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  Die Familie Händel stammte ursprünglich aus Schlesien1. Der Großvater, Valentin Händel, war Kesselschmiedemeister in Breslau. Der Vater, Georg Händel, war Barbier-Chirurg und stand im Dienst der sächsischen, später der schwedischen Armee, dann im kaiserlichen Dienst und schließlich im persönlichen Dienst des Herzogs August von Sachsen. Er war recht wohlhabend und kaufte 1665 in Halle ein schönes Haus, das noch heute existiert. Er heiratete zweimal: 1643 die Witwe eines Barbiers, die zehn Jahre älter war als er; aus dieser Ehe gingen sechs Kinder hervor; – 1683 die Tochter eines Pastors, die dreißig Jahre jünger war als er; aus dieser Ehe gingen vier Kinder hervor, von denen das zweite Georg Friedrich war.


  Beide Eltern stammten aus jenem guten bürgerlichen Geschlecht des 17. Jahrhunderts, das ein hervorragender Nährboden für Genialität und Glauben war. Händel, der Chirurg, war ein Mann von gigantischer Statur, ernst, streng, energisch, streng pflichtbewusst, aber auch wohltätig und hilfsbereit. Sein Porträt zeigt eine große, glatt rasierte Gestalt, die nicht den Anschein macht, oft zu lachen: Die Kopfhaltung ist hochmütig, die Augen mürrisch; lange Nase, entschlossener Mund; langes Haar mit weißen Locken fällt über die Schultern; schwarze Kappe, Spitzenbesatz, schwarzer Satinkittel: das Aussehen eines Parlamentariers. – Die Mutter war von nicht minder festem Charakter. Aus einer Familie von Geistlichen stammend, sowohl mütterlicher- als auch väterlicherseits, und vom Geist der Bibel durchdrungen, besaß sie einen ruhigen Mut, den sie zeigte, als die Pest das Land heimsuchte. Ihre Schwester und ihr älterer Bruder fielen der Seuche zum Opfer. Ihr Vater erkrankte; sie weigerte sich, wegzugehen, und blieb gelassen bei ihm. Sie war damals verlobt. – Die beiden Eheleute sollten ihrem glorreichen Sohn, in Ermangelung der Schönheit, die sie nicht besaßen und um die sie sich keine Sorgen machten, ihre körperliche und seelische Gesundheit, ihre Statur, ihre klare und praktische Intelligenz, ihren Fleiß bei der Arbeit und das unzerstörbare Metall ihres ruhigen Willens weitergeben.


  ⁂


  Georg Friedrich Händel wurde am Montag, dem 23. Februar 16852, in Halle geboren. Sein Vater war damals dreiundsechzig Jahre alt, seine Mutter vierunddreißig3. Die Stadt Halle befand sich in einer besonderen politischen Lage. Sie hatte dem Kurfürsten von Sachsen gehört; dann wurde sie durch die Westfälischen Verträge dem Kurfürsten von Brandenburg zugeteilt; aber sie überließen Herzog August von Sachsen das Nießbrauchsrecht auf Lebenszeit. Nach dem Tod von August im Jahr 1680 ging Halle endgültig an Brandenburg über; und der Großkurfürst kam 1681 dorthin, um sich huldigen zu lassen. Händel wurde also als Preuße geboren. Doch sein Vater war Diener des Herzogs von Sachsen, und er blieb in Verbindung mit Augusts Sohn Johann Adolph, der seinen Hof nach der preußischen Annexion in die Nachbarstadt Weißenfels verlegt hatte. So verbrachte Händel seine Kindheit zwischen diesen beiden intellektuellen Zentren: Sachsen und Preußen. Von beiden war Sachsen das künstlerischere und zudem das näher gelegene. Nach Weißenfels waren mit dem Herzog die meisten Künstler ausgewandert: Dort war der geniale Heinrich Schütz geboren und gestorben4; dort fand Händel seine erste Unterstützung, und dort wurde seine kindliche Berufung erkannt.


  Die früh reifenden musikalischen Begabungen des kleinen Georg Friedrich waren auf den entschiedenen Widerstand des Vaters gestoßen5. Der ehrbare Chirurg hegte mehr als nur Misstrauen – eine Art Abneigung gegen den Künstlerberuf. Dieses Gefühl wurde von fast allen braven Leuten in Deutschland geteilt. Der Beruf des Musikers war durch das wenig erbauliche Schauspiel diskreditiert, das bestimmte Künstler in den zügellosen Jahren nach dem Dreißigjährigen6 Krieg geboten hatten. Im Übrigen hatte das deutsche Bürgertum des 17. Jahrhunderts keine wesentlich andere Vorstellung von der Musik als unser französisches Bürgertum des 19. Jahrhunderts: Für sie war sie eine Unterhaltungskunst, kein ernstzunehmender Beruf. Viele der damaligen Meister, Schütz, Rosenmüller, Kuhnau, waren Juristen oder Theologen, bevor sie sich der Musik widmeten; oder sie übten sogar eine Zeit lang beide Berufe parallel aus. Auch Händels Vater wollte, dass sein Sohn Jurist wurde. Doch eine Reise nach Weißenfels überwand seinen Widerstand. Der Herzog hörte den siebenjährigen kleinen Händel, der Orgel spielte; er ließ den Vater rufen und empfahl ihm, der Berufung des Kindes nicht im Wege zu stehen. Der Vater, der diesen Rat von jedem anderen als äußerst schlecht empfunden hätte, fand ihn zweifellos sehr gut, da er von einem Fürsten kam; und ohne den Gedanken aufzugeben, dass sein Sohn Jura studieren sollte – (denn er war ebenso eigensinnig, wie es sein Sohn sein würde) –, willigte er ein, ihn Musik unterrichten zu lassen. Zurück in Halle brachte er ihn zum besten Lehrer der Stadt, dem Organisten Friedrich-Wilhelm Zachow7.


