Mythos und Historie: 

der Stoff, aus dem barocke Opernträume sind

Daphne war die erste. Mit ihr fängt kurz vor 1600 die Operngeschichte an. Eine bukolische Welt, die, wie so vieles anderes, wieder entdeckt wurde. Auch musikalisch war man auf dem Weg in die Antike, zum griechischen Drama und seiner Musik, die man zu rekonstruieren suchte, und zum Epos.

Wer? Vor allem eine Gruppe von Musikern und Dichtern, die unter dem Namen Camerata Fiorentina in die Geschichte eingegangen sind. Ottavio Rinucini war der Verfasser des Textes, also des ersten Opernlibrettos, Jacopo Peri der Musik. Erhalten ist Euridice, ebenfalls ein Werk dieser beiden Künstler, das als die erste erhaltene Oper der Geschichte gilt. Es wurde im Jahre 1600 in Florenz uraufgeführt und – nach etwas mehr als vierhundert Jahren - im Februar 2002 als österreichische Erstaufführung an der Wiener Kammeroper gespielt.

Musikalisch wurden auch ganz neue Wege beschritten: weg von der Polyphonie, die keine dramatische Interpretation und kaum ein Textverständnis zuließ. Die Ars suaviter et eleganter cantandi, wie ein gewisser Hermann Finck aus Wittenberg  1556 das sängerische Ideal nennt, hatte sich gewandelt. Die Camerata Fiorentina setzte sich mit den platonischen Idealen der Kunst auseinander. Das recitar cantando, der Vortrag eines Textes, dem sich die Musik unterordnet, um Gefühle darzustellen, steht im Vordergrund. Der Orpheusstoff, der hier erstmals auftaucht und bereits sieben Jahre später von Monteverdi in seinem ‚Orfeo‘ musikalisch stark weiterentwickelt wurde – es wechseln bereits arien- und liedartige Teile mit den rezitierenden - , taucht in der Entwicklung des Musiktheaters bis hin zum Film des 20. Jahrhunderts immer wieder auf. Orpheus ist Liebling und Identifikationsfigur der Musiker und Sänger und je nach den Zeichen der Zeit treten in seiner Darstellung mehr düstere, heitere oder versöhnliche Elemente in den Vordergrund. 

Bereits von Anfang an haben die Stoffe der griechischen Mythologie eine unbestrittenen Platz. Allerdings ist die Auswahl bestimmten Kriterien unterworfen. Sie müssen den Anforderungen, die Geldgeber und Publikum stellten, entsprechen.

Wer war das? Zuerst einmal Fürsten, die zu besonderen Anlässen immer wieder keine Kosten scheuten, um aufwändigste Spektakel zu inszenieren. z. B. anlässlich von Hochzeiten. Bereits Peris ‚Euridice‘ wurde anlässlich einer spektakulären Hochzeit in Florenz aufgeführt, nämlich der Vermählung Heinrich IV von Navarra, dem Paris und die Krone Frankreichs eine Messe wert war, mit Maria von Medici, der reichen Kaufmannstochter aus Florenz.  

Doch die Oper sollte bald mehr als nur ein fürstliches Vergnügen zu bestimmten Anlässen werden. Der dafür geeignete Ort war Venedig, eine Stadt, die von vielen wohlhabenden Bürgern und ihren Ansprüchen an Unterhaltung dominiert wurde. Dort entstanden die ersten kommerziellen Opernhäuser. Das Teatro San Cassiano war das erste dieser Art, ihm folgten in den nächsten Jahrzehnten weitere neun Opernhäuser. Monteverdi, musikalisch bahnbrechend für die Entwicklung der Oper, ging auch hier den Weg in eine neue Zeit, als er vom Hofe der Gonzagas in Mantua nach Venedig berufen wurde. Dort entstanden seine beiden späten Opern ‚Il Ritorno d’Ulisse in patria‘ (1640) und ‚L’incoronazione di Poppea‘ (Die Krönung der Poppäa/1642). 

