ЗАРУБІЖНА МУЗИКА XIX СТОЛІТТЯ

ЗАРУБІЖНА МУЗИКА XIX СТОЛІТТЯ . 
На межі XVIII-XIX сторіч у європейському мистецтві з'явився новий напрямок -романтизм (фр. romantisme). На відміну від представників класицизму, яких цікавили насамперед високі суспільні ідеали, романтики звернулися до внутрішнього світу людини.
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	Оперний оркестр. Художник Э. Дега. Приблизно 1868-1869 рр.. 


У музиці особливості романтизму виявилися дуже яскраво. Зміна художнього мислення привело до змін у системі музичних жанрів. Композитори-класицисти надавали перевагу таким жанрам, як симфонія, соната, опера, інструментальний концерт. Романтики розробили ліричну мініатюру, що дає можливість виразити таємні почуття й рухи душі. Одержали розвиток пісня й романс. Особливе місце в музиці зайняла любовна лірика.
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	Дві дівчини за піаніно. Художник О. Ренуар. 1892 рр. 


Важливим засобом створення музичного образу стала словесна програма, що розкриває зміст твору. Це поняття тлумачилося дуже широко. Програмою могло служити назва твору, вказуючи на певний стан природи або душі людини. Іноді музика писалася як ілюстрація до твору літератури або живописи. Часом композитор сам складав сюжет для інструментальної музики (наприклад, для симфонії) і викладав його в спеціальному поясненні до партитури. У такий спосіб здійснювалася популярна в романтизмі ідея синтеза мистецтв - літератури, живопису й музики.

Представникам романтизму властива увага до фольклору. Композитори у своїх творах використовували інтонації, ритми, мотиви на рідних пісень і танців. У романтичній музиці нерідкі фантастичні, казкові образи. Особливе місце в ній займають картини природи - як відбиття внутрішнього стану людини.

Більшість композиторів-романтиків були переконані, що через музичну освіту можна змінити світ і людину, тому чимало сил віддавали публіцистиці й просвітительській діяльності. Вони прагнули особисто впливати на велику аудиторію й ставали виконавцями або диригентами. Саме романтики створили в Європі систему загальнодоступних концертів.

Із середини XIX сторіччя в музиці Західної Європи з'явилися риси реалізму (від середньов.лат. realis – «дійсний»). Новий художній метод затверджувався насамперед в опері. Композитори прагнули показати драматизм звичайних на перший погляд життєвих ситуацій, правдиво передати в музиці психологічний стан героїв. Оперні персонажі перестали ділитися на "позитивних" і "негативних", кожний з'являвся у всій складності й суперечливості характеру. 

ФРАНЦ ШУБЕРТ
( 1797-1828)
Першим представником романтизму став австрійський композитор Франц Шуберт. Він народився в Ліхтенталі (пригород Відня) у родині шкільного вчителя. В десять-одинадцять років Шуберт уже блискуче володів скрипкою, фортепіано, альтом; з батьком і старшими братами грав у домашньому струнному квартеті. В 1808-1812 рр.. він був півчим Віденської придворної капели. Освіту Шуберт отримав в Імператорському конвікті - середньому навчальному закладі, що готував державних чиновників. Музиці в конвікті навчали на високому рівні; зокрема, викладачем композиції був Антоніо Сальері. Батько не бажав, щоб син обирав професію музиканта, і кілька років Шуберт працював помічником учителя в школі, а складанням творів займався у вільний час. Нарешті він пішов зі школи й деякий час навчав музиці дочок графа Естерхазі. До кінця днів композитор залежав від випадкових заробітків, перебував у бідності, часто навіть не мав власної квартири, жив у знайомих.
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	Франц Шуберт.


Розраду він знаходив у спілкуванні з друзями. Навколо Шуберта склався гурток шанувальників його творчості. Вони часто збиралися разом, імпровізували, співали, читали вірші. Ці вечори стали називати "шубертіадами". Іноді твори народжувалися відразу, на очах друзів.
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	Франц Шуберт із друзями. 


За своє коротке життя Шуберт створив більше тисячі творів; це фортепіанні й оркестрові добутки, пісні. Але при житті композитор одержав визнання лише як автор пісень, а його симфонії, сонати, фортепіанні мініатюри були надовго забуті.

Інструментальна музика Шуберта пов'язана із традиціями віденської класичної школи. Композитор написав дев'ять симфоній. Особливо популярні Восьма й Дев'ята. Восьма, що має підзаголовок "Незакінчена" (1822 р.), один із самих яскравих добутків не тільки у творчості Шуберта, але й у світовій симфонічній музиці. 

