O P E R   –   E N T S T E H U N G    B I S   I N S   1 7.   J A H R H U N D E R T

1. Vorgeschichte und Vorstufen

Generell waren schon Verbindungen zwischen pantomimischem oder gesprochenem Spiel, Schauspiel und Musik seit der Antike und dem Mittelalter bekannt:

· liturgische Dramen, Mysterienspiele

· weltliche Dramen mit Musik wie das Liederspiel Le jeu de Robin et Marion von Adam de la Halle, in der zweiten Hälfte des 13. Jahrhundert entstanden → Trouvèrekunst

· Moralitäten und Schuldramen mit musikalischen Einlagen (Ödipus von Gabrieli)

· festliche Aufzüge und Schaustellungen mit Tanz, Gesang und Instrumentalmusik

2. Italien

a. Vorstufen

Vor allem lassen sich folgende Vorstufen im 16. Jahrhundert in Italien erkennen:

· Intermedien: Zwischen den Akten von Schauspielen werden Szenen mit selbständiger Handlung, mit Musik und kostümierten Sängern und Pantomime eingefügt; am Hof der Medici gab es  prächtige Intermedien.

· Pastoralspiele benutzen Lieder und Choreinlagen; vor allem die Thematik, die Konzeption (z. B. das Prinzip des heiteren Schlusses) und die komischen Charaktere sind von Einfluss auf die frühe Oper.

· Madrigalkomödien: Eine komische Handlung wird von einem Chor in Rede und Gegenrede begleitet. Die Musik war drei- bis sechsstimmig, der Satztyp entspricht dem Madrigal. Die Handlung war oft derb.

b. Florentiner Camerata

Das musikalische Zentrum Italiens in dieser Zeit war Florenz, wo es auch um 1600 mehrere Gruppen gab, die sich mit der Wiederbelebung der Antike beschäftigten, vor allem aber mit den ethnischen Werke antiker griechischer Musik und der Nachahmung des antiken Dramas. Zwischen 1573 und 1587 führte eine solche Gruppe von Gelehrten, Dichtern, Musikern, Komponisten und Aristokraten, die sogenannte Florentiner Camerata, im Hause des Grafen Giovanni de’Bardi) in Florenz Kunstgespräche; man las von der Wirkung der Musik auf den Menschen und möchte das jetzt auch verwirklichen → Affektenlehre: Das Ziel ist die Bewegung des Gemüts, man versucht die Zustände zu beschreiben (z. B. Freude → weite Intervalle → die Musik zielt auf den Hörer ab!).

Ab 1592, nach dem Weggang des Grafen, traf sich die Camerata in etwas anderer Besetzung (Jacopo Peri, Rinuccini) im Hause des Edelmanns Jacopo Corsi. Die Bestrebungen dieser Camerata führten letztlich zur Ausbildung des monodischen Stils (= Sologesang mit Generalbassbegleitung → in erster Linie war Sprache und Rhythmus, in zweiter Linie der Ton wichtig). Durch ihre Bemühungen wurde die Oper als neue Gattung geschaffen.

→ 1598 wird die erste Oper im Hause Corsi uraufgeführt: Daphne (Musik: Peri und Corsi, Text: Rinuccini) → verschollen

→ 1600 wird zur Hochzeit von Heinrich IV. von Frankreich mit einer Tochter der Medici die Oper Euridice aufgeführt (Musik: Peri, Text: Rinuccini).

Der Gesangstil der frühen italienischen Oper ist – vor allem bei Peri – der stile recitativo (= solistischer, instrumental begleiteter Sprechgesang; das Wort bestimmt den Gesang → Begleitharmonien und Bass sind am metrischen und grammatikalischen Verlauf des Textes orientiert), der anfangs gleichbedeutend mit dem stile rappresentativo war.

Die Stoffe der frühen Florentiner Oper stammten aus den Pastoralspielen und der griechischen Mythologie. Man liebte starke Effekte, Wunder, Zauberer und Überraschungen.

c. Claudio Monteverdi

In Mantua wirkte Claudio Monteverdi, der als seine erste Oper L´Orfeo schrieb, die 1607 uraufgeführt wurde. Hohe Bedeutung kommt auch hier der Affektenlehre zu → Darstellung der Unterwelt, Orfeus, Schlafszenen mit geeigneter Musik. Hier verbindet er den stile recitativo mit übernommenen Formen wie dem Madrigal und dem Ballett zu einer musikdramatischen Einheit → Steigerung des stile recitativo zum stile espressivo und zum stile rappresentativo (= darstellend) → mehr Ausdruck von Geschehen und Gefühlen. Weitere Leistungen waren die wirksame Einbeziehung des Chores und ein reich besetztes Orchester vor allem für die Darstellung unterschiedlicher Szenen, wie es in der Tradition der florentiner Intermedien üblich war, und die Entwicklung des Strophenliedes mit Ritornell (= „Wiederkehr“: Das Ritornell war früher bei den Madrigalen die Wiederholung des Refrain, später instrumentale Vor-, Nach-, und Zwischenspiele im Strophenlied).

