
Trobadors, Trouvères und Minnesänger des Mittelalters 

                                                                              1100-1300 

Ab 1100 hatte sich im lateinisch-westlichen Europa ganz Neues 

ereignet: Die Intellektuellen und der weltliche Adel begannen 

sich allmählich für das Leben in der Welt, für die Menschen und 

deren Beziehungen zu interessieren, nicht mehr nur für das 

Jenseits und das Reich Gottes. Ausgehend von Süd- und Nord-

frankreich bildete sich - neben dem weiterhin wichtigen 

religiösen Schrifttum, das sich vorwiegend der überregionalen 

'Vatersprache' des Latein bediente - eine volkssprachige Literatur 

in den verschiedenen 'Muttersprachen' heraus.  

Die gesungene Lyrik der okzitanischen (südfrz.) Trouba-dours, 

der nordfranzösischen Trouvères und der süd-deutschen 

Minnesänger (wie sie bereits damals genannt wurden) eroberte 

die Höfe und Städte des 'lateinischen' Europa mit der Gewalt 

einer neuen Mode. Erstmals seit der Liebesdichtung der 

lateinischen Antike war das weltliche Zentralthema von den 

Beziehungen der Geschlechter wieder zum Gegenstand von 

Dichtung und Kunst geworden ï die Liebe.  

 

Berühmte Minnesänger waren Walther von der Vogelweide (1170-1228), Oswald von  

Wolkenstein (1377-1445), Wolfram von Eschenbach, Gottfried von Straßburg und Tannhäuser.  

Die Texte handelten vor allem von der Minne, der meist unerwiederten Liebe eines Mannes  

zur Herrin, der adligen Frau. Die bedeutendste Quelle mittelalterlicher Lieder ist die  

Heidelberger Liederhandschrift (Manessische-Handschrift) aus der 1.Hälfte des 14.Jahr- 

hunderts, allerdings nur mit Text (siehe auch Abbildung oben). Da die Melodien oft in  

Quadratnotation aufgeschrieben wurden, ist der Rhythmus unbekannt. Die Melodien  

glichen den geistlichen Liedern der damaligen Zeit. Sie stehen in Kirchentonarten , sind  

üblicherweise syllabisch mit gelegentlichen melismatischen Figuren. Einer bekannten  

Melodie wurde häufig ein neuer Text unterlegt (Kontrafaktur ). Strophische Formen waren  

üblich (Barform / Kanzonenstrophe, mit Stollen-Stollen-Abgesang* ). Die Lieder wurden  

teilweise mit Instrumenten (Laute, Harfe, Fiedel) vorgetragen. Diese übernahmen  

Vor-, Zwischen- und Nachspiele. Der Gesang wurde nicht mit Akkorden begleitet, sondern es wurde  

colla-parte oder mit einer ähnlichen Stimme, manchmal auch einer Gegenstimme, mitgespielt. Oft auch 

Bordunbegleitung. (Als Bordun wird auch meist der Grundton der jeweiligen Tonart verwendet, oder der 

Ton auf der 5. Stufe. Manchmal erklingen aber auch beide Töne gleichzeitig als so genannte Bordunquinte). 

*ab / ab / cde (Text ccc). 

 

Walther von der Vogelweide: Palästinalied (1217)  

Aufgabe: Singe und spiele das Palästinalied (incl. Bordun). In welcher Tonart steht es ? Wie ist der Aufbau ? 

 

Mit dem Fall des Rittertums in Europa und dem Wechsel vom Hoch- in das Spätmittelalter fand der 

Minnesang seine Nachfolge in den bürgerlichen "Meistersingern". Die sich in den Städten sogar als Zünfte 

zusammenschlossen. Während der gesamten musikalischen Entwicklung in allen Abschnitten des 

Mittelalters waren Musikinstrumente fast ausschließlich zur Gesangsbegleitung verwendet worden. 

Lediglich beim Tanz oder als soldatische Begleitmusik in der Schlacht wurden Instrumentale Stücke  

gespielt.  



             Das Verbreitungsgebiet der Sänger im Mittelalter 

 

 

 

 

 

 

 

 

 

 

 

 

 

 

 

 

 

 

 

 

 

 

 

 





Mittelalterliche Musikinstrumente  
 

Blasinstrumente 
Blockflöten, Schalmeien und Krummhörner (mit Windkapsel) 

 

 

 

 

 

 

Dudelsäcke: Hümmelchen (mit 1-4 Bordunen) 

 

 

 

 

Streichinstrumente 
Fidel (Vorläufer der Geige) 

Drehleier 

 

 

 

 

 

 

Zupfstrumente 
Laute   

 

 

Scheitholz (Vorläufer der Zitter) 

 

 

 

Harfe, Leier  

 

 

 

Schlaginstrumente 
 

Schellentrommeln (Tambourin) 

Rahmentrommel (Bodhran) 