Бурхливі романтичні почуття співпадають тут з ясною класичною формою, твір відрізняється стрункістю композиції. Замість звичайних для цього жанру чотирьох частин симфонія має два: перша - драматична, друга - лірична. Версія про те, що закінчити симфонію авторові не дала смерть, непідтверджена: через кілька років після роботи над нею з'явилася Дев'ята ("Велика") симфонія ( 1825-1828 рр..). Скоріше всього, Шуберт, створивши дві частини Восьмої, тимчасово перервав роботу, а пізніше порахував двухчастинну структуру виправданою. Восьмій і Дев'ятій симфоніям довелося довго чекати зустрічі зі слухачами: "Незакінчена" була вперше виконана лише в 1865 р., "Велика" - ніяк не раніше, в 1839 р. 

Пісенний дар Шуберта наклав відбиток на всі області його творчості, у тому числі на фортепіанну музику. Значну частину спадщини композитора становлять невеликі музичні п'єси, або мініатюри. Приклад подібних добутків - лендлери, написані для музиціювання під час "шубертіад". Музика на перший погляд здається вигадливою, навіть наївною, але, уважно слухаючи, можна відчути, як вона вишукана й витончена. Самими серйозними по змісту стали два цикли мініатюр - "Експромти" і "Музичні моменти". Кожна п'єса передає певний щиросердечний стан. Композитор також звертався й до жанру сонати.

Музика Франца Шуберта проникнута простими й щирими почуттями, вона безпосередня, емоційна й світла - за це її і люблять слухачі.

ПІСНІ ШУБЕРТА

За своє життя Шуберт написав більше шестиста пісень. Кожна з них - це розповідь про людину, здатну на сильні, щирі почуття. Головний виразний засіб у піснях - мелодія, гнучка й співуча, у якій психологічна глибина сполучається з легкістю, вишуканістю й бездоганним почуттям форми. Створюючи разючі по красі мелодії, Шуберт у той же час прагнув розкрити засобами музики зміст слів; у кожній музичній фразі включено безліч найтонших звукових і емоційних нюансів. Песні непрості за формою. Поряд із традиційним для жанру будовою їм (чергування куплетів і приспіву) композитор використовував складні форми, взятих з інструментальної музики, використовував імпровізації.

Франц Шуберт звертався до дуже різних поетів. Аля його були однаково цікаві як відомі майстри, так і скромні автори із числа друзів. Основна частина пісень присвячена любові. Однак є серед них пейзажні й жанрові замальовки (наприклад, знаменита пісня "Форель"), романтичні легенди (баллада "Лісовий цар" на вірші німецького поета Йоганна Вольфганга Ґете) і скорботні монологи (такі майже всі пісні на вірші німецького поета Генріха Гейне).

У піснях Шуберта величезне значення знаходить партія фортепіано.

Вона щось більше, ніж просто аккомпонемент. У багатьох творів є короткий фортепіанний вступ й висновок (часто однакові по музиці). Однак стислість не заважає точно й повно показати на будову пісні. Фортепіано, якби мовити, повністю підлегле голосу. Але саме воно передає невимовні словами відтінки почуттів, сховані, інколи ще не усвідомлені героєм відчуття, розкриває внутрішній зміст слів і збагачує вокальну мелодію. Крім окремих пісень Шуберт створив три вокальні цикли. Два з них - "Прекрасна мірошниця" (1823 р.) і "Зимовий шлях" (1827 р.) - написані на вірші німецького поета романтика Вільгельма Мюллера і являють собою оповідання з єдиною сюжетною лінією. Сюжети обох циклів традиційні для романтизму. "Прекрасна мірошниця" - історія невзаємної любові парубка до дочки мірошника. Однак складний світ почуттів закоханого показаний з такою глибиною й делікатністю, що простий сюжет стає серйозним і хвилюючим. "Зимовий шлях" - розповідь про мандрівника, що покинув рідний будинок і страждаючий від самотності. У цьому циклі немає розвиненої сюжетної лінії: герой переходить із місця на місце і пісні відтворюють картини його мандрівок, а через них - внутрішній стан. Майже всі пісні драматичні по характеру й оригінальні за формою й мелодійним малюнком. Вокальна партія тяжіє до речитативу, а партія фортепіано вносить лаконічні і яскраві штрихи в картину світу, у якому мандрує герой. У цьому світі кожний дріб'язок (липа, флюгер, листоноша або шарманщик) нагадує йому про самотність і неприкаяність. Збірник пісень Шуберта - "Лебедина пісня" (на вірші різних поетів) - був складений після смерті композитора видавцем нот і вийшов в 1828 р. 
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	Титульний аркуш збірника пісень Франца Шуберта. Лейпциг. Кінець XIX ст. 