Monteverdis zweite Oper erschien schon 1608 und hieß L´Arianna, bei der ein sehr starker Ausdruck der Musik vorherrscht und weiter ein Prototyp des Lamento (= Klagegesang → Affektenlehre!) vorkommt. Es ist nur mehr das Lamento d´Arianna erhalten.

Monteverdis Spätwerke entstehen in Venedig ab 1613, wo er für öffentliche Theater  und für das Theater in Mantua komponierte. Neue Stilmerkmale:

· Vertiefung des musikalischen Ausdrucks → stile espressivo und rappresentativo, Affektenlehre

· gute Charakterisierung der handelnden Personen je nach ihrem Charakter

d. Römische Oper

In Rom wirkte Emilio de’Cavalieri. Sein Stil war der der florentiner Oper (→ stile recitativo). Hier entwickelte sich eigenständig die geistliche Oper (= Oratorium) und die Opera Buffa. Die früheste weltliche Oper La Morte d´Orfeu“ schrieb Stefano Landi. Stil der römischen Oper:
· musikalisch geschlossene Sologesänge (Arien) und Chorsätze

· prächtige Ausstattungseffekte

→ alles geht in Richtung der Opera Buffa: Man liebte große Ausstattung, starke Chöre und große Orchester. Viele Libretti wurden vom Kardinal Rospigliosi geschrieben. 
e. Venezianische Oper

1637 wird durch Francesco Manellis Andromeda das erste öffentliche Opernhaus in Venedig eröffnet, wodurch die Oper zum Bestandteil des öffentlichen Lebens wurde → daraus ergab sich natürlich eine neue Basis für die Entwicklung der Oper: Von der aristokratischen römischen Oper, die nur für die einmalige Aufführung gedacht war, kam man zur venezianischen Oper, die beliebig wiederholbar war. Es gab drei Publikumsschichten: Kleinbürger, Aristokraten und Großkaufleute.

Bis 1700 gab es weitere 15 Opernhäuser → die Oper war unterhaltend und belehrend, aber auch gleichzeitig rührend → entspricht also den antiken Vorstellungen eines Theaters. Die Spielsaison war zwischen dem Karneval und der Sommerpause, im Herbst bis zur Adventzeit (→ Oratorien).

Die Größe der Opernhäuser richtete sich nach der Größe des Hofstaats. In der venezianischen Oper gibt es etwa seit 1630 komische Szenen mit plapperndem Parlando, derben Liedern und Parodien und Wettstreiten zwischen den Sängern, vor allem den Kastraten (→ Koloraturen bei der da capo-Arie).
Entwicklung der venezianischen Oper in drei Phasen:

1. Steigerung des rezitativischen Ausdrucks (vor allem auch zur Charakterisierung der handelnden Personen → fast leitmotivisch), ausgewogenes Nebeneinander von Drama und Musik (Cavalli)

2. Ausbildung der zwei- und dreiteiligen Arie; sie hat als Begleitung einen zwei- bis dreistimmigen Satz, wobei der Komponist die Instrumentation offen lässt → es ist Sache des Kapellmeisters, je nach Geschmack verschieden (Cesti, Pietro Ziani)

3. Rücktritt des Dramas zugunsten der Musik (Antonio Ziani)

Die Stoffe waren historisch und mythologisch; in der zweiten Jahrhunderthälfte kamen volkstümliche und komische Elemente → heroische Oper, komische Oper, Mischgattung.

Vor der Aufführung wurde meist das Libretto gedruckt und mit Kerzen dem Publikum verkauft → dem Libretto kam also eine große Bedeutung zu. Große Bedeutung kam auch der Theaterarchitektur, der Maschinerie und Ausstattung zu → Buffa Stil.

Vertreter:

· Cavalli: beginnt im Anschluss an die römische Oper, Einfluss Monteverdis, knapper dramatischer Ausdruck, accompagnato-Rezitativ)

· Cesti: blühende musikalische Erfindung, geschlossene musikalische Szenen

· Ziani, Monteverdi

Gegen Ende des 17. Jahrhunderts öffnet sich Venedig mehr und mehr dem Einfluss von außen, z. B. der französischen Ouvertüre.

f. Neapolitanische Oper

Um 1651 wird in Neapel der Opernbetrieb eingerichtet. Anfangs dominiert die venezianische Oper, dann Scarlatti. Er ist der hervorragendste Komponist des Spätbarock → fasst die Epoche der italienischen Oper zusammen, die da capo-Arie dominiert, reiche Instrumentation.