  ⁂


  Zachow war ein großmütiger Geist und ein hervorragender Musiker, dessen Größe erst seit einigen Jahren gewürdigt wird8. Sein Einfluss auf Händel war entscheidend. Händel selbst machte daraus keinen Hehl9.


  Der Einfluss des Meisters auf den Schüler zeigte sich auf zweierlei Weise: durch seine Unterrichtsmethode und durch seine künstlerische Persönlichkeit.


  „Der Mann war sehr stark in seiner Kunst“, sagt Mattheson10; „und er besaß ebenso viel Talent wie Wohlwollen … Händel gefiel ihm so sehr, dass er glaubte, ihm niemals genug Liebe und Güte erweisen zu können. Seine Bemühungen galten zunächst dem, ihm die Grundlagen der Harmonielehre nahezubringen. Dann wandte er seine Gedanken der Kunst der Erfindung zu; er lehrte ihn, musikalischen Ideen die vollkommenste Form zu geben; er verfeinerte seinen Geschmack. Er besaß eine bemerkenswerte Sammlung italienischer und deutscher Musik. Er zeigte Händel die verschiedenen Arten des Schreibens und Komponierens der verschiedenen Völker sowie die Vorzüge und Mängel jedes Komponisten. Und damit seine Ausbildung sowohl theoretisch als auch praktisch war, gab er ihm oft Aufgaben (in dem einen oder anderen Stil) …“


  Diese Ausbildung, von wahrhaft europäischer Weitsicht, beschränkte sich also nicht auf eine Musikschule, sondern schwebte über allen Schulen und bemühte sich, deren Reichtümer in sich zu vereinen. Wer sieht nicht, dass dies Händels ständige Praxis und das Wesen seines Genies war, das aus hundert verschiedenen Genies bestand, die er in sich aufgenommen hatte! Ein Manuskript von ihm aus dem Jahr 1698, das er sein ganzes Leben lang aufbewahrte, enthielt laut Chrysander Arien, Chöre, Capricci und Fugen von Zachow, Alberti (Heinrich Albert), Froberger, Krieger, Kerll, Ebner und Strungk, die er während seiner Zeit an Zachows Schule abgeschrieben hatte. Er sollte diese alten Meister nie vergessen, deren genaue Erinnerung sich in seinen berühmtesten Seiten wiederfindet11. Zweifellos las er bei Zachow auch die ersten Klavierbände von Kuhnau, die damals erschienen12. Schließlich scheint es, dass Zachow das Werk von Agostino Steffani13 kannte, der Händel später eine väterliche Freundschaft entgegenbringen sollte; und er verfolgte mit Sympathie die dramatisch-musikalische Bewegung in Hamburg. So verfügte der kleine Händel dank seines Lehrers über eine lebendige Zusammenfassung der musikalischen Ressourcen des alten und neuen Deutschlands; und unter seiner Anleitung eignete er sich die Geheimnisse der großen kontrapunktischen Architektur der Vergangenheit ebenso an wie den schönen melodischen und ausdrucksstarken Stil der italienisch-deutschen Schulen von Hannover und Hamburg14.


  Doch der persönliche Einfluss von Zachows Geist und Kunst war auf Händel nicht weniger stark als die Wirkung seiner Lehrmethode. Man ist beeindruckt von der Verwandtschaft, die seine Werke15 mit denen Händels offenbaren: eine Verwandtschaft des Charakters und eine des Stils. Es handelt sich nicht nur um Anklänge an Motive, Gestalten oder Themen16. Es ist das Wesen der Kunst, das bei beiden dasselbe ist. Kunst des Lichts und der Freude. Sie hat nichts von der frommen, in sich gekehrten Andacht J. S. Bachs, der in die Tiefen seines Denkens hinabsteigt, der es liebt, all seinen Windungen zu folgen, und der in Stille und Einsamkeit mit seinem Gott spricht. Zachows Musik ist Musik der Weite, wirbelnder Fresken, wie man sie in den Kuppeln der italienischen Domkirchen des 16. und 17. Jahrhunderts sieht, aber mit mehr Glauben. Diese Musik, die zum Handeln drängt, verlangt nach stählernen Rhythmen, auf denen sie sich abstützt und abprallt. Sie hat triumphale Motive, Expositionen von feierlicher17 Weite, siegreiche Märsche, die alles zermalmen, niemals innehalten und die durch fröhliche, tänzerische18 Figuren akzentuiert und angespornt werden. Sie hat pastorale Motive, sinnliche und reine Träumereien19, Tänze und Gesänge, begleitet von Flöten, mit hellenischem Duft20, eine lächelnde Virtuosität, eine Freude, die sich an sich selbst berauscht, wirbelnde Linien, Arabesken aus Koloraturen, Triller der Stimme, die mit den Arpeggien und den kleinen Wellen der Violinen spielen21. Vereinen Sie diese beiden Züge: das Heroische und das Pastorale, die kriegerischen Märsche und die jubelnden Tänze. Sie erhalten die Händelschen Bilder: das Volk Israel und die Frauen, die vor der siegreichen Armee tanzen. In Zachow finden Sie den Entwurf der monumentalen Konstruktionen Händels, seiner Hallelujas – diese Berge, die ihre Freude verkünden –, seiner kolossalen Amens, die seine Oratorien krönen wie eine Kuppel des Petersdoms22.


