M u s i k  u n d  R e l i g i o n

Mythen

= erste geschichtliche Überlieferung von Musik; Mythen wollen das „Sein“ erklären und woher die Musik kommt

→ Musik als Geschenk der Götter:

1. Zusammenhang von Musik und Sprache: z. B. wurden Geschichten gesungen. Im Hindu-Glauben (Indien) gilt Brahma als der Gott, der die Sprache und die Musik erfunden haben soll.

2. In China erfand der „Gelbe Kaiser“ Sprache, Musik und Schrift. Musik kann die Menschen positiv und negativ  beeinflussen, da sie ja von den Göttern kommt.

3. In Ägypten war der Gott der Schreibkunst der Begründer der Musik. Außerdem gab es sogenannte „Cheinonome“ (sie leiten die Musik bzw. die Musiker und beeinflussen die Ordnung der Musik durch Handzeichen → „Winkzeichen“). So war es z. B. der Sänger Hesu (Cheinonom), der die Welt mit einem einzigen Wink geschaffen hatte (→ Entstehung der Welt durch den Klang).

4. In Norwegen glaubte man auch, dass die Welt aus einem Klang geschaffen wurde.

5. In Griechenland erschuf Zeus die Welt, nur fehlte eine Stimme, die die Schöpfung preisen konnte → daher wurden die Musen gezeugt, die die Welt loben sollen. Sie sind es auch, die als einzige dem Menschen ihr Talent weitergeben können.

Hesiod war der erste, der die Mythen niedergeschrieben hatte; er beschrieb seine eigenen musikalischen Fähigkeiten, die er von Musen bekommen hat.

Orfeus (Grieche) war ein Sänger aus Trakien, der die Fähigkeit der Zauberkunst hatte. Wenn er sang, folgten ihm die Tiere, Pflanzen und Menschen. Er ist außerdem auch ein Schamane (→ verfallen durch Musik, v. a. Trommeln, und Rauschmittel in Trance und kommen somit zu den Göttern, wo sie Weisheiten für die Menschen erfahren oder sogar die Menschen heilen können, wenn sie wieder zurück sind) → er konnte also zu den Göttern gehen.

Es existiert auch eine Geschichte über Orfeus und Euridike: Sie war seine Geliebte, wurde aber von einer Schlange gebissen und starb. Orfeus wollte sie nun aus dem Reich der Toten zurückholen und versuchte daher, durch seinen Gesang bei den Furien vorbei in die Unterwelt zu kommen. Dort bewegte er die Götter dazu, Euridike wieder freizugeben, allerdings nur unter der Bedingung, dass er sich während des Heimwegs nicht umdrehen durfte. Leider folgte er nicht und sie musste wieder zurück. Orfeus zog sich daher zurück und wird frauenscheu (homosexuell), was zur Folge hatte, dass er von Frauen getötet wurde. Orfeus stellt hier einen Vermittler zwischen Gott und der Welt dar (→ er entspricht Christus). Vor allem im 15. Jhdt. und zu Beginn des 17. Jhdts. (Oper) trifft man wieder auf Orfeus (→ immer wenn sich etwas ändert bzw. etwas Neues kommt).

Was wir von der Antiken Musik wissen
· Ausformulierung von Rhythmen und Versmaßen

· Ausformulierung von Tongeschlechtern, die nach Stammesnamen benannt wurden

· Musiké: Das Zusammenwirken von Bewegung, Musik und Sprache

Pythagoras von Samos: Er entspricht einem Schamanen, gründete die Bruderschaft der Pythagoräer: Man glaubte, man könne alles durch Zahlen erfassen → eine durch Zahlen bestimmte gewisse Ordnung des Kosmos und letztendlich auch der Welt existiert. Die Musik ist Symbol dieser Weltenordnung. Pythagoras: „Die Intervalle sind das Zeichen dafür, dass der Welt eine Ordnung zugrunde liegt. Mathematisch kann man die Welt erfassen und durch Musik erkennt man genauso die Welt.“ Die Pythagoräer lebten in einem strengen Orden, ihr Leben war bestimmt von Musik, Mathematik und Bewegungsbildung (Gymnastik). Die Bruderschaft der Pythagoräer hielten natürlich ihre Prinzipien und die Inhalte geheim.