In der Neapolitanischen Schule wurden das Rezitativ und die Arie getrennt, das Rezitativ muss die Arie vorbereiten.

3. Frankreich

· In Frankreich waren die ersten Vorläufer Volkskomödien (Karneval), weltliche Liederspiele der Trouvères und Troubadours, z. B. Le jeu de Robin et Marion und Entrements (Aufzüge an Höfen).

· 1570 Gründung der Académie de Poésie et Musique in Paris, deren Ziele die Wiederbelebung der ethnischen Wirkung der Musik und die Erneuerung des Theaters nach dem Vorbild der Antike waren. Die Akademie wurde durch den Dichter Baïf und den Musiker de Courville gegründet.

· 1651-1670 Ballet de cour: Verbindung von Tanz, Musik, Dichtung und prachtvolle Ausstattung zu  einem dramatischen Ganzen. Die Hofgesellschaft war an der Aufführung beteiligt.

· 1661-1670 Comédie ballet: Eine gesprochene Komödie, gesungene Dialoge und Tanzfolgen (entrées) werden eingefügt. Die Musik stammte von Lully, der Text von Molière. Später tendierte die Musik zur Dominanz über die Komödie.

· Mit der Hilfe des Kardinals Mazarin kommt es 1645 bis 1662 zum Versuch der Einbürgerung der italienischen Oper, jedoch ohne jeglichen Einfluss auf die französische Bühnenkunst. Es wurden rein italienische Opern aufgeführt, z. B. Egisto von Cavalli; daneben wurden auch Opern aufgeführt, die die  Vermischung der italienischen Oper mit dem französischen Ballet de cour versuchten, z. B. Ercole amante von Cavalli mit Entrées von Lully für die Hochzeit von Ludwig XIV.

1671 wird das erste Opernunternehmen durch eine Pastorale von Pierre Perrin eröffnet. Ausgehend von Ballet de Cours und Comédie Ballet führen französische Nachahmungen der italienischen Oper zur Pastorale. Perrin geht 1672 pleite → Lully erwirbt die Aufführungsrechte von Perrin und eröffnet die Académie Royale de Musique, begünstigt von Ludwig XIV. → Werk: Les Fetes de l´amour et de Bacchus (von Lully, Molière, Quinault, Benserade). Lully formt die tragédie lyrique (= franz. Nationaloper) mit Anlehnung an das klassische französische Drama, jedoch nur als gesungenes Drama, in dem Wort und Ton sich die Waage halten. Quinault, der Texter von Lully, übernimmt den klassischen Aufbau in fünf Akten, bei dem zuvor aber immer ein Prolog zu Ehren des Königs kommt. Die Stoffe stammen aus der Mythologie und den Sagen.

Hier kommt es auch erstmals im Französischen zur Unterscheidung des Rezitativ simple (= nur von Generalbass begleitet) und dem Rezitativ accompagnato (= Rezitativ obligé).

Große Bedeutung kommt dem Chor und dem Ballett zu: Das Orchester besteht aus einem Grand choeur (= ein fünfstimmiges Streichertuti) und einem Petit choeur (= zehn der besten Instrumentalisten und Generalbass). Diese beiden wechseln einander ab.

Ouvertürentyp von Lully:

Anfangs zweiteilig: langsame Einleitung in geradem Takt und punktiertem Rhythmus, dann schneller Teil in ungeradem Takt, das Ende ist wieder langsam und gerade.

Später dreiteilig durch die Erweiterung des langsamen Endabschnitts und dem Rekurs auf das Thema der Einleitung.

Quinault und Lully waren über 50 Jahre lang ein Vorbild, wurden aber immer wieder durch italienische Stilelemente und Formen (da capo-Arie, accompagnato, Koloraturen) erweitert.

Eine eigene Entwicklung des Ballet de cour führte zur opéra ballet, jetzt jedoch ohne tänzerische Mitwirkung des Hofes. Prolog und drei bis vier entrées sind nur locker über einem gemeinsamen Thema vereint. Große Ballettszenen und prächtige Ausstattung waren charakteristisch.

4. Deutschsprachige Länder
Verglichen mit Italien kommt die deutsche Oper erst spät zu einem Rang; erste Anfänge finden sich 1627 in der Oper Daphne von Heinrich Schütz (Musik) und Rinuccini (Text); Schütz versuchte eine deutsche Nachbildung des italienischen stile recitativo. Außer in Hamburg kommt es sonst nirgends zu einer namhaften künstlerischen Entfaltung (vor allem auch durch den 30jährigen Krieg 1618-1648). Schon sehr früh tendieren höfische Zentren in München oder  Wien ausschließlich zur italienischen Oper. Es finden sich zahlreiche Neukompositionen, aber auch Übersetzungen italienischer und französischer Opern.