КАРЛ МАРІЯ ФОН ВЕБЕР

( 1786-1826)

Одним з основоположників музичного романтизму в Німеччині й творцем німецької національної опери став композитор, диригент і піаніст Карл Марія фон Вебер. Систематичної музично освіти Вебер не отримав; уроки композиції він брав у відомих німецьких і австрійських майстрів, зокрема в Міхаеля Гайдна (брата Йозефа Гайдна). В 1813-1816 рр.. Вебер керував оперним театром у Празі, а в 1817 р. очолив театр у Дрездені.

В 1821 р. у Берліні відбулася прем'єра першої романтичної опери Вебера "Вільний стрілець". Романтичним є вже сам сюжет: мисливець наважується продати душу дияволові, щоб перемогти на змаганні в стрілянині й одержати руку коханої дівчини. Багато уваги в опері приділено почуттям персонажів. Головний герой Макс страждає, сумнівається, мріє про щастя. Темним силам протипоставлена його кохана - Агата, чиста й самовіддана дівчина. Важливим учасником дії в опері стає природа - те співчуваюча, те ворожа людині. У музиці широко використані інтонації німецьких народних пісень і танців. Однак, малюючи фантастичний світ злих сил, композитор прибігає до більше складних образів. З'являються різкі гармонії, драматично напружені теми. Більшу роль у таких епізодах грає оркестр. Наприклад, сцена "В ущелині", де Макс і його приятель Каспар відливають кулі, вимовляючи диявольські заклинання, являє собою, фактично, оркестровий епізод: герої тільки вставляють окремі репліки. Дуже виразна музика увертюри, у якій позначений драматичний конфлікт твору.
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	Макс. Ескіз костюма до опери "Вільний стрілець". Германія. XIX в. 

Агата. Ескіз костюма до опери "Вільний стрілець". Германія. XIX в.


Великий вплив на розвиток музичного театру Німеччини зробили й наступні романтичні опери Вебера - "Евріанта" (1823 р.) і "Оберон" (1826 р.).
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	Карл Марія фон Вебер. 


Композитор створював також твори в інструментальних жанрах. Віртуозна фортепіанна п'єса "Запрошення до танцю" (1819 р.) - зразок концертного твору в ритмі вальсу, побудованого на частій зміні контрастних образів. Цей твір поклав початок традиції концертних вальсів Роберта Шумана, Фрідеріка Шопена, Ференца Аркуша й інших майстрів. У творчості Вебера вперше з'явився одночастинний інструментальний концерт (наприклад, "Концерт штюк" для фортепіано з оркестром, 1821 р.) - форма, що у подальшому часто використовувалася в романтчній музиці. Композитор звертався й до вокальної мініатюри (написав більше ста пісень).

ФЕЛІКС МЕНДЕЛЬСОН

( 1809-1847)

Композитор, диригент, піаніст і органіст Фелікс Мендельсон (Мендельсон Бартольді) - представник романтизму в німецькій музиці. Батько його був банкіром, дід - філософом, і майбутній композитор одержав прекрасну домашню освіту. Знайомство з музикантами Карлом Марією фон Вебером і Ніколо Паганіні, письменником Ернстом Теодором Амадеєм Гофманом, натуралістом і мандрівником Олександром Гумбольдтом, поетом Иоганном Вольфгангом Ґете вплинуло на формування естетичних поглядів Мендельсона. Бездоганними композитор вважав твори Баха, Моцарта, Бетховена. Не випадково його власні твори відрізняються строгістю форм, властивому класицизму.

Мендельсон багато працював у жанрах симфонічної музики. Найвідоміші симфонії-"Італійська" (1833р.) і "Шотландська" (1842 р.) - написані під враженням від подорожей по Європі. Тут і образи природи, і картини народного побуту. Прекрасний приклад з'єднання рис класицизму й романтизму - скрипковий концерт (1844 р.). Твір складається із трьох частин, кожна з яких має чітку "класичну" форму. Однак виконуються частини без перерви, як єдине ціле - чорта, властива романтизму.
Композитор створив новий романтичний жанр - програмну концертну увертюру. Приклад подібного твору - увертюра "Сон у літню ніч" (1826 р.). Це початкова частина музики, що Мендельсон написав для театральної постановки однойменної комедії Вільяма Шекспіра. Знаменитий "Весільний марш" - частина цього твору.

У своїй творчості композитор використовував інтонації німецьких народних пісень. Такі "Пісні без слів" ( 1829-1845 рр.) - цикл із сорока восьми творів для фортепіано. Музика перейнята поетичністю й схвильованістю, мрійністю й м'яким гумором. Мелодії прості й у той же час гарні, легко запам'ятовуються - їх дійсно хочеться співати.

У спадщині композитора є також ораторії й опери, але вони менше відомі.
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	Фелікс Мендельсон.