Platon hat aus den Inhalten der Pythagoräer Lehren gebildet bzw. die Inhalte weiter verarbeitet (→ Ergebnisse dieser Bruderschaft) und kommt so zu dem Begriff „Ethoslehre“: Die Weltordnung ist in der Musik vorhanden, daher hat Musik Auswirkung auf den Menschen und soll folglich in der Erziehung eingesetzt werden. Weiters machte er sich Gedanken über den Staat → Zurückgehen des Individuums und spezielle Erziehung durch Musik → „Mit Musik kann man die Menschen bilden.“

Die Sprache spricht das Rationale an, die Musik das Emotionale. Das Schlimmste in der Musik ist die Vermischung von Tonarten und Harmonien. Daher meinte Platon, dass nur bestimmte Harmonien für die Erziehung der Knaben geeignet wären (phrygisch und dorisch). Daraus folgerte er weiter, dass bestimmte Tonarten unterschiedliche Wirkungen auf den Mensche haben können. Neben den Erkenntnissen der Mathematik und der Logik ist die musikalische Ausbildung gleich wichtig, man sollte daher bereits bei kleinen Kinder beginnen. Im 1. Jhdt. n. Chr. kam es zur ersten Notation, der „Buchstabennotation“.

Die Bedeutung der Musik in der Erziehung wird weitergegeben, woraus dann letztendlich im 16. Jhdt. n. Chr. die septem artes liberales entstehen, die nur für freie Menschen gedacht waren, da Arbeit von der Wissenschaft ablenkt → galt also nur für Reiche und Adelige.

Das Christentum in Europa basiert auf der griechisch-römischen Kultur. Die Autoren im frühen Mittelalter überlieferten diese Kultur, z. B. Augustinus (354-430) oder Boethius (480-520; er konnte noch Griechisch und übersetzte die Texte, auf die sich später alle berufen. Außerdem war er Adeliger und hatte daher die septem artes liberales, die im Mittelalter die Grundlage der Bildung waren).

Musik galt als Abbild des Kosmos. Wer den Kosmos beweist, beweist Gott, der darüber steht. Unterteilung der Musik in:

· Humana: Theoretiker, die die Ordnung der Musik beschreiben

· Mundana: Sphärenmusik, in der Bibel beschrieben als Himmelskörper, die Gott loben; es lobpreisen aber nicht nur die Planeten, sondern auch Geistwesen (wie Engel). Im Mittelalter hatte man viele Visionen (z. B. Engel, die bestimmte Musiken weitergaben)

Hildegard von Bingen schrieb Lieder und hatte später die Vision, dass Engel sie gesungen haben und somit ihre Musik von Gott angenommen wurde. Man sah die geistliche Liturgie als Abbild der himmlischen Liturgie (Engel).

Der Heilige Ignatius hörte in Visionen Engel singen und führte diesen Gesang in die Kirche ein.

· Instrumentalis: reelle Musik.

Gregorianischer Choral

Der Gregorianische Choral ist eine einstimmige, diatonisierte (= auf Kirchentonarten gebrachte) Musik in lateinischer Sprache mit liturgischen Texten.

Er ist nach Papst Gregor benannt, der Gesänge durch den Heiligen Geist (Taube) eingeflüstert bekam; er spielte eine wichtige Rolle in der Politik. Er wirkte von 590 bis 604 (604 †) und wurde die Integrationsfigur für das Römische Reich. Er stammte aus einer römischen Familie und war ein einflussreicher Mann; er ging nach Konstantinopel und wurde bei seiner Rückkehr nach Rom Papst.

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

Weiters verstärkte er die Christianisierung (Zeit der Völkerwanderung) und forcierte die lateinische Sprache, die römische Liturgie und den Gesang. Es existierten verschiedene Liturgien zu dieser Zeit: die altspanische Liturgie in Spanien, eine altgallikanische Liturgie in Frankreich, die beneneutonische Liturgie in der Abtei Montecasino, die ambrosische Liturgie (< Bischof Ambrosius) in Mailand und teilweise in Spanien. Diese anderen liturgischen Kreise hatten verschiedene Riten und verschiedene Gesänge. Die römische Liturgie wurde durch Papst Gregor zur wichtigsten Liturgie.