1678 wird das erste Opernhaus in Hamburg mit der Oper Adam und Eva eröffnet; die Musik stammte von Johann Thiele, einem Schüler von Schütz. Das Opernhaus wird von bürgerlichen Direktoren verwaltet. Das Publikum kam aus allen Städten, es behauptete sich trotz des Einspruchs der Geistlichkeit. Der erste Höhepunkt war unter Kusser 1695, der zweite unter Keiser 1697; jährlich fanden etwa 90 Vorstellungen. Die Themen waren biblisch und mythologisch.

1690-1697 finden sich französische Stileinflüsse durch Conradi (Die schöne und getreue Ariadne) und Kusser (Erindo), welche sich im Ouvertürentyp von Lully, den französischen Tanzformen und Tanzeinlagen, ausdrücken.

Unter Kusser wurden auch italienische Opern aufgeführt, unter Keiser gewinnt die Hamburger Oper große Bedeutung, weil er auch vor allem die Einflüsse der venezianischen Oper und der tragédie lyrique zusammenfasst. Es kommt auch zur Einbeziehung gegenwärtiger Sujets → volkstümliche und parodistische Elemente. Neben Keiser wirkten in Hamburg auch Händel, der drei deutsche Opern verfasste (z. B. Almira) und Telemann (durch leichtes Parlando, Wiederholungen kleinster Motive und parodistischer Übertreibung kommt es vor allem bei ihm zum Buffa-Stil.)

· Hannover: 1689 wurde das erste Opernhaus eröffnet, 1710 wird Händel nach Hannover berufen, 1714 kommt es durch die Übersiedlung nach London zur Opernauflösung. Hier wirkte auch Steffani, der zu seiner Zeit der einflussreichste Komponist war; er fasste die italienische (→ da capo-Arie), die französische (→ Ouvertürentyp und Tänze) und die deutsche Oper zusammen.

· Dresden: Hier wirkten Heinrich Schütz, die erste deutsche Oper war Daphne (→ verloren), Orpheus und Euridice wurde in Dresden uraufgeführt) und Bontempi (seither italienische Oper in Dresden).

· Wien: Die Habsburger waren politisch und künstlerisch eng mit Italien verbunden, v. a. Venedig → Opern nach venezianischem Vorbild, Opern venezianischer Künstler werden wieder aufgenommen.  Es waren daher auch vor allem venezianische Komponisten für den Kaiser tätig, z. B. Pietro und Antonio Ziani, Cesti, Draghi.

1715 wird Joseph Fux Hofkapellmeister → die Wiener Barockoper erhält durch ihn eine eigene Note (Pflege des kontrapunktischen Satzes, monumentaler und tragödienhafter Stil)

5. England

Kaum eine Rede von Operngeschichte im 17. Jahrhundert, weil die Tradition der Schauspielmusik und der Masque die Ausbildung der Oper behinderten. Schauspiele:

1. Lieder wurden während der Handlung von Nebenfiguren gesungen

2. Instrumentale Zwischenspiele zwischen den Akten.

Henry Purcell (1685-1695)
→ geistige Rolle der Musik und szenische Anordnung

→ Elemente der Masque werden aufgenommen

Masque = „Maskenspiel“ unter Einfluss des französischen ballet de cour
1. erläuternder Prolog

2. maskierte Darsteller erscheinen (Angehörige der Hofes)

3. Spiel mit gesprochenem Dialog, Tänzen, Liedern und Chören

4. Partnerwahl und Demaskierung

5. Schlusstanz

Durch den Eindruck der italienischen, später auch der französischen Oper entstehen die Versuche, Bühnenwerke durchgehend zu musikalisieren. Dido und Aeneas von Purcell ist eine dreiaktige Kammeroper mit der Synthese von Masque (→ Tänze von Furien und Hexen), der französischen (→ Ouvertüre, Chöre) und der italienischen Oper (→ Rezitativ, Lamento)

6. Spanien

· enge Beziehung zu gesprochenem Drama und Musik

· durch politische und kulturelle Verbindung zu Italien → Nachahmung

Aufbauend auf das spanische Singspiel wird von Pedro Caldéron de la Barca die nationale Operngattung der Zarzuela für die Unterhaltung des Hofes geschaffen: Abwechseln von gesprochenem Dialog mit Liedern, Tänzen und Chören. Nach 1700 dominiert die italienische Oper. Die Zarzuela wird noch während des 18. Jahrhunderts gepflegt (mythologische und heroische Stoffe). Im 19. Jahrhundert finden sich verstärkte Einflüsse der spanischen Folklore.