Фелікс Мендельсон був талановитим диригентом. Він багато зробив для того, щоб його сучасники познайомились із кращими досягненнями світової музичної культури. Під керівництвом Мендельсона після ста років забуття були виконані "Пристрасті по Матвію" Баха, уперше пролунали Дев'ята ("Велика") симфонія Шуберта, багато ораторій Генделя, деякі твори Моцарта. Композитор також почав повне видання творів Баха, тим самим заново відкривши для слухачів творчість німецького майстра.

З ініціативи Мендельсона в 1843 р. був утворено перший вищий музичний навчальний заклад у Німеччині – Лейпцизька консерваторія. Ця подія сприяла в створенні нового музичного напрямку – лейпцизької школи. Навколо композитора об'єдналися музиканти романтики, які у своїй творчості розвивали традиції німецької й австрійської музики. 

РОБЕРТ ШУМАН
( 1810-1856)
Німецький композитор романтик Роберт Шуман народився в містечку Цвиккау, недалеко від Бонна, у родині книговидавця. Незвичайна художня обдарованість виявилася вже в дитинстві: він писав вірші, музику, грав на фортепіано. Однак батьки наполягали на юридичній освіті сина, і в 1828 р. Шуман надійшов у Лейпцігський університет, а на наступний рік перевівся в Гейдельбергский. Заняття музикою й літературою він не залишав: брав уроки гри на фортепіано, але у відомого педагога Фрідріха Віка ( 1785-1873), вивчав теорію музики. Але із мрією про кар'єру піаніста довелося розпрощатися: Шуман ушкодив праву руку. Залишалося одне - твір музики й публіцистика.
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	Роберт Шуман.


В 1834 р. Шуман заснував у Лейпцизі періодичне видання "Новий музичний журнал" і протягом десяти років був його головним редактором. Форма статей, опублікованих в журналі, була незвичайна: не сумовиті міркування, а "листи", "щоденникові записки", "сценки з життя", діалоги. Маючи тонкий художній смак, Шуман знаходив такі поетичні порівняння, що в читача створювалося враження, начебто він сам чує музику.
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	Будинок, де народився Роберт Шуман. Цвиккау. XIX ст. 

Лейпцигзька консерваторія. XIX ст.


Часто Шуман писав статті не від власного ім'я, а від імені вигаданих їм героїв - Флорестана, Евзєбія й Раро. Ці персонажі втілювали сторони особистості самого композитора. Флорестан - палкий бунтар, його мова гаряча, жарти їдкі; Евзєбій - поет, натхненний мрійник; Раро - спокійний і об'єктивний цінитель мистецтва.
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	Ескіз декорацій до спектаклю "Карнавал" по однойменному циклі Роберта Шумана. Постановка Музичного театру ім'я К. С. Станіславського й В. И. Немировича-Данченко, Москва. 1964 р. 


Шуман вірив в існування духовного союзу музикантів і називав його "Давидсбунд", що в перекладі з німецького означає "Давидово братерство". Засновником союзу композитор уважав біблійного царя Давида, автора псалмів, що, відстоюючи волю й віру свого народу, боровся із плем'ям филистимлян. Подібно Давидові, уважав Шуман, члени "Давидсбунда" борються з філістерством - міщанським відношенням до музики. Давидсбундлерам властиві сміливість думки, сила почуттів і невтомний дух творчих шукань. До союзу композитор зараховував близьких друзів, вигаданих Флорестана, Евзебія й Раро, талановитих художників всіх епох - як сучасників (Берліоза, Мендельсона, Шопена, Паганіні), так і попередників (Баха, Моцарта й ін.). "Давидсбунд" був для Шумана не просто фантазією, але духовною реальністю, у якій і живі, і померлі музиканти перебувають у єднанні.
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	Сторінка першого номера "Нового музичного журналу" 


Час розквіту композиторського таланту Шумана доводиться на 30ті рр. XIX ст. Тоді з'явилися цикли фортепіанних п'єс "Метелик" (1831 р.), "Карнавал" (1835 р.), "Фантастичні п'єси" (1837 р.), "Крейслеріана" (1838 р.) і багато інші, а також фортепіанні сонати.
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	Клара Вік. 


"Карнавал" складається із двадцяти маленьких п'єс, і в кожної - свої герої. Це й дорогі Шуману люди - майбутня дружина Клара Вік (п'єса "Кіаріна"), перша любов композитора Ернестіна фон Фріккен ("Естрелла"), і видатні музиканти - Фрідерік Шопен, Нікколо Паганіні, і двійники самого композитора - Флорестан і Евзебій. В "Карнавалі" беруть участь персонажі італійської комедії масок (Коломбіна, Панталоне, Арлекін, П'єро) і просто Танцюючі букви. Шуман зумів передати саме характерне у вигляді героїв. Музичні портрети вийшли дуже пізнаваними й настільки зримими, начебто їх намалював художник на полотні.