  Hinzu kommt Zachows ausgeprägte Vorliebe für Instrumentalmusik23, die ihn dazu veranlasst, die Soli der Stimmen bevorzugt mit denen der Instrumente zu verbinden und die Stimme sehr oft als Instrument zu begreifen, das mit den anderen Instrumenten im Zusammenspiel steht und mit ihnen spielt, wobei sie gemeinsam harmonisch ineinander verwobene, dekorative Girlanden bilden.


  Zusammenfassend: eine Kunst, die weniger intim als expansiv ist, eine sonnendurchflutete Kunst. Nicht ohne Emotion24. Aber vor allem erholsam, stärkend und fröhlich. Eine optimistische Musik, wie die von Händel.


  Gewiss, ein Händel im Kleinen, mit viel weniger Schwung, weniger Erfindungsreichtum, vor allem weniger Kraft der 23 Entfaltung. Es reicht nicht aus, diese kolossalen Bewegungen marschierender und tanzender Heere einzuleiten; man muss über genügend Kraft verfügen, um das Bauwerk ohne nachzugeben bis zum Ende zu tragen. Zachow beugt sich unterwegs, ihm fehlt die Lebenskraft Händels. Doch dafür besitzt er mehr Naivität als dieser, mehr zarte Unschuld, ein gewisses Etwas an Keuschheit und Schamhaftigkeit, eine evangelische Anmut25.


  Das war genau der Meister, den Händel brauchte, der Meister, den mehr als ein großer Mann das Glück hatte zu finden – (es ist Giovanni Santi für Raffael, es ist Neefe für Beethoven): — gutmütig, schlicht, klar, ein wenig blass, ein gleichmäßiges und sanftes Licht, in dem der Jugendliche in Frieden träumt und sich vertrauensvoll dem fast brüderlichen Führer anvertraut, der nicht danach strebt, ihn zu beherrschen, sondern vielmehr danach, mit seiner kleinen Flamme ein größeres Feuer zu nähren, seinen Musikbach in den großen Fluss des Genies zu münden.


  ⁂


  Noch während er bei Zachow in der Schule war, unternahm der kleine Händel eine Reise nach Berlin. Nachdem er dem früheren Lehrer, dem Kurfürsten von Sachsen, seine Aufwartung gemacht hatte, war es klug, dies auch beim neuen, dem Kurfürsten von Brandenburg, zu tun. Es scheint, dass diese Reise um 1696 stattfand; das Kind war elf Jahre alt, und sein kranker Vater begleitete es nicht.


  Der Berliner Hof erlebte eine kurze Blütezeit der Künste zwischen den Kriegen des Großen Kurfürsten und denen des König-Sergeanten. Die Musik genoss dort dank der Kurfürstin Sophie-Charlotte, der Tochter der berühmten Sophie von Hannover, hohes Ansehen. Sie hatte die besten Instrumentalisten, Sänger und Komponisten aus Italien26 angezogen. Sie gründete die Berliner Oper27 und leitete selbst die Hofkonzerte. Zweifellos war diese Bewegung oberflächlich; sie beruhte nur auf dem Impuls der Prinzessin; und diese hatte mehr Witz als Ernst: Die Kunst war für sie nur eine leidenschaftliche Zerstreuung. Unmittelbar nach ihrem Tod sollten die Musikfeste in Berlin erlöschen. Doch es war schon viel, dass sie diesen Herd der italienischen schönen Künste für eine Stunde zum Leuchten gebracht hatte. Und so kam es, dass der kleine Händel zum ersten Mal mit der Musik des Südens28 in Berührung kam.


  Das Kind, das vor einem fürstlichen Publikum am Cembalo spielte, hatte so großen Erfolg, dass der Kurfürst von Brandenburg ihn in seinen Dienst nehmen wollte; er bot Händels Vater an, den Jungen nach Italien zu schicken, um seine Ausbildung zu vollenden. Der alte Mann lehnte ab. Er war von stolzem Gemüt: Er wollte nicht, so Mainwaring, dass sein Sohn zu früh an einen Fürsten gebunden würde. Außerdem spürte er, dass er sterben würde, und er sehnte sich danach, das Kind noch einmalzusehen.


  Der kleine Händel kehrte zurück. Zu spät. Unterwegs erfuhr er, dass sein Vater am 11. Februar 1697 gestorben war. – Das größte Hindernis für seine musikalische Berufung war beseitigt; doch er hatte so großen Respekt vor dem Willen seines Vaters, dass er sich noch jahrelang dazu zwang, Rechtswissenschaften zu studieren, da sein Vater dies gewollt hatte. Nachdem er seine Schulzeit am Gymnasium ohne Eile abgeschlossen hatte, schrieb er sich am 10. Februar 1702 – fünf Jahre nach dem Tod seines Vaters – an der juristischen Fakultät der Universität Halle ein.