Die wichtigsten Gesangsformen waren Psalmen und Hymnen. Der Gregorianische Choral wurde erst im 9. Jhdt. so bezeichnet. Im 9. Jhdt. waren die Karolinger an der Macht (Frankreich) und im westlichen Bereich dominant. Karl der Große war der erste weströmische Kaiser, zuvor aber war er Frankenkönig. Er wollte die lateinische Sprache wieder einführen (v. a. als Amtssprache) und eine einheitliche Musik (römischer Choral) durchsetzen: Der Choral sollte als Symbol für das einheitliche Reich dienen. Karl der Große versuchte, die Musik auch wissenschaftlich zu untermauern → Choräle wurden in Tonsysteme (Kirchentonarten) gezwängt.

Die Choräle sind in Neumenschriften überliefert:

· Cheironomische Neumen: Winkelzeichen

· Diastmatische Neumen: deuten Tonhöhen an

Durch die Einführung der Notenlinien konnte man die tatsächliche Tonhöhe ablesen. Im 16. Jhdt. wurden die Tonarten der Choräle nach dem Konzil von Trient geändert.

Man kann heute nicht sagen, wie die Choräle damals geklungen haben. Der Benediktiner Orden in Frankreich versuchte die Handschriften (Notationen) zu entziffern. Noten wurden untereinander geschrieben, die Ähnlichkeiten herausgesucht → Rekonstruktion der Choräle (sie konnten manchmal auch mehrstimmig sein, aber man weiß es nicht genau).

Es gab eigene Schulen für den Choral in Klöstern, z. B. Benediktinerorden. Die Mönche waren Lehrer für Latein, die septem artes und Gesang (lernen durch vor- und nachsingen). Ab dem 12. Jhdt. gab es eigene Kathedralenschulen. Das Volk konnte bei den Chorälen nicht mitsingen, weil es kein Latein konnte, nur bei leichten Texten (z. B. Kyrierufen).

Liturgische Feiern sind 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. Liturgie bedeutet Riten; der Gregorianische Choral ist im Mittelalter das Zentrale, er wird zum Gesang der Kirche.

Ausschmückungen des Gregorianischen Chorals:

· Tropus: Einschub zur Interpretation des Textes (Erklärung) → Choral, dessen Text bzw. Melodie erweitert ist 

· Intensivierung des Gesangs (Erweiterung)

· melismatisch: auf eine Silbe kommen mehrere Tonfolgen

· syllabisch: je Silbe ein Ton

· Sequenz: ursprünglich wie ein Tropus, doch Sequenzen verselbständigen sich zu einer Komposition → Sequenzdichtung; kommt auch immer mehr von geistlichen ins weltliche → im Konzil von Trient fällt der Beschluss zur Reduzierung der verselbständigten Sequenzdichtung auf:

· Ostersequenz (im 11. Jhdt. entstanden)

· Pfingstsequenz (13. Jhdt.)

· Fronleichnamssequenz (13. Jhdt.)

· Requiemssequenz (13. Jhdt.)

· Stabat Mater (18. Jhdt.)

· Sieben Schmerzen Marias

→ diese Sequenzen waren als einzige noch erlaubt → selbständige Sequenzen

Beginn der Mehrstimmigkeit
Zum ersten Mal im 8. und 9. Jhdt. beschrieben → bedeutet aber nicht den Beginn. Mehrstimmigkeit nur an Festtagen; in Frankreich und England finden sich viele Hinweise auf Mehrstimmigkeit.

Die erste wichtige Quelle war die musica enchiridés (Organum) – keine Aufzeichnung, aber eine Erklärung der Gesänge; eigene Notation (sog. Desia-Notation); Quint, Quarte und Oktave dienen als Grundlage dieser Musik, auf ihnen wird aufgebaut; paralleles Singen in diesen Intervallen; improvisierte Mehrstimmigkeit. Die Sänger, die diese Improvisation gut beherrschten, wurden notiert:

· Winchester Topas (England)

· Martial in Lemoche (Frankreich)

· San Diego de Compostella (Spanien)

Textliche Schwerpunkten auf der 1 und 8), andere wichtige Stellen waren die 4 und 5, z. B. ein Tropus, der gleichzeitig gesungen wird (→ Vorform der Motette).