П'єси об'єднані загальною ідеєю. У кожній присутній мотив із трьох або чотирьох нот: або мі бемоль, до, сі, або ля, мі бемоль, до, сі. Якщо позначити ноти латинськими буквами (по системі, прийнятої в Європі), то вийдуть сполучення SCH і ASCH. Перше утворить у німецькій мові звук «ш» - початковий звук прізвища Шуман, а друге - назва містечка Аш, у якому жила Ернестіна фон Фриккен. Отже, цикл можна розглядати як музичний автопортрет Шумана. Кульмінація циклу - заключний "Марш давидсбундлеров проти філістімлян", де теми давидсбундлерів "перемагають" дурнувату тему стародавньої пісні, що персоніфікує консерватизм філістерів.

З образом карнавалу зв'язаний ще один цикл - "Метелика". Він навіяний творами улюбленого письменника Шумана - Жана Поля (1763- 1825), зокрема романом "Хлоп'ячі роки", де зображена сцена маскараду. Цикл "Крейслеріана" складається з восьми п'єс. Як літературне джерело дослідники називають два твори німецького письменника романтика, композитора й художника Ернста Теодора Амадея Гофмана - "Музичні страждання Иогана Крейслера, капельмейстера" і "Життєві погляди кота Мурра поряд із фрагментарною біографією капельмейстера Иоганна Крейслера". Можливо, у героїв Гофмана композитор бачив риси власного характеру. В одному з листів він відзначав: "Крейслер... ексцентричний, дикий, геніальний капельмейстер". Зберігся й інший лист - до Клари Вік. Розповідаючи про п'єси "Крейслеріани", композитор писав: "...у них головну роль граєш ти й думка про тебе". Любов Шумана до Клари - дочки Фрідріха Віка - завуальована "програма" багатьох фортепіанних творів 30х рр., тому що саме в цей час він домагався в її батька дозволу на шлюб.

Композитор створив кілька вокальних циклів; найбільш відомі з них - "Любов поета", "Любов і життя жінки", "Мирти". Всі три цикли з'явилися в щасливому для Шумана році - 1840м. Тоді він одружився на Кларі Вік, що давно любив. Вона була талановитою піаністкою й стала першою виконавицею і редактором творів чоловіка (що не заважало їй займатися родиною - у Шуманов було вісім дітей).

Роберт Шуман звертався й до великих жанрів. Він автор концерту для фортепіано з оркестром (1845 р.), чотирьох симфоній. Перша й Третя симфонії мають назви: відповідно "Весняна" (1841 р.) і "Рейнська" (1850 р.). Композитор написав ораторію "Рай і Пери" (1843" г.) по романтичному "східному" творі англійського поета Томаса Мура "Лалла Рук"; склав музику (1849 р.) до драматичного твору англійського поета Джорджа Гордона Байрона "Манфред", оперу "Геновева" (1850 р.; в основу сюжету лягла середньовічна легенда).

ПІСНІ ШУМАНА 

Центральне місце у вокальній спадщині Роберта Шумана займають два цикли 1840 р. - "Любов і життя жінки" і "Любов поета". Перший цикл на писаний на вірші німецького письменника Адельберта фон Шаміссо. Зміст простий: зустріч дівчини з коханим, щасливе заміжжя, народження дитини й... раптова смерть чоловіка. Звичайна життєва історія. Однак героїня Шуму по натурі неординарна, жінка сильна й чуттєва одночасно. Її вокальна партія насичена складними мелодійними зворотами, які передають всі відтінки переживань. Чимала роль у створенні музичного портрета належить партії фортепіано. Це вже не вишуканий фон (як у Шуберта), а повноправний учасник дії, що нерідко виходить на перший план. Саме фортепіано вносить надію в трагічний фінал циклу - після скорботного монологу героїні, що оплакує смерть чоловіка, звучить розгорнутий фортепіанний висновок. Ця музика - акомпонемент першої пісні, розказуючий про зустріч закоханих, і її сувора, світла простота надає всьому твору внутрішній спокій. 
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	Автограф партитури пісні із циклу "Любов поета".


Для "Любові поета" композитор взяв вірші із циклу Генріха Гейне "Ліричне інтермецо". Твір Гейне - оповідання про юнацьку любов, на якій автор, у пору зрілості дивиться з поблажливою усмішкою. У трактуванні Шумана це розповідь про сильне й зріле почуття, що те окриляє героя, то змушує страждати (тому що улюблена жінка відвертається від нього). Пісні циклу вражають розмаїттям форм і вокальних прийомів, складністю фортепіанної партії. Короткі замальовки перемінюються довгими монологами, і в них нерідко використовується речитатив. Фінал циклу "Любов поета" - розгорнутий фортепіанний "монолог". Одні дослідники вважають, що тут дано образ коханої, забути яку герой не має сил. Інші думають, що це більше глибокий образ - романтична мрія про красу, без якої творчість немислима. 