  Das Universitätsleben in Halle war von einer empörenden Brutalität der Sitten geprägt. Doch fand man dort auch ein intensives Leben des Denkens und des Glaubens. Die theologische Fakultät war die Hochburg des Pietismus29. Unter den Studenten widmete man sich religiösen Übungen, die zur Ekstase führten. – Händel, der stets ein Einzelgänger war, hielt sich sowohl von den brutalen Vergnügungen als auch von den mystischen Kontemplationen fern. Er war religiös, aber ohne jede Sentimentalität. Im Übrigen konnte sich ein Künstler nur schwer mit den Pietisten verstehen, deren Frömmigkeit für die Kunst allzu oft bedrückend war. Selbst J. S. Bach, im Herzen ein Pietist, musste sich durch öffentliche Taten gegen die Pietisten aussprechen, die bei bestimmten Gelegenheiten die Feinde seiner Musik waren30. Umso mehr galt dies für Händel, der keinerlei Neigung zum Mystizismus hatte.


  Religion war nicht sein Ding, ebenso wenig wie das Recht. Dennoch hatte er den bemerkenswertesten Professor Deutschlands zum Lehrer, Christian Thomasius, den Gegner der Hexenprozesse31, den Reformer der Rechtslehre, der das Studium der germanischen Bräuche wieder einführte, der unermüdlich gegen die groben oder dummen Missstände an den Universitäten, gegen den Kastengeist, gegen Pedanterie, Unwissenheit, Heuchelei und juristische sowie religiöse Grausamkeit kämpfte. Wenn eine solche Lehre nicht geeignet war, Händel zu fesseln, so lag das sicherlich nicht am Professor: Es gab damals in ganz Deutschland keine lebendigeren Vorlesungen, nichts, was dem Geist eines jungen Mannes ein fruchtbareres Betätigungsfeld hätte bieten können. Seien wir sicher, dass ein Beethoven davon nicht unberührt geblieben wäre. Doch Händel war ein reiner Musiker, er war die Musik selbst; nichts konnte seine Gedanken jemals davon ablenken.


  Bereits in jenem Jahr, als er die Vorlesungen an der juristischen Fakultät besuchte, hatte er eine Stelle als Organist in Halle gefunden – und das, obwohl er Lutheraner war, in einer Kirche des „reformierten“ Glaubens, wo der Organist ausdrücklich der reformierten Religion angehören musste. Dabei war er erst siebzehn Jahre alt32. Diese einfache Tatsache zeigt, welche musikalische Autorität der kleine Jurastudent in seiner Stadt bereits genoss33. Er war nicht nur Organist, sondern auch Lehrer am Gymnasium der Reformierten; er unterrichtete dort zwei Stunden pro Woche Vokalmusik; er nahm die begabtesten seiner Schüler bei sich zu Hause auf und bildete mit ihnen Vokal- und Instrumentalchöre, die sonntags in der einen oder anderen Kirche der Stadt zu hören waren. Er musste für das musikalische Repertoire – Choräle, Psalmen, Motetten, Kantaten – sorgen, das sich jeden Sonntag änderte. Eine hervorragende Schule, um schnell und gut komponieren zu lernen. Händel bildete dort seine schöpferische Fruchtbarkeit aus34. Von den Hunderten von Kantaten, die er damals komponierte, hat er keine einzige aufbewahrt35; doch ist es sicher, dass sein Gedächtnis mehr als eine Idee davon aufnahm, um sie in seinen späteren Kompositionen wieder aufzunehmen: Denn er ließ nie etwas verloren gehen; unablässig überarbeitete er im Laufe seines Lebens seine früheren Erfindungen: was nicht der Eile der Arbeit, sondern der Einheit seines Denkens und seinem Bedürfnis nach Vollkommenheit zuzuschreiben ist.


  Händel verlängerte sein Dienstjahr an der Domkirche in Halle und an der Universität nicht. Während seines Organistenpraktikums war ihm seine musikalische Kraft bewusst geworden. Diese ließ sich nicht länger unterdrücken. Er musste ein lebendigeres Umfeld suchen. Im Frühjahr 1703 verließ er Halle; und, geleitet von seinem Instinkt und den Vorlieben seines Lehrers Zachow36, begab er sich nach Hamburg, der Stadt der deutschen Oper.


  ⁂


  Hamburg war das Venedig Deutschlands. Als freie Stadt, geschützt vor Kriegen, Zufluchtsort für Künstler und Großvermögende, Umschlagplatz des nordischen Handels, kosmopolitische Stadt, in der alle Sprachen gesprochen wurden, vor allem Französisch, stand sie in ständiger Verbindung mit England und Italien, insbesondere mit Venedig, das für sie ein Vorbild war. Über Hamburg fanden die englischen Ideen ihren Weg nach Deutschland. Dort erschienen die ersten deutschen Zeitungen37. Seit der Zeit Händels war Hamburg neben Leipzig das geistige Zentrum Deutschlands. Nirgendwo sonst in Deutschland schätzte man die Musik so sehr38; die Künstler gingen dort Hand in Hand mit den reichen Bürgern. Christoph Bernhard, ein Schüler von Schütz, hatte dort ein berühmtes Collegium Musicum, eine Musikgesellschaft, gegründet; und dort entstand 1677–78 das erste deutsche Opernhaus – keine fürstliche Oper, die nur den Gästen des Fürsten offenstand, sondern eine öffentliche, volkstümliche und kostenpflichtige Oper. Das Vorbild Italiens, insbesondere Venedigs, muss diese Gründung angeregt haben.