Mit Monteverdis ‚Poppea‘ eröffnet sich eine weitere Entwicklung der Barockoper. Poppea ist der erste historisch-römische Stoff, der auf der Opernbühne dargestellt wird. Und es ist ein aufregender Stoff mit einer  unpoetischen Quelle, den Annalen des Tacitus. Das ‚happy end‘: die Verführerin Poppea erreicht ihr Ziel. Nero heiratet sie und krönt sie zur Kaiserin. Amore siegt über virtu. Keine hehren Ideale, not politically correct.

So entwickelt sich die Stoffauswahl weiter. Bei einem Vergleich der Titel und Themen der Opern zwischen 1600 und 1800 (in diesem Zeitraum entstanden ca 80 Prozent aller Opern) kristallisieren sich folgende Kategorien heraus:

1) Stoffe der griechischen Mythologie

2) griechische historische Stoffe

3) Stoffe der römischen Mythologie und der Heldenzeit

4) historische römische Stoffe

5) Stoffe der Spätantike und des Mittelalters  

Was geeignet erscheint und wie es umgesetzt wird, ändert sich im Laufe dieses Zeitrahmens von ca 200 Jahren erheblich, beeinflusst durch Anlass, Publikum, Moden. Die italienische Mode in der Musik setzt sich in fast ganz Europa mit Ausnahme von Frankreich durch. Allerdings erwartet das venezianische Publikum etwas andere Dinge als die Leute am sächsischen Hof, am Kaiserhof in Wien oder in London.

Während die höfischen Opernspektakel des 17. Jahrhunderts viele Stunden dauern können, viele verschiedene Szenen umfassen, die eine große Zahl von Künstlern beschäftigen und in bunter Reihenfolge Ernstes und Komisches verbinden, setzt sich im 18. Jahrhundert immer mehr eine Form durch, die als Opera seria (ernste Oper) bezeichnet wird. Ihre Ausrichtung nach immer genauer festgelegten ‚klassischen‘ Kriterien findet ihren Höhepunkt in den Libretti des Wiener Hofdichters Pietro Metastasio (eigentlich eine Übersetzung seines ursprünglichen Namens Trapassi ins Griechische), die von einer großen Zahl von Komponisten des 18. Jahrhunderts immer wieder vertont wurden. Die von ihm behandelten Stoffe sind nahezu ausschließlich antik. Komische und satirische Elemente, wie sie in früheren Opern bis zu Händel immer wieder vorkommen, sind vollkommen zurückgedrängt. Sie entwickeln sich zu einer eigenen Kunstform, der Opera buffa, in der all die schlauen und lustigen Diener in eigener Sache auftauchen, die wir aus der Neuen Komödie kennen und z.B. bei Shakespeare und Ben Johnson wiederfinden. 

Die Kriterien des klassischen Dramas werden genau eingehalten unter Berücksichtigung eines Lieto fine, eines guten Endes. Die Opera seria ist also keine Form der Tragödie, da das tragische Element eigentlich fehlt. 

Weiters haben sich die Vorgaben an die Verteilung der Rollen fixiert. Üblicherweise gibt es zwei Paare, den primo uomo, den ersten Kastraten, den teuren Superstar, und die prima donna und den secondo uomo und die seconda donna, dazu drei oder vier weitere Rollen.

Die mythologischen griechischen Stoffe:

Praktisch von Anbeginn der Oper an spielt die bukolische Welt eine große Rolle. Sie sollte ihre Bedeutung bis zu den Hirtenspielen des späten 18. Jahrhunderts beibehalten. 

Gestalten der Myrthologie werden, wie sie es ja immer tun, dazu verwendet; Idee, Eigenschaften, Tugenden zu transportieren, die sich dann bei den Auftragswerken der Zeit auf den jeweiligen Auftraggeber, also z. B. den Fürsten übertragen lassen und so zu seiner Huldigung herangezogen werden.