Große Trommel 

 

 

 

 

 

 

 

 

 

 

 



Tanz in Mittelalter und Rennaissance (bis 1500) 

 
Tanzentwicklung in Mittelalter und Renaissance 

Zu den Tänzen des Mittelalters  kann man leider nur wenig sagen, es wurden im Gegensatz zur Renaissance 

keine Tanzbeschreibungen überliefert. Es gab Reigentänze, Paartänze und Springtänze. Dies kann man 

anhand von Bildern, Texten oder Liedtiteln nachweisen. Die Musik wurde mündlich bzw. instrumental 

weitergegeben, die Spielleute beherrschten meist mehrere Instrumente. Die Spielleute brachten Lieder, 

Tänze, Nachrichten und Unterhaltung in die Dörfer und an die Höfe. 

In der Renaissance veränderte sich das gesamte Weltbild des Menschen. Nicht mehr Gott, sondern das 

Individuum rückte in den Mittelpunkt, Naturwissenschaften bildeten sich aus, der Mensch begann zu 

forschen und zu hinterfragen. Äußerlichkeiten wurden immer wichtiger, Reichtum wurde offen zur Schau 

gestellt. Selbst die Bewegungen des Menschen hatten vollkommen zu sein. Ein Renaissancemensch ging 

nicht einfach von A nach B, er schritt möglichst formvollendet zum Ziel. So änderte sich auch die 

Einstellung zum Tanz. Die Bewegungen sollten kunstvoll, elegant und anmutig sein. Der Einzelne konnte 

sein tänzerisches Talent mit komplizierten Sprüngen und Drehungen präsentieren. 

 

Damit bildete sich auch ein neues Berufsbild heraus: der Tanzmeister. Dieser sollte den Menschen an einem 

Hof neue Tänze beibringen oder altbekannte ausschmücken. Und nun beginnen auch die Aufzeichnungen. 

Auch die Musiker stiegen in der sozialen Ordnung auf. Es wurden Orchester gegründet, eine Menge neuer 

Instrumente wurden entwickelt, Kompositionen wurden aufgeschrieben, die Mehrstimmigkeit nach festen 

Tonsatzregeln entwickelte sich langsam (Stichwort Ars nova). Die Musiker brauchten nun nicht mehr mit 

Musik, Tanz und Gaukelei ihren Lebensunterhalt verdienen, sondern es reichte aus, wenn man ein einzelnes 

Instrument meisterhaft beherrschte um ein dauerhaftes Engagement zu erhalten. 

Sehr alt dürften die schreitenden Tänze sein (Basse Danse und die Pavane). Sie sind noch vergleichsweise 

einfach zu erlernen, folgen aber schon vorgegebenen Schrittmustern. Die Branles, französische Kreistänze, 

sind aus den ländlichen Tänzen entstanden, was häufig die Namensgebung verrät 

(Branle de Poitou, Branle de Bourgogne).Die schnelleren Tänze wie die Gaillarde  

oder die Courante gaben den Tänzern die Möglichkeit, sich so richtig auszutoben 

und ihr Können zur Schau zu stellen. Wenn man von der festen Anordnung der 

Tänze in einer Suite (Basse Danse-Tourdion, Pavane-Gaillarde, Allemande-

Courante, Branle double-Branle simple) und ihrer Dauer ausgeht, kann man nur  

über die Kondition der Renaissancetänzer staunen. 



Die Meistersinger des 15. und 16. Jahrhunderts 

 

Meistersinger waren bürgerliche, zumeist in Städten sesshafte, dichtende, komponierende und 

singende Handwerker, die sich in Singschulen organisierten. Sie verstanden sich als Nachfahren der 

Minnesäger. Die ersten Vereinigungen entstanden im 14. Jahrhundert. Der Meistersang hatte seine 

Blüte zwischen ca. 1440 und ca. und 1600. Die Singschulen hielten sich teilweise bis ins 19. Jahr-

hundert. Die Musik und die Organisation wurden durch genaue Satzungen geregelt. Die Zunft war 

streng hierarchisch gegliedert. An höchster Stelle stand der Merker, welcher die Einhaltung der 

Regeln zu überwachen hatte. Bei ihren wöchentlichen Zusammenkünften stellte der Singer (auf 

eine Singstuhl) sein neues Lied vor, das der Merker (hinter dem Vorhang) nach ihrer Tabulatur mit 

zahlreichen Regeln beurteilten. Das Leben und die Organisation der Meistersinger wurde von 

Richard Wagner in seiner Oper ĂDie Meistersinger von N¿rnbergñ  portraitiert. Der ber¿hmteste 

Meistersinger war der Schuster Hans Sachs (1494-1576), der auch 

eine Hauptperson in Wagners Oper (Tannhäuser ï oder der 

Sängerkrieg auf der Wartburg  und  Die Meistersinger) ist.  