Jacobus von Lüttich war Berater des Papstes, er beschwerte sich ihm Papst wegen der neuen Musik

Notation

Mensuralnotation basiert auf dem Grundprinzip der Dreiteiligkeit (= perfekte Teilung, die die höchste Trinität zeigt); beschrieben durch Philippe de Vitry. Prinzipiell war auch die Möglichkeit der Zweiteilung vorhanden, stellte aber einen schlimmen Eingriff in den religiösen Bereich dar. 

Motette: die wichtigste Kompositionsform für die Musik der Mehrstimmigkeit; Motette < Motetus (mot = frz.: Wort) → tropierter Choral; die Frühform der Motette stellt daher ein Tropus über einen Choral dar.

ars antiqua:

· Petrus de Cruce

· Choral als Grundlage für Motette

· Bei wichtigen Zeiten (Schwerzeiten) perfekte Intervalle

ars nova: Die neue Notation wendet sich gegen die perfekte Dreiteilung, imperfekte Klänge (Terzen, Sexten) werden beliebter, bemüht sich aber immer noch, bei wichtigen Zeiten perfekte Klänge zu verwenden.

14. Jahrhundert

Isorhythmie (= „gleichrhythmisch“), d. h. der Choral bleibt die Vorlage, wird aufgenommen und rhythmisiert → Tenor. Im 14. Jhdt. entstanden auch viele gesellschaftskritische Texte (im Roman Fauvel wird auch die Motette angeführt → wichtige Quelle für Musik der damaligen Zeit.)

hoquetus = Zerschneiden der Stimme – „Schluckauf“

Guilhomme de Marchaut DTV (Missa de Notredame) zierte Proprienteile und Ordinarienteile aus

Das 14. Jhdt. war das Jahrhundert der Krisen: Hungersnot 1313-1317 in Europa, zieht Epidemien mit sich, Pest um 1350, Bevölkerung stark reduziert, ursprüngliche Bevölkerungsgröße wird erst wieder im 16. Jhdt. erreicht → Texte in Motetten: Weil man sich schlecht verhalten hat, kommt es zu diesen Katastrophen → Schuldzuweisungen zu sich selbst. Allgemeine Verunsicherung führt zu großer Landflucht, die Menschen glauben, in der Stadt Lebensmittel zu finden → jetzt brechen erst recht Epidemien aus.

Dazu kommen Streitigkeiten mit der Kirche und dem Staat (Papst Bonifaz VIII. und König): Der Papst will die alleinige Herrschaft und bekommt Schwierigkeiten mit dem König – es kommt zur Übersiedlung des römischen Hofes (= Kirche) nach Avignon. Die Kirche kehrt erst wieder im 100jährigen Krieg gegen England zurück = Zeit des Schismas = nicht mehr nur ein Papst, sondern zwei (Gegenpapst in Avignon) → schlecht für die Einheit der Kirche; Lösung erst im 15. Jhdt. durch das Absetzen aller zur Zeit regierenden Päpste und der Neuwahl eines Papstes

Humanismus:
Schon im 14. Jhdt. kommt es in Italien (Trecento) zu einer Frühform des Humanismus = erneute Rückbesinnung auf antike Sachen; das Zentrum war Florenz, Träger sind Adelige, Staatsbeamte und Dichter; man versuchte, neue Werte in der Antike zu finden → zurück zu den Quellen gehen → Beschäftigung mit antiken Schriften (zuerst Latein, dann auch Griechisch).

Der Dichter Dante setzte sich auch politisch ein: Er kritisierte den Papst Bonifaz VIII. und verfasste auch Werke, die sich mit der Staatsführung beschäftigen (waren daher längere Zeit verboten). Petrarca wurde durch Nordeuropa auf die Suche nach antiken Schriften geschickt; er glorifizierte die Antike. Boccaccio glaubte, man müsse sich auf die Antike beziehen. Ein Zirkel in Florenz sprach über die Antike und diskutierte sie

→ diese Denkweisen wurden später aus Italien in andere Länder hinausgetragen → beeinflussten die Ausbildung der Künste im 14. und 15. Jhdt.

Auswirkungen des Humanismus:

· Der Mensch bekommt eine bestimmte Bedeutung, er wird als Individuum gesehen und er kann durch entsprechende Bildung ein entsprechendes Ziel erreichen → Bildung ist wichtig → Schulen entstehen, allerdings nur für Reiche.