Im ‚Pomo d’oro‘ von Antonio Cesti erhält schließlich die junge Gemahlin Leopolds I den goldenen Apfel, denn sie vereint die Tugenden der wettstreitenden Göttinnen Minerva, Juno und Venus  in ihrer Person.

In der Mitte des 18. Jahrhunderts tritt dann eine gewisse Übersättigung mit allzu viel vollkommen gereinigter Klassik auf. Die Libretti Metastasios werden als zu stilisiert, zu wenig mit tatsächlichen Gefühlen erfüllbar empfunden, zu sehr als sinnentleerte Folie für die Zurschaustellung musikalischer Virtuosität ohne Empfindung. Christoph Willibald Gluck ging einen neuen Weg, den der sogenannten Reformoper, in der Einfachheit und Klarheit gepaart sein sollen mit tief empfundenen Gefühlen. Hier hat das Tragische wieder einen Platz, z. B. in seiner Alceste (Alkestis) oder Iphigenie en Tauride (Iphigenie auf Tauris), die auf Euripides zurückgehen. 

Die griechisch-historischen Stoffe: 

Die Auswahl der Opern, die sich damit befassen, konzentriert sich thematisch vor allem auf zwei Bereiche, die durchaus miteinander verbunden sind: Alexander den Großen und den Orient, also genau genommen die Perser oder den Kreis um Mithridates von Pontus. Dieses Faible ist leicht erklärbar, einerseits durch die Faszination der Herrschergestalt Alexanders, die sich ununterbrochen von der Antike ins Mittelalter und die Barockzeit hinzieht, andererseits auch im Zusammenhang mit den Türkenkriegen durch die Auseinandersetzung mit dem Orient und die Faszination dieser fremden Kultur, die sich dann auf der Opernbühne in Gestalten manifestiert, die eigentlich eine Mischung aus Antike und Orient sind. 

Metastasio verfasste unter anderem ‚Alessandro nell’Indie‘, ein Libretto, das Alexander in möglichst exotischem Setting, nämlich in seiner Auseinandersetzung mit zwei indischen Herrschern, Poro und Cleofide, dem eigentlichen Liebespaar der Handlung, zeigt. Dieses Libretto wurde z. B. unter dem Titel ‚Poro, re dell’Indie‘ von Händel und als ‚Cleofide‘ von Johann Adolf Hasse und unter dem Originaltitel von Johann Christian Bach gestaltet. 

Mithridates wurde von Mozart in einer seiner frühen Opern, Mithridate, re di Ponto‘ zum Titelhelden gemacht. Mehrere Opern sind ‚Farnace‘ (Pharnaces) betitelt, z. B. von Caldara und Vivaldi, oder ‚Tigrane‘ (Tigranes) von Pergolesi und Bononcini. 

Die Perser erscheinen meist mit ihren Königen als Titelhelden, z. B. Ciro (Kyros) von Albinoni, Dario (Dareius) in ‚L’Incoronazione di Dario‘ von Vivaldi, Serse (Xerxes) bei Händel, und Artaserse (Artaxerxes), ein Metastasio-Libretto bei Joh. Christian Bach und anderen.

c) Stoffe der römischen Mythologie und Heldenzeit

Hier ragt ein Stoff – wie erwartet – besonders heraus, allerdings nur eine Episode daraus: nämlich die Geschichte der Dido aus der Aeneis. Da gibt es ‚La Didone‘ von Cavalli,  Purcells wunderbare kleine Oper ‚Dido and Eneas‘ (1689) und ein Metastasio-Libretto ‚Didone Abbandonata‘ (Die verlassene Dido), das von A. Scarlatti, Nicola Porpora, J.A. Hasse, Jomelli und Traeta vertont wurde.