ФРИДЕРІК ШОПЕН
( 1810-1849)
Заслуга в створенні польської музичної школи належить Фридеріку Шопену. Він народився в садибі Желязова Воля (біля Варшави), де його батько служив керуючим. 
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	Фридерік Шопен.


Уже до п'ятнадцяти років Шопен став відомим у Варшаві піаністом і композитором, часто виступав у салонах польської знаті, у будинках своїх друзів і шанувальників. У дев'ятнадцять років він закінчив варшавську Вищу музичну школу.
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	Будинок, де народився Фридерік Шопен. Желязова Воля. XIX ст. 


Джерелом творчого розвитку композитора служили польські народні пісні й танці, італійська опера, музика Баха й Моцарта. Ранні твори - мазурки, полонези, ноктюрни, два концерти для фортепіано з оркестром - наповнені відчуттям щастя й любові. Уже в них виявився незвичайний мелодійний дар Шопена, поєднаний із класичним почуттям музичної форми й глибоким ліризмом. Пізніше угорський композитор і піаніст Ференц Аркуш скаже про нього: "Шопен - ніжний геній гармонії". Восени 1830 р. Шопен виїхав за кордон. Він збирався протягом декількох місяців відвідати культурні центри Австрії, Німеччини, Італії й Франції, виступити з концертами, познайомитися із творчістю видатних музикантів, представити європейській публіці свої добутки. Ні сам композитор, ні його рідні, ні друзі не могли припустити, що на батьківщину він більше не повернеться.

У той час значна частину Польщі (куди входила й столиця - Варшава) перебувала під владою Російської імперії. Незабаром після від'їзду Шопена почалося польське повстання ( 1830-1831 рр..). Звістка про його придушення застала композитора в німецькому місті Штутгарт. Під враженням від трагічної події він написав відомий "Революційний" етюд (1831 р.). У цьому творі злилися біль, гнів і скорбота. Воно стало першим драматичним твором Шопена, прообразом його майбутніх створінь, присвячених долі батьківщини.
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	Пам'ятник Фридеріку Шопену в Люксембурзькому саду. Париж. 


Композитор вирішив залишитися у Франції. В 1831 р. він приїхав у Париж, де й прожив другу половину життя. Його друзями й близькими знайомими стали видатні музиканти Ференц Аркуш, Гектор Берліоз, Вінченцо Белліні, письменники й поети Оноре де Бальзак, Генріх Гейне, Жорж Санд, Адам Міцкевич, художник Ежен Делакруа.
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	Автограф партитури Жалобного маршу із Сонати сі бемоль мінор. 


Світову славу Шопену принесли твори, написані саме в "паризький" період. Проникливий ліризм, мелодійне багатство й добірність ранніх творів доповнилися глибоким драматизмом, часом трагізмом. Поряд з ліричними образами в музиці з'явилися жагучі, мужні, вольові риси. Польська тема - теплі спогади про батьківщину, з'єднані з гіркотою розлуки, - стала провідною у творчості композитора. Шопен писав майже винятково для фортепіано, сам був першим виконавцем нових творів.

Багато добутків композитор створив у ритмі польських народних і міських танців (мазурка, полонез, вальс). Мазурки Шопена - це маленькі музичні поеми, смутні, драматичні й ліричні; полонези звучать велично, воскрешаючи славні часи лицарської Польщі; у вальсах чується спогад про щасливі дні на батьківщині; балади, навпроти, драматичні й навіть трагічні за змістом. Справжньою енциклопедією творчості Шопена стали його прелюдії (1839 р.) - двадцять чотири короткі п'єси, кожна з яких - закінчена картина. Те ж можна сказати й про етюди композитора. До Шопена етюд (від фр. etude - "вивчення") уважався п'єсою, призначеної для вдосконалювання технічних навичок гри на інструменті. Композитор, зберігши форму (використання тільки одного виду техніки), перетворив етюд у віртуозний і глибокий по змісту жанр. У творчості Шопена набув класично досконалу форму й ноктюрн (фр. nocturne, від лат. nocturnus - "нічний"). У п'єсах сполучаються надзвичайно чаруючі й глибоко драматичні образи.