  Doch der Geist der beiden Theater war sehr unterschiedlich. Während Venedig sich an fantastischen Melodramen ergötzte, die bizarr von der Mythologie oder der antiken Geschichte inspiriert waren, bewahrte Hamburg trotz der Grobheit seines Geschmacks und seiner zügellosen Sitten einen alten religiösen Kern. Die Hamburger Oper war 1678 mit einer „Schöpfung der Welt“ von Joh. Theile, einem Schüler von Schütz; und von 1678 bis 1692 wurden dort zahlreiche religiöse Dramen aufgeführt, die teils allegorischen Charakters waren, teils von der Bibel inspiriert; in einigen der Themen lassen sich bereits die Oratorien Händels erkennen39. So schwach diese Musikstücke auch waren, sie waren auf dem Weg zu einem für Deutschland eigenen Theater. Es scheint, dass dies die Idee eines der Dichter, des Pastors Elmenhorst, war, der der religiösen Oper den Wert einer klassischen Kunstform verleihen wollte40. Leider befand sich der öffentliche Geist im Niedergang; sein religiöser Antrieb hatte stark nachgelassen, außer bei einer Minderheit, bei der der Glaube einen aggressiven Charakter angenommen hatte, wie es geschieht, wenn er sich am schwächsten fühlt. In der Hamburger Öffentlichkeit hatten sich zwei Lager gebildet: das eine, das zahlreichere, dem die Religion langweilig war und das sich im Theater vergnügen wollte; das andere, das religiös war und die Oper nicht wollte, unter dem Vorwand, sie sei ein Werk des Satans, „opera diabolica“ 41. Der Kampf zwischen den beiden Lagern war erbittert. Zwischen diesen beiden Fraktionen musste die religiöse Oper zwangsläufig untergehen. Und so geschah es auch. Die letzte Aufführung fand 1692 statt. Als Händel ankam, herrschte tatsächlich die „opera diabolica“ mit ihren Extravaganzen und ihrem zügellosen Leben.


  Ich habe an anderer Stelle42 von dieser Periode des Hamburger Theaters berichtet, dessen Blütezeit genau von 1692 bis 1703 reichte. In Hamburg waren viele Voraussetzungen für ein gutes Operntheater gegeben: Geld und Mäzene, die bereit waren, es auszugeben, ein ausgezeichnetes, wenn auch kleines Orchester, eine recht fortgeschrittene Inszenierungskunst, eine Fülle an Bühnenbildern und Maschinen, renommierte Dichter, Musiker von großem Wert und – was am seltensten war – Dichter und Musiker, die sich gut verstanden, „die sich wohl verstanden“, wie Mattheson sagt. Die Dichter hießen Bressand von Wolfenbüttel, der sich vom französischen Theater inspirieren ließ, und Christian Postel, den Chrysander sehr wohlwollend als einen deutschen Metastasio bezeichnet. Am schwächsten war der Gesang. Lange Zeit verfügte die Hamburger Oper über keine professionellen Sänger; die Rollen wurden von Studenten und Handwerkern, Schuhmachern, Schneidern, Obsthändlern, Mädchen von geringem Talent und noch geringerer Tugend übernommen; gewöhnlich hielten es die Handwerker für angemessener, die Frauenrollen selbst zu singen. Ob Männer oder Frauen, alle waren von tiefer musikalischer Unkenntnis. Um 1693 wurde die Hamburger Oper glücklicherweise von Grund auf durch den großen Kapellmeister Sigismund Cousser umgestaltet, dessen Reformen sich für das Orchester am französischen Vorbild orientierten – für den Gesang am italienischen. Frankreich verkörperte für ihn, wie für alle ausländischen Musiker, Lully, bei dem Cousser sechs Jahre lang in Paris Schüler gewesen war. Italien wurde durch einen bemerkenswerten Künstler vertreten, der in Hannover ansässig war und dort von 1689 bis 1696 zehn Opern aufführen ließ: Agostino Steffani aus der Provinz Venedig.


  Dieses doppelte Vorbild Italiens und Frankreichs sowie das Beispiel Coussers trugen dazu bei, den besten Musiker der Hamburger Oper, Reinhard Keiser, zu formen – einen Mann, dem es zwar an Charakter und vielleicht an ausreichender Gelehrsamkeit mangelte, der aber zweifellos Genie besaß43.


  Keiser war noch keine dreißig Jahre alt, als Händel eintraf; doch stand er auf dem Höhepunkt seines Ruhmes. Seit 1695 war er Kapellmeister der Hamburger Oper, ab Ende 1702 dann Theaterdirektor; sehr begabt, aber von voreiliger Bildung, ausschweifend, genusssüchtig und sorglos, war er der unangefochtene Herrscher der deutschen Oper, der typische Künstler jener Epoche, die vor materiellem Leben nur so strotzte und von der Liebe zum Vergnügen besessen war.