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

· Man verlangte von Adeligen, dass sie universell – auch in Künsten – gebildet sind → Dichter, Maler und Komponisten als Adelige → Bildung wird höfisch und umfassend

· Künstler werden selbstbewusster:

· Josquin (widmete seinem Lehrer Ockegehm eine Motette)

· Dufay war bedeutender Komponist, schrieb sich selbst eine Motette mit der Bitte um Erlösung für seinen Tod (→ großes Selbstbewusstsein)

· Künste verlagern sich an weltliche und geistliche Höfe: Der Herzog von Burgund hatte die beste Kapelle und beste Zeremonien

· Komponisten: Dunstable, Ockegehm (Spielereien mit Krebs und Umkehrungen), Josquin (Zahlenspielereien), Isaac, Orlando di Lasso, Palestrina.

Humanistische Forderungen an die Musik:

· Natürlichkeit: Musik solle sich immer stärker um Sprache kümmern („atemgerecht“ komponieren) → es wird immer intensiver, den Text auszudrücken, im 17. Jhdt. will man auch Gefühle ausdrücken.

· Zusammenklänge: Stimmen werden auseinandergezogen → es entsteht ein Stimmmodus, der heute Sopran, Alt, Tenor und Bass entspricht (wurde damals mit Feuer, Wasser, Luft und Erde in Zusammenhang gebracht) → Das Zusammenklingen steht im Vordergrund (Kompositionstafeln).

Im 16. Jhdt. mehrere Stimmen → es ging um Klangschönheit (v. a. England).

Isorhythmik: vor allem in Frankreich, später v. a. in sehr künstlerischen Motetten

Im 15. Jhdt. war die Motette wieder eine geistliche Komposition (vgl. 14. Jhdt.: weltlich), mit Ausnahme von Huldigungsmotetten.

Tonmalerei: Bei Orlando di Lasso werden Worte direkt umgesetzt, Josquin kann Stimmungen gut umsetzen; Zahlenspielerei, Auskosten von Klangräumen (Hölle durch tiefe Töne symbolisiert) → Musik für Kenner

Glaubensauseinandersetzungen im 16. Jhdt.:

Reformatorische Bestrebungen, Gegenreformation

Allgemeine Kritikpunkte:

· Im 15. Jhdt. hatte der Papst seine Macht gestärkt, aber Missstände wurden nicht beseitigt. Am Übergang vom 15. zum 16. Jahrhundert wurden immer mehr Stimmen gegen den Reichtum der Kirche laut.

· Das gemeine Volk war nicht gut mit Priestern versorgt.

· Die Lebensführung der Kirchenfürsten wurde kritisiert, denn das Hofleben findet gleich wie an weltlichen Höfen statt.

· Verrechtlichung der kirchlichen Heilmittel (Ablasshandel, gekaufte Kirchenämter)

England

Im 14. Jhdt. forderte John Wiclif eine Kirche, bei der die Königin Oberhaupt wäre. Heinrich VIII. wollte sich von seiner Frau scheiden lassen, doch die katholische Kirche erlaubte es nicht; er trat daher aus und gründete die Anglikanische Kirche mit dem König als Oberhaupt.

Gesang: Eine Note für eine Silbe → einfache Musik; Komponisten, die früher katholisch komponiert hatten, komponieren jetzt anglikanisch. Man forderte auch nicht nur lateinische Musik, sondern auch englische → man orientierte sich an Motetten: Anthems (Thomas Tallis und Weelkes) in englischer Sprache; klingt nach frankoflämischer Musik.

Böhmen

Im 14. Jhdt. kämpfte Johann Hus (Rektor der Uni in Prag) gegen politische Probleme (v. a. Leibeigenschaft) und religiöse Missstände, er trat für eine böhmische Landeskirche ein und lehnte die lateinische Liturgie ab. So forcierte er die böhmische Sprache; er verfasste volkstümliche Lieder zur besseren Verbreitung seiner Ideen; er wurde durch das Konzil von Trient verbrannt. Seine Nachfolger waren die Böhmische Bruderschaft → Lehre in Liedern, Messen in Landessprache.

Schweiz

Reformbewegung von Ulrich Zwingli (radikal) mit strengen Überlegungen: Die Verdammnis des Menschen ist vorbestimmt und äußert sich im Dasein → wenn man viel Geld hat, ist man gut); er verbietet viele Kultformen der alten Riten, auch die Bilderanbetung und verlangt eine Kontrolle des Kirchenbesuchs; rigide Verwendung der Musik: Instrumentalmusik ist nichts Positives → wenn überhaupt Kirchenmusik, dann nur ganz einfach und nur Psalmen.