Die Helden und Heldinnen der Frühzeit, wohlbekannt aus Livius, tauchen immer wieder auf, z. B. ein Caio Marzio Coriolano von Caldara, Caio Fabbrizio von Caldara, Mutio Scevola (sic!) von Cavalli oder Attilio Regolo von Jommelli. Sogar ‚La Caduta dei Decemviri‘ wurde von Scarlatti zu einer Oper gestaltet.

Personifizierte Eigenschaften, typisch für römische Göttervorstellungen, haben in dieser barocken Opernwelt von Anfang an einen Platz. Schon in Monteverdis ‚Poppea‘ siegt Amore über Virtu. Sie treten natürlich beide auf der Bühne in Erscheinung und begleiten das Geschehen.

d) Historisch-römische Stoffe

Sie sind erstaunlich vielfältig und beliebt, es gibt aber keine ausgesprochenen Favoriten, nicht einmal Caesar, der – abgesehen von Händels großer Oper ‚Giulio Cesare‘ – relativ selten in diesem Reigen römischer Granden auftritt. Scipio ist präsent z. B. in ‚Scipione nelle Spagne‘ von Albinoni und Caldara oder ‚La Clemenza di Scipione‘ und andere z.B  Pompeius  in Scarlattis ‚Il Pompeo‘. ‚Adriano in Siria‘, ein weiteres Metastasio-Libretto, wurde mehrfach bearbeitet, z. B. von Joh. Chr. Bach. ‚Catone in Utica‘, ebenfalls ein Metastasio-Libretto erfuhr auch mehrere Bearbeitung, z.B. von Vivaldi.

Auch Ciceros Somnium Scipionis wurde von Mozart als ‚Il Sogno di Scipione‘ musikalisch gestaltet. Es war als  Huldigung an seine Salzburger Fürsterzbischof gedacht, wurde aber bedingt durch dessen Tod und das Desinteresse seines Nachfolgers vermutlich nie zu Mozarts Lebzeiten aufgeführt.

Überwiegend werden in diesen Opern Helden- und Herrschertugenden gefeiert. Die bekannteste Oper dieser Art ist Mozarts ‚La Clemenza di Tito‘, geschrieben zur Krönung von Kaiser Leopold II zum König von Böhmen. Die Sache mochte zum Anlass passen, war aber nicht neu: dieses Metastasio-Libretto war davor schon ungefähr dreißigmal bearbeitet worden, unter anderem von Hasse und Caldara.

Dass historisch-römische Stoffe auch witzig sein können, beweist z. B. Händels ‚Agrippina‘, in der er für ein venezianisches Publikum eine vertrottelten Kaiser Claudius, eine ehrgeizige Agrippina, einen mißratenen Nero und ein Sexkätzchen Poppäa schuf – nicht ganz den historischen Vorlagen folgend, aber in der Tendenz überzeugend und uns wohl bekannt.

Spätantike und mittelalterliche Stoffe:

Sie sind zwar nicht so häufig vertreten wie die Stoffe der klassischen Antike, tauchen aber immer wieder auf. Albinoni verfasste einen Alarico (Alarich), ‚Il Giustino‘ (Justinus) wurde z. B. von Albinoni, Caldara, Händel und Vivaldi gestaltet. 

Händel greift zweimal in seinem Werk auf Stoffe aus der ‚Historia Langobardorum‘ des Paulus Diaconus zurück, beide Male über ein Drama von Corneille: In ‚Flavio, re de‘ Langobardi‘ gestaltet er basierend auf  Paulus Diaconus und eine andere Quelle eine Oper, die nicht ganz als ‚seria‘ zu bezeichnen ist, da die Titelfigur durchaus auch zum Schmunzeln Anlass gibt. In ‚Rodelinda, regina de‘ Langobardi‘ verwendet er ziemlich weitgehend Personen und Ereignisse aus dem 4. und 5. Buch der Historia Langobardorum.  