  In seinen frühen Opern hat man den Einfluss von Lully44 und den von Steffani45 nachgewiesen. Doch seine Persönlichkeit ist unter diesen entlehnten Elementen leicht zu erkennen. Er besaß einen sehr feinen Sinn für instrumentale Klangfarben. Ganz anders als die Lully-Anhänger, die die Ausdruckskraft des Orchesters etwas verachteten und stets bereit waren, sie dem Vorrang der Stimme zu opfern46, glaubte er, wie sein Bewunderer und Kritiker Mattheson, dass man Gefühle allein mit Hilfe des Orchesters ausdrücken könne47. – Darüber hinaus war er ein Meister des Rezitativs. Man könnte sagen, dass er das deutsche Rezitativ geschaffen hat. Er maß ihm äußerste Bedeutung bei und sagte: „Ein Ausdruck im Rezitativ bereitet einem intelligenten Komponisten oft ebenso viel Mühe wie die Erfindung einer Arie“48. Er bemühte sich, darin Akzent, Betonung und den lebendigen Atem genau zu notieren, ohne dabei jedoch der musikalischen Schönheit etwas zu opfern. Sein arioses Rezitativ, das eine Mittelform zwischen dem oratorischen Rezitativ der Franzosen und dem recitativo secco der Italiener darstellte, war eines der Vorbilder für das Rezitativ von J. S. Bach49; und selbst nach J. S. Bach und Händel sah Mattheson in Keiser weiterhin den Meister dieses Genres. – Doch Keisers herausragende Gabe war seine melodische Erfindungsgabe. Darin war er einer der ersten Künstler Deutschlands, ein Mozart der ersten Hälfte des 18. Jahrhunderts. Er besaß eine reichhaltige und liebevolle Inspiration. Wie Mattheson sagte: „Sein wahres Wesen war die Zärtlichkeit, die Liebe … Vom Anfang bis zum Ende seiner Laufbahn verstand er es, sinnliche Gefühle mit einer so exquisiten Natürlichkeit wiederzugeben, dass ihn niemand in dieser Darstellung übertroffen hat.“ “ Sein melodischer Stil, der nicht nur zu jener Zeit, sondern zu keinem Zeitpunkt seines Lebens dem Händels weit überlegen war, ist frei, losgelöst von jeglichem kontrapunktischen Stil, und steht über Händel in Verbindung mit Hasse, der davon geprägt war, mit den Mannheimer Sinfonisten und mit Mozart. Nie besaß Händel, der größer und vollkommener war, jene exquisite Natürlichkeit, die man in Keisers Melodien atmet, diesen frischen Duft der einfachen Feldblume50. Keiser hatte eine Vorliebe für Volkslieder und ländliche Szenen51. Doch er wusste sich auch zu den Höhen der klassischen Tragödie zu erheben; und einige seiner Arien von feierlichem Schmerz scheinen von Händel geschrieben zu sein52.


  Keiser war also voller Lehren und Vorbilder für Händel, der es sich nicht nehmen ließ, sich später davon inspirieren zu lassen53. Doch er bot ihm auch unglückliche Beispiele. Das Schlimmste war die Abkehr von der Landessprache. Solange Postel und Schott an der Spitze der Hamburger Oper standen, war das Italienische auf Distanz gehalten worden54. Doch sobald Keiser Direktor geworden war, änderte sich alles. In seinem Claudius von 1703 unternahm er den ersten barbarischen Versuch einer Vermischung italienischer und deutscher Texte. Für ihn war dies reine Virtuosenprahlerei, mit der er, wie er in seinem Vorwort andeutet, zeigen wollte, dass er fähig war, die Italiener auf ihrem eigenen Terrain zu schlagen. Er fragte sich keineswegs, ob dies zum Nachteil der deutschen Oper sei. Händel vermischte seinem Beispiel folgend in seinen ersten Opern Arien mit italienischen Texten mit Arien mit deutschen Texten55; danach schrieb er nur noch italienische Opern; und fortan war sein Musiktheater entwurzelt, ohne Volk. Und die Strafe für diesen Fehler war, dass Deutschland die Oper von Keiser und sogar die von Händel vergaß, trotz des Genies beider.


  ⁂


  Händel kam im Sommer 1703 in Hamburg an. Man stellt ihn sich in diesem Lebensalter so vor, wie auf dem von Thornhill gemalten Porträt, das sich im Fitzwilliam Museum in Cambridge befindet: eine lange, ruhige, etwas pferdeartige Gestalt; große, ernste Augen, eine große, gerade Nase, eine breite Stirn, ein energischer Mund mit vollen Lippen, Wangen und Kinn, die bereits etwas rundlich werden; sehr aufrecht; den Kopf ohne Perücke, mit einer Baskenmütze nach Wagner-Art. „Er war reich an Kraft und gutem Willen56.“


  Die erste Bekanntschaft, die er in Hamburg machte, war die mit Johann Mattheson.


