· Man glaubte auch, über antikes Wissen hinausgehen, es verbessern und übertreffen zu können.

· Man verlangte von Adeligen, dass sie universell auch in den Künsten gebildet sind → Adelige als Dichter, Maler und Komponisten → Bildung wurde nicht nur höfisch, sondern vor allem umfassend

· In der Kunst wurden die Abbilder immer individueller, Skulpturen erhielten Gesichtszüge, man ging weg von der Idealisierung, aber die Anatomie wurde für die Kunst interessant → der menschliche Körper wird so abgebildet, wie er tatsächlich ist. Maler und Zeichner experimentieren mit Perspektiven, die Künstler werden selbstbewusster, z. B. Isaac oder Josquin, der seinem Lehrer Ockegehm eine Motette widmete. Dufay war bedeutender Komponist und schrieb sich selbst eine Motette mit Bitte um Erlösung nach seinem Tod → großes Selbstbewusstsein; Dufay war besonders reich, weil er von Dienstherren Ländereien bekommen hatte.

· Künste verlagern sich von Kathedralen und Klöstern weg an weltliche und geistliche Höfe, die Höfe richteten sich Hofkapellen nach dem Vorbild des Herzogs von Burgund ein; dieser war sehr reich und hatte die beste Kapelle und die schönsten Zeremonien.