Шопен віддав данину й класичній формі. Одне з вищих досягнень композитора - відома Соната сі бемоль мінор з Жалобним маршем (1839 р.). Звичайно в цьому творі бачать гіркі роздуми про долю Польщі. Але зміст сонати, як і будь-якого великого витвору мистецтва, багато глибше: це не просто відгук на історичні події, але глибоко драматичні й філософськи мудрі міркування про життя й смерть. На той час Шопен уже був невиліковно хворий і розумів, що йому призначено вмерти на чужині. Перша й друга частини сонати - способи життя з її протиріччями. Тут і похмурі передчуття, і мужні, вольові інтонації боротьби. Жалобний марш (третя частина) - міркування про смерть. Музика трагічна й велична, а в середині з'являється ширяюча лірична мелодія незвичайної краси. Вона вносить у сонату піднесений духовний початок. Четверта частина - короткий фінал без яскраво виражених тем і мелодій. "Вітер над могилами" - так назвав її російський піаніст і композитор А. Г. Рубінштейн. Фридерік Шопен помер від туберкульозу у віці 39 років. Тіло його поховане на цвинтарі Перлашез у Парижу, а серце - у Польщі, Так хотів сам композитор. Більшу частину життя Шопен провів удалині від батьківщини, але для співвітчизників він - національна гордість. 

СТАНІСЛАВ МОНЮШКО

( 1819-1872)

Фридерік Шопен і Станіслав Монюшко представляють музику Польщі XIX в. Однак Шопен другу половину життя перебував у Франції, Монюшко ж працював на батьківщині, і саме йому було призначено зіграти головну роль у становленні польської музики.

Монюшко глибоко сприйняв народну культуру. Із цього джерела композитор черпав музичні образи для романсів і пісень, які писав на вірші польських поетів, головним чином Адама Міцкевича. Твору виходили в збірниках за назвою "Піснярі" (з 1841 р.) і були дуже популярні як у Польщі, так і за її межами.

Станіслав Монюшко складав не тільки пісні, але й опери, оперети, музику до балетів. Він створив першу національну оперу "Галька" (1848 р.). Героїня твору, кріпосна дівчина Галька, обманута і збезчещена поміщиком Янушем, кінчає життя самогубством під час весілля свого спокусника. У музиці опери, дуже мелодійної, щирої, немає жодної цитати з народних мелодій, але вся художня мова заснована на інтонаціях і ритмах слов'янського фольклору. Композитор використовував пісенні форми, що зробило твір більш доступним для широкого кола слухачів. 

ГЕКТОР БЕРЛІОЗ
( 1803-1869) 
Французькому композиторові романтикові Гектору Берліозові музична культура зобов'язана появою програмних симфонічних добутків. В основі його симфоній лежить літературний сюжет, що майстер розкриває музичними засобами. На відміну від авторів програмних творів XVII-XVIII ст., що дають лише натяк на можливе розуміння музики, Берліоз детально пояснював зміст свого добутку в словесному тексті, посланий перед нотним.
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	Гектор Берліоз.


Луї Гектор Берліоз народився у французькому місті Сентандре. У дитинстві він навчився грати на флейті й гітарі, складав романси й камерні ансамблі. Батьки майбутнє сина зв'язували з медициною, і на вимогу батька 18-літній юнак став студентом Медичної школи в Парижі. Саме в столиці Берліоз остаточно вирішив присвятити себе музиці. Цілими днями він просиджував у бібліотеках, вивчаючи оперні й симфонічні партитури великих майстрів. В 1826 р., уже будучи автором невеликих творів, Берліоз вступив до Паризької консерваторії, у клас відомого професора композиції Жана Франсуа Лесюєра (1760- 1837).
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	Генріетт Смітсон.


В 1827 р. у Париж приїхала на гастролі англійська театральна трупа, що грала трагедії Вільма Шекспіра. На Берліоза глибоке враження зробила провідна акторка Генріетт Смітсон. З історією любові до цієї молодої, гарної й талановитої жінки, що стала згодом дружиною композитора, зв'язане написання одного із кращих його творів - "Фантастичної симфонії".
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	Ромео й Джульєтта. Художник Э. Делакруа. 


За кантату "Сарданапал" (1830 р.) Берліоз був визнаний гідним Великої Римської премії, що давала можливість випускникам консерваторії вдосконалювати майстерність в Італії (за бажанням також у Німеччині й Австрії) протягом трьох років. Саме в Італії народилися задуми таких творів, як "Гарольд в Італії", опера "Бенвенуто Челліні" (1837 р.) і ін.

Як сюжетна основа симфонії із солюючим альтом "Гарольд в Італії" (1834 р.) композитор використовував поему Джорджа Гордона Байрона "Паломництво Чайльд Гарольда". Однак твір Берліоза не ілюструє конкретні епізоди поеми - воно малює картини італійського життя: "Марш пілігримів, що співають вечірню молитву" (друга частина), "Серенада горця з Абруцці своій улюбленій" (третя частина), "Оргія розбійників. Спогади про попередні сцени" (фінал).

Визнання у слухачів симфонія не одержала. Причина тому - і складність музики, і використання в якості солюючого інструменту альта, гра на якому вважалася в той час долею невдачливих скрипалів.