  Mattheson, der damals zweiundzwanzig Jahre alt war – vier Jahre älter als Händel57 –, stammte aus einer wohlhabenden Hamburger Familie und war umfassend gebildet. Er sprach Englisch, Italienisch und Französisch, hatte Jura studiert, sich gründlich in Musik eingearbeitet, beherrschte fast alle Instrumente und schrieb Opern, bei denen er zugleich Dichter, Komponist und Darsteller war. Vor allem aber galt er als der führende Musiktheoretiker und schärfste Kritiker der deutschen Musik.


  Mit einem immensen Selbstbewusstsein und viel leidenschaftlicher Ungerechtigkeit war er ein robuster Geist, sehr gesund und sehr ehrlich, eine Art Boileau oder Lessing der Musik, ein halbes Jahrhundert vor der „Dramaturgie“. Einerseits bekämpfte er im Namen der Natur die schulische Routine und die abstrakte Wissenschaft; und sein Motto lautete: „Musik muss schön klingen “ ( „Musik, müsse schön klingen“ ) 58; er trug zur Abkehr von veralteten Theorien (Solmisation, kirchliche Tonarten) und zur Klärung unseres heutigen Systems bei59. Andererseits war er der Verfechter der deutschen Kunst und des deutschen Geistes. Von Lessing hatte er den patriotischen Elan, die raue Unabhängigkeit, die ungestüme Offenheit, gepaart mit mehr brutaler Heftigkeit. Alle seine Bücher schreien: „Fuori Barbari! “ 60 Eines seiner Werke trägt den Titel „Der musikalische Patriot“(1728). Er gründete 1722 die erste deutsche Musikzeitung, Critica Musica 61, und führte sein ganzes Leben lang einen erbitterten Kampf für den gesunden Menschenverstand, für gute, intelligente Musik, für Musik, „die zum Herzen spricht und durch das Gehör die Seele des vernünftigen Menschen mit schönen Gedanken und Melodien bewegt und stärkt62“. Er hatte eine religiöse Vorstellung von Musik63. Durch seine umfassende Bildung, seine Kenntnis der Kunsttheorien der Vergangenheit, seine Vertrautheit mit den bedeutenden Werken Italiens und Frankreichs, seine Beziehungen zu den 60 führenden deutschen Meistern, zu Keiser, Händel und J.-S. Bach, durch seine reiche praktische Erfahrung, seinen geschärften kritischen Sinn, seinen glühenden Patriotismus, seine gesunde und geschmackvolle Sprache war er dazu bestimmt, der große Musikpädagoge Deutschlands zu sein; und das war er auch. Inmitten der Zersplitterung der deutschen Künstler jener Zeit, inmitten der Wechselfälle ihrer Werke, denen die Stütze einer politischen Zentralisierung fehlte und die den Schwankungen des Geschmacks kleiner Städte und kleiner Höfe ausgesetzt waren, war Mattheson fast ein halbes Jahrhundert lang ganz allein die Tribüne der deutschen Musik, das Gehirn, in dem sich ihre Gedanken aus allen Ecken des Landes sammelten und von wo aus sie dann über das ganze Land ausstrahlten. So blieben die Ideen von Keiser erhalten, der ohne ihn spurlos in Vergessenheit geraten wäre; so überlebten den Untergang bis zu uns eine Vielzahl von für die Musikgeschichte des 18. Jahrhunderts unschätzbaren Erinnerungen, die Mattheson in seiner monumentalen Ehrenpforte 64 sammelte und veröffentlichte. Er übte einen starken Einfluss auf seine Zeit aus. Seine Bücher galten als Maßstab für Kapellmeister, Cantores, Organisten und Lehrer.


  Nicht weniger wirksam waren seine Kritiken und Ratschläge zum Gesangsstil und zum Schauspiel der Darsteller. Er hatte Sinn für das Theater. Er wollte Leben auf der Bühne, Handlung; er maß der Pantomime, „die eine stumme Musik ist“65, große Bedeutung bei. Er führte eine Kampagne gegen das ausdruckslose oder unintelligente Spiel der deutschen Sänger und Chorsänger; und er wollte, dass der Komponist beim Schreiben stets an das Schauspiel der Darsteller dachte. „Die Kenntnis der Mimik der Darsteller auf der Bühne“, sagte er, „kann oft eine Quelle guter musikalischer Einfälle sein66.“ “ – Das war die Sprache eines wahren Theatermenschen67. Im Übrigen war Mattheson zu sehr Musiker, um die Musik dem Wort unterzuordnen. Er suchte danach, beide zu vereinen, wobei er ihre Unabhängigkeit bewahrte, aber der Seele den Vorrang vor dem Körper, der Melodie den Vorrang vor dem Wort einräumte. „Die Worte“, schrieb er, „sind der Körper der Rede. Die Gedanken sind ihre Seele. Die Melodie ist die goldene Sonne dieser Seelen“ ( „güldene Sonne diser Seelen “), die wunderbare Atmosphäre, die sie umhüllt.


  Wir haben genug gesagt, um eine Vorstellung von diesem großen, intelligenten und unerschrockenen Kritiker zu vermitteln, der zwar viele Irrtümer begangen, aber auch viele Wahrheiten verbreitet hat. Man erkennt deutlich, wie wichtig die Begegnung mit einem solchen Mentor für den jungen Händel gewesen sein muss, auch wenn beide zu eigenwillig und zu hochmütig waren, als dass ihre Zusammenarbeit von Dauer hätte sein können.