Wie kann die Verbindung zwischen Vorlage und Libretto aussehen?

Sehr unterschiedlich. Sie kann sich zwischen relativ großer historischer Treue (wie z.B bei Händels Giulio Cesare) und einem relativ geringfügigen historischen Aufhänger bewegen, der ringsum mit den Anforderungen und Gegebenheiten der Opera seria ausstaffiert wird wie z.B. in Händels Xerxes, wo eine kurze Episode aus Herodot, nämlich der Bau und Einsturz der Brücke über den Hellespont und Herodots negative Darstellung des Xerxes  in das typische Operngeschehen mit Liebe und Intrige eingebettet wird. 

Dass zu einem Kern historisch fassbarer oder aus der Mythologie gut bekannter Figuren erfundene zur Abrundung dazugegeben werden, ist auch eine Praxis, die in jedem historischen Film mehr oder weniger überzeugend angewendet wird (z. B. in ‚Gladiator‘ oder ‚Spartacus‘ – in ersterem setzen sich die Drehbuchautoren vielfach über historische Tatsachen hinweg, in zweiterem ist das historische Material einfach so dünn, dass die Geschichte rundherum nach dem Zeitgeschmack ausstaffiert werden muss. 

Barockoper hat in den letzten Jahren immer mehr Freunde gefunden, bei Interpreten und Publikum. Der Erfolg hängt einerseits von der Musik ab, andererseits davon, wie weit ein Stück heute noch ‚funktioniert‘, umsetzbar ist, bewegt. Ohne diesen Anspruch wird man vielleicht ein Museumsstück aus der Mottenkiste holen, das nichts weiter als das ist – eine Gefahr, in die wir uns immer begeben, wenn wir lateinische Texte aussuchen. Dass eine sorgfältige Auseinandersetzung mit der Musik, ein gut durchdachtes, konsequentes und in sich schlüssiges Regiekonzept auch mit vergleichsweise einfachen Mitteln und eine flotte und überzeugende Darstellung mit viel ‚Action‘ auch jungen Leuten gefallen kann, die weder mit Antike noch mit Barockmusik besonders viel am Hut haben, haben der Regisseur Andreas Leisner und die Sänger und Musiker des ‚Progetto Semiserio‘ mit ihrer Produktion von Giulio Cesare bewiesen. Sie wollen die eingeschlagenen künstlerischen Weg weiterverfolgen und haben es sich zur Aufgabe gemacht, ‚Werke der Barockmusik in musikalisch authetischer und szenisch aktueller Form auf die Bühne zu bringen.‘ (Georg Steker). Weitere Projekte sind in Planung. 

Für die Arbeitsgemeinschaft der Klassischen Philologen haben sie sich bereit erklärt, im Rahmen der Euroclassica 2003 einen Abend zu gestalten, in dem die Musik Händels diesmal mit lateinischen Textes des Mittelalters, nämlich der Historia Langobardorum des Paulus Diaconus in Verbindung gesetzt wird. 

Zu dieser Veranstaltung möchten wir KollegInnen, Freunde und Gäste herzlich einladen.  

Im Rahmen der Euroclassica 2003

Paulus Diaconus und Händels Langobardenopern

Der Weg von einem mittelalterlichen Autor

zu einer Barockoper und weiter

Vortrag und konzertante Aufführung ausgewählter Arien

aus ‚Flavio, re de‘ Langobardi‘ und ‚Rodelinda, regina de‘ Langobardi‘

Gestaltung: 


Georg Steker und Marie-Theres Schmetterer

musikalische Gestaltung:  
Mitglieder des Progetto Semiserio 

                                          Klavier: Grete Krejci

Buffet McRoman nach Originalrezepten des Apicius

23. April 2003, 19 Uhr

im Festsaal des ORG I,

Hegelgasse 14, 1010 Wien

Anfragen an: Marie-Theres Schmetterer (0676/35 47 308)