Die Texte der Meistersinger waren vornehmlich religiös konnten 

aber auch politisch-satirisch sein. Die Melodien waren zum Teil 

melismatisch. Die Form der Lieder war zumeist strophisch, wobei 

eine Strophe in der  Barform steht (AAB oder Reprisenbarform 

AABA). Die Vortragsweise war solistisch und ohne instrumentale 

Begleitung (Bsp.: Wach auf mein Herzens Schöne) 

 

Richard Wagner 1868:  ĂDie Meistersinger von N¿rnbergñ 

Der Ritter Walther von Stolzing kommt nach Nürnberg und will 

das Bürgermädchen Eva heiraten. Ihr Vater hat sie jedoch als 

Preis für ein Wettsingen der Meistersinger ausgesetzt, in deren Zunft er Mitglied ist. Stolzing will 

sich nun ebenfalls um die Aufnahme in die Zunft der Meistersinger bewerben. Schon beim 

Probelied gerät er mit seinem Rivalen, dem pedantischen Stadtschreiber Sixtus Beckmesser, 

aneinander. Einzig Hans Sachs, ein Schuhmacher und Poet, 

erkennt das Neuartige an dem Lied, mit dem sich Stolzing bei den 

Meistern vorstellt. Unter seiner Anleitung gelingt es dem Ritter 

schließlich, ein Lied zu schaffen, das sich den Regeln der Meister 

fügt, ohne die eigene Individualität zu verleugnen. Beim 

Preissingen geht Stolzing als Sieger hervor. Doch erst nachdem 

Hans Sachs ihn eindringlich an die Bedeutung der Meistersinger 

für die deutsche Kunst gemahnt, stimmt Stolzing der Aufnahme 

in die Zunft der Meistersinger auch zu. 

 

  



Carmina Burana (lat. ĂBeurer Liederñ oder ĂLieder 

aus Benediktbeuernñ) ist eine szenische Kantate von 

Carl Orff (1895- 1982) aus den Jahren 1935ï36. Die 

Texte in mittel-lateinischer und mittelhoch-deutscher 

Sprache sind den Carmina Burana entnommen, einer 

Sammlung von im 11. und 12. Jahrhundert 

entstandenen Lied- und Dramentexten. 

 

Carl Orff entdeckte die Carmina Burana 1935 für 

sich und vertonte eine Auswahl von 24 dieser Texte 

in den Jahren 1935/1936. Es handelt sich dabei um 

eine völlige Neukomposition, zumal zur 

Entstehungszeit von Orffs Werk noch kaum eine der 

originalen mittelalterlichen, in Neumen notierten 

Melodien rekonstruiert war. So gestaltete er die 

Musik nach bereits bekannten Stilmerkmalen des 

Mittelalters wie etwa Bordunbegleitung oder 

historische Skalen (Tonleitern). Orff selbst 

bezeichnete sein Werk weder als Oper noch als 

Oratorium oder Kantate. Die Bezeichnung 

Ăszenische Kantateñ, die dem Werk manchmal als Untertitel beigegeben wird, wird dem St¿ck wohl am 

ehesten gerecht, doch sind szenische Aufführungen der Carmina Burana gegenüber konzertanten deutlich in 

der Minderzahl. Zarte und derbe, innige und ausgelassene Gesänge wechseln sich ab, geprägt von einer 

unbändigen Lebenslust fern der christlich-klösterlichen Welt und ihrer geistigen Erhebungen. 

Musikalisch ist das Werk beispielhaft geprägt von der typischen Tonsprache Orffs, die vor allem von 

Rhythmus mit seinem mitreißenden tänzerischen Elan lebt. Die revolutionär neue Orchesterbesetzung - allein 

sechs Schlagzeuger und zwei Pianisten - führt zu immer neuen und überraschenden Klangeffekten. Carl Orff 

selbst bezeichnet die "statische Architektonik" ohne traditionelle Entwicklung als besonderes Stilmerkmal 

der Carmina burana. Er war so überzeugt von diesem Werk, dass er alle bis dahin geschriebenen 

Kompositionen zurückzog. Und tatsächlich haben die Carmina burana wie kein zweites Werk den Weltruhm 

Carl Orffs begründet. 

 

Am 8. Juni 1937 wurde sein Werk in der Oper zu Frankfurt am Main uraufgeführt. 

Orff wählte eine Gliederung in drei Teile: 

 

1. Primo vere, Ûf dem anger (Erwachen des Frühlings, Liebe) 

2. In taberna (opulentes Gelage) 

3. Cours d'amour und Blanziflor et Helena 

 

Eingerahmt wird das Werk von einem mächtigen Chor zu 

Ehren der Schicksalsgöttin Fortuna (ĂFortuna Imperatrix 

Mundiñ), die das Schicksal der Menschen letztlich 

bestimmen soll. 

 

 