  ⁂


  Mattheson empfing Händel in Hamburg mit allen Ehren. Er führte ihn in die Oper und zu den Konzerten ein; und durch ihn kam Händel zum ersten Mal in Kontakt mit England, das seine zweite Heimat werden sollte68. Sie lernten voneinander. Händel war bereits „von außergewöhnlicher Stärke an der Orgel sowie in Fugen und Kontrapunkten, vor allem ex tempore (Improvisation)“; er teilte sein Wissen mit Mattheson, der ihm im Gegenzug half, seinen melodischen Stil zu vervollkommnen. Er war, wenn man Mattheson Glauben schenkt, ein sehr schwacher Melodiker. „Er komponierte damals sehr lange, lange, lange Arien und endlose Kantaten, die weder Geschick noch guten Geschmack besaßen, aber eine vollkommene Harmonie69. » — Es ist ziemlich bemerkenswert, dass die Melodie für Händel keine natürliche Sprache war, der uns heute als melodisches Genie erscheint. Man darf jedoch nicht glauben, dass schöne und einfache Melodien einem Genie ohne Arbeit zufließen. Die Melodien Beethovens, die am spontansten wirken, kosteten ihn oft Jahre innerer Arbeit, in denen er sie in sich reifen ließ. Und wenn Händel zu seiner Kraft der melodischen Entfaltung gelangte, so geschah dies nach Jahren strenger Disziplin, in denen er wie ein Lehrling des Bildhauers lernte, schöne Formen zu gestalten und darin nichts Kompliziertes oder Vulgäres zuzulassen.


  Händel und Mattheson verbrachten einige Monate in brüderlicher Vertrautheit70; Händel saß mit Mattheson an einem Tisch, und im Juli und August 1703 unternahmen sie gemeinsam eine Reise nach Lübeck, um den Organisten Dieterich Buxtehude71 zu hören. Buxtehude dachte daran, sich zurückzuziehen, und suchte einen Nachfolger. Die beiden jungen Männer waren von seinem Talent begeistert, strebten jedoch nicht nach seiner Nachfolge: Denn um seine Orgel zu erhalten, hätte man seine Tochter heiraten müssen72; und, so Mattheson, „keiner von beiden hatte auch nur den geringsten Wunsch danach“. — Zwei Jahre später hätten sie auf dem Weg nach Lübeck einen kleinen Musiker treffen können, der wie sie Buxtehude einen Besuch abstattete, jedoch nicht wie sie in der Kutsche, sondern bescheiden zu Fuß: J. S. Bach73. — Nichts verdeutlicht die Bedeutung Buxtehudes für die deutsche Musik besser als diese Anziehungskraft, die er auf jene Männer ausübte, die die gesamte deutsche Kunst des 18. Jahrhunderts prägen sollten.


  M. Pirro hat schon vor langer Zeit auf seinen Einfluss auf den Orgelstil von J.-S. Bach hingewiesen. Ich schätze, dass dieser Einfluss, wenn auch ganz andersartig, auf den Oratorienstil von Händel nicht geringer war74.


  Buxtehude gab in der Marienkirche berühmte Abendmusiken, Abendkonzerte, die sonntags zwischen dem Martinstag und Weihnachten75 auf Wunsch der musikbegeisterten Lübecker Kaufmannszünfte76 stattfanden. Seine Kantaten, deren Zahl beträchtlich ist77, wurden zu diesem Anlass komponiert. Da er für ein Konzertpublikum und nicht für einen Gottesdienst schrieb, musste er dafür sorgen, dass seine Musik für alle zugänglich war. Händel befand sich später in ähnlichen Umständen; und dieselbe Notwendigkeit sollte beide zu einer ähnlichen Technik führen. Buxtehude verzichtet in seiner Musik auf die überschwängliche und dichte Polyphonie, die doch eigentlich sein Reich war78. Er will darin nichts als Klarheit, Kraft, großzügige Konturen und sogar Szenisches zulassen. Bewusst verarmt er seine Musik, konzentriert sie jedoch; und was er an Fülle verliert, gewinnt er an Intensität zurück. Der fast homophonische Charakter der Komposition, die Prägnanz der schönen, volkstümlich klaren Melodien79, die Eindringlichkeit der Rhythmen und Phrasen, die sich wiederholen und sich auf eindringliche Weise in den Geist einprägen, sind im Wesentlichen Händelsche Züge. Nicht weniger charakteristisch ist die triumphale Pracht der Ensembles, diese Art, mit breiten Pinselstrichen aus Licht und Schatten zu malen80. Es ist, im höchsten Maße, wie die Kunst Händels, eine Musik für ein ganzes Volk.


  Doch es verging viel Zeit, bevor Händel die Vorbilder Buxtehudes zu nutzen begann. Nach seiner Rückkehr aus Lübeck schien er nicht mehr daran zu denken. Sie waren für ihn jedoch nicht verloren. Nichts war für ihn jemals verloren.


  Ende August 1708 trat Händel als zweiter Geiger in das Hamburger Orchester ein. Er liebte es, sich über die Leute lustig zu machen, und gab sich unwissender, als er war. „Er stellte sich vor“, so Mattheson, „als könne er nicht bis fünf zählen: denn er war ein trockener Humorist81. “ – In jenem Jahr spielte die Hamburger Oper Keisers „Claudius“,
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