Puritanische Richtung
Johannes Kalvin trat gegen weltliche Musik ein: In der Messe soll man sich auf die Predigt konzentrieren, deshalb nur einfacher Psalmengesang → 1542: Sammlung der für Kirche geeigneten Psalmen.

Niederlande
Die Niederlande kommen durch Heirat unter die Herrschaft der Habsburger. Es erfolgt die Spaltung in den Norden (= heutiges Holland: reformatorisch) und den Süden (= heutiges Belgien: katholisch). Sauterlidekens = reformatorische Lieder; Clemens von Papa: religiöse Lieder in Landessprache.

Reformation von Martin Luther

Er war ein ehemaliger Augustinermönch, trat gegen Missstände in der Kirche ein → Veröffentlichung der 95 Thesen → Diskussionen

In der zweiten Hälfte des 16. Jhdts. kam es zur Trennung der Lutherischen von der katholischen Kirche. Luther hatte die Vorstellung eines Volkspriestertums → Jeder ist für sein Seelenheil selbst verantwortlich → jeder muss aktiv am Gottesdienst teilnehmen, d. h. die lateinische Messe ist nur dann sinnvoll, wenn alle Latein verstehen (sonst wäre sie sinnlos) → Übersetzung der Bibel, die in Latein geschrieben war → jeder soll sie lesen können

→ Liturgie in Landessprache, Repertoire an geeigneten Gesängen für den Gottesdienst → Menschen müssen in Glaubenslehre gebildet sein.

· Er baute ein Kirchenliederrepertoire auf, weil das beste Mittel, das Volk aktiv teilnehmen zu lassen, der Gesang ist (in Landessprache) → das Repertoire war daher dementsprechend einfach.

· Durch Lieder kann man natürlich auch Glaubensinhalte vermitteln, die man sich dadurch leichter merken kann (z. B. sind die Zehn Gebote leichter, wenn sie gesungen werden).

· Er hat zum Messordinarium deutsche Texte für den Gesang geschrieben (Hymnen und Sequenzen werden einfach übersetzt).

· Er hat auch neue Texte gedichtet und mit bekannten Melodien unterlegt = Parodieverfahren (waren meist weltliche Lieder).

· Die wichtigste Aufgabe war es, die christliche Lehre zu vermitteln.

· Lieder konnten auch identitätsstiftend sein (→ Ausgrenzung anderer Religionen) → Entwicklung von Kampfliedern gegen die alte Kirche: Das Böse ist der Papst (= Teufel), Luther = Heilig. Es kam zur schnellen Verbreitung v. a. durch Flugblätter mit Illustrationen.

· Luther schrieb auch ein Liederbuch für die Schule: Er war ein Anhänger von Isaac, Senfl, Johann von Bruck, Josquin (= alles deutschsprachige Komponisten).

1. Beispiel: Man singt eine schlichte Weise (Tenor), die umspielt wird → er setzte sich auch sehr stark für mehrstimmige Musik ein.

2. Beispiel: Homophoner Satz, Melodie in der Oberstimme (wechselt häufig in die Oberstimme) = Continalsatz

Reaktionen der Menschen auf Luther und die Reaktion der katholischen Kirche:

· Großer Erfolg der Kampflieder

· Viele Menschen v. a. in Graz und Wien werden Protestanten

· Christoph Schweber: Gute Verbreitung durch Lieder, hat diese Technik selbst eingesetzt, verfasste Liederbücher und nimmt darin auch Luthers Gesänge auf

· Johannes Leisentritt veröffentlicht das erste katholische Gesangbuch in Deutsch (1567) → enthält auch protestantische Gesänge

· Andreas Sigler war katholischer Pfarrer in Graz, hat für seine Messen Gesangbuch in Deutsch für das ganze Kirchenjahr veröffentlicht → hält sich auch an die protestantische Vorlage.

Konzil von Trient (1545-1563): Gedanken, die katholische Kirche zu reformieren:

· Gegenreformation: Es geht um Priesterehe, Liturgie, Musik

· Man wollte eine Priesterliturgie und keine Volkspriester (= Unterschied zu Protestanten)

· Man wollte den Gregorianischen Choral forcieren (→ Palestrina wurde beauftragt)

· alles Weltliche weg vom Orgelspiel und Gesang, keine Mehrstimmigkeit → keine Parodiemessen mehr

Bei Jacobus de Kerle wurden Kompositionen in Auftrag gegeben, er wurde Kapellmeister → Aufführung seiner Werke noch während dem Konzil.

Was hat das Konzil gebracht?

· Text und Verständlichkeit  stehen im Vordergrund

· Einfachheit

· Abkehr von Weltlichem in Kirche

· Nach dem Konzil wurden viele Liederbücher verfasst.

17. Jahrhundert

Man versuchte, die jeweilige Glaubensrichtung durchzubringen

→
man möchte breite Schichten mit den Künsten (Musik) ansprechen

→
man möchte Menschen mit großartiger Musik und Klangpracht staunen machen (geht von Venedig aus)

→
Venedig wird zum wichtigsten musikalischen und künstlerischen Zentrum: In der Kirche „San Marco“ waren an die 30 Sänger und 20 Instrumentalisten andauernd beschäftigt

→
diese Musik war auf Klangwirkung ausgerichtet

→
es entsteht die mehrchörige Musik.

Adrian Willeart: Technik der geteilten Chöre (coro spezzato) → entsprechende Klangwirkung, Raumwirkung und Echowirkung ausgekostet.

Andrea und Giovanni Gabrieli: Für festliche Anlässe mehrchörige Musik (auch wichtig für die weltliche Instrumentalmusik).

Die Musik muss die göttliche Ordnung widerspiegeln → alles beruht auf der Zahlenordnung (Universum) → widerspiegelt sich sehr gut in der Musik.

Man möchte eine stärkere Verbindung zur praktischen Musik: Wenn man bestimmte Schwingungen der Menschen anspricht, kann man in einen bestimmten Zustand kommen: Theoretiker beschäftigten sich mit der Auswirkung der Musik auf den Menschen. Die Musik sollte das Gemüt ausdrücken und bewegen. Der Text ist die Grundlage und muss entsprechend in Musik umgesetzt werden, um eine Auswirkung auf den Menschen zu erreichen. Zwei Lehren waren maßgeblich:

1. Affektenlehre: Das Ziel war die Bewegung des Gemüts, man versuchte, die Zustände zu beschreiben (z. B. Freude: weite Intervalle, die Musik zielt auf den Hörer ab!)

Die Florentiner Camerata war ein Gelehrtenkreis in Florenz, der sich mit den antiken Wissenschaften und Schriften beschäftigte. Man liest von der Wirkung der Musik auf den Menschen und wollte das jetzt auch verwirklichen.

Auch der Gesang soll affektvoll sein (Peri: Der Gesang soll genau diese Gefühle ausdrücken).

Claudio Monteverdi: Man muss den Text stark berücksichtigen, wenn es der Text verlangt, kann man auch gegen die Musiklehre verstoßen → der Text soll dementsprechend in Musik umgesetzt werden = sog. Seconda Pratica (die Prima Pratica = man hält sich an die Regeln). Monteverdis Madrigale waren Spielereien mit Wörtern (Gegensätze werden in der Musik ausgedrückt). Diese Forderungen sind auch wichtig für die Oper (v. a. in den Lamentoszenen = Höhepunkt): Schmerz wurde beispielsweise durch kleine niedrige Intervalle, chromatische Gänge, Häufungen von Dissonanzen und Halbtonschritten ausgedrückt

2. Figurenlehre: rhetorische Figuren beziehen sich auf die Sprache und die Rede, Vorbild ist die Antike. Diese Lehre wurde erstmals bei Joachim Burmeister beschrieben, der 1606 ein Lehrbuch für den Kompositionsunterricht herausgab → er stellte das Werk einer Rede gleich. Man glaubte, das Werk wie eine Rede aufbauen zu können, bestimmte Textinhalte könnten bestimmte musikalische Figuren haben. Die Figurenlehre überschneidet sich oft mit der Affektenlehre.

Beispiele für musikalische Figuren:

abgehackte Musik = Seufzen

abschneiden = Augenblick

→ so wird der Text ausgedrückt und interpretiert.  