В 1839 р. у Парижу відбулася прем'єра драматичної симфонії із солістами й хором "Ромео й Джульєтта" (за мотивами одноіменної трагедії Вільяма Шекспіра). Виконавський склад змушує згадати Дев'яту симфонію Бетховена. Але німецький композитор використовує солістів і хор лише у фіналі, Берліоз же - протягом усього твору. Симфонія по тривалості звучання перевершує все створене до неї в цьому жанрі.

В 1840 р. Берліоз написав "Траурно-тріумфальну симфонію", призначену для виконання на відкритому повітрі (у складі оркестру лише духові інструменти). У творі три частини: "Жалобний хід", "Надгробна мова" і "Апофеоз" ("Слава полеглим героям"). Симфонія присвячена пам'яті жертв Липневої революції 1830 р. Першим виконанням керував сам Берліоз: він ішов по Парижу поперед оркестру й диригував шаблею. Хід був присвячений до церемонії перенесення пороху жертв революції й освяченню колони їхньої пам'яті.

Один із цікавих добутків 40х рр. - драматична легенда "Осуд Фауста" (1846 р.; за мотивами трагедії Йоганна Вольфганга Ґете "Фауст"). Образ головного героя композитор трактує в романтичному дусі. Фауст цілком підкоряється владі Мефістофеля і йде в пекло разом з ним. Твір містить арії, речитативи, хори, ансамблі. Прем'єра відбулась в Парижі в 1846 р., але публіка не зрозуміла й не прийняла музику Берліоза.

В останній період творчості композитор звернувся до релігійних і міфологічних сюжетів. Він написав ораторію "Дитинство Христа" (1854 р.), оперну дилогію (цикл із двох творів) "Троянці" (1859 р.) за мотивами героїчного епосу римського поета Вергілія "Енеїда". У цей же час з'явилася комічна опера "Беатріче й Бенедикт" (1862 р.) по комедії Шекспіра "Багато шуму з нічого".

Діяльність Берліоза не вичерпна створенням музичних творів. Він багато працював над мистецтвом оркестровки: знаходив несподівані сполучення тембрів, уводив нові інструменти (арфу, дзвони й т.д.), писав сольні партії для інструментів, що вважалися раніше другорядними, - тромбона ("Траурно-тріумфальна симфонія"), альта ("Гарольд в Італії"), литавр ("Фантастична симфонія"). Всі оркестрові знахідки Берліоза не були прагненням до оригінальності, а служили розкриттю художнього задуму. Свої відкриття композитор виклав в "Великому трактаті про сучасне інструментування й оркестровку" (1843 р.), що дотепер служить навчальним посібником.

Берліоз також був видатним диригентом. Починаючи з 1843 р. і до самої смерті він постійно гастролював як диригент по містах Німеччини, Австрії, Англії й два рази (1847 і 1864 р.) побував у Росії.

Творчість Гектора Берліоза при його житті визнання широкої публіки не одержало. Музика не приносила достатніх засобів до існування, і композиторові доводилося заради заробітку виступати в пресі в якості музичного критика. Поряд із серйозними науковими статтями він писав і музичні фейлетони, і новели. Багато робіт Берліоза присвячені творчості музикантів того часу, у тому числі російських композиторів. 

"ФАНТАСТИЧНА СИМФОНІЯ"

Перший зрілий твір Берліоза, у якому cклалися основні риси його стилю, - "Фантастична симфонія, або Епізод з життя артиста" (1830 р.). Добуток складається з п'яти частин, що для музики того часу не був нововведенням. Берліоз керувався не традиціями жанру, а конкретним сюжетом власного твору. До кожної частини композитор написав спеціальне пояснення-програму.

Музичною основою симфонії - тема коханої, що стає лейтмотивом. Лейтмотив (нім. Leitmotiv - "ведучий мотив") - це музична фраза або тема, яка з´являєть в декількох (іноді в усіх) частинах твору як характеристика якогось персонажа, предмета, почуття або ідеї. Тема коханої звучить у кожній частині симфонії, але залежно від відношення героя до коханої змінюється.

У першій частині - "Мріяння. Пристрасті" - тема коханої стає головною. Музика малює світлий і ніжний образ. Друга частина - "Бал". Картину балу створює тема вальсу, що виконують струнні інструменти. Особлива добірність звучання досягається завдяки аккомпонементу двох арф (уперше уведені до складу оркестру саме Берліозом) і відсутності фаготів і труб. Коли на балу з'являється кохана, вступають дерев'яні духові - виникає тема коханої (написана в ритмі вальсу). На короткий час вона приковує до себе увагу слухача, але незабаром знову повертається мелодія вальсу.

Третю частину - "Сієна в полях" - можна назвати музичним пейзажем. Перекликання пастушачих ріжків (в оркестрі їх зображують гобой і англійський ріжок), спів птахів, картина умиротвореної природи - все це протиставлено подавленому зі станом героя, що передчуває зраду коханої. Її тема звучить уже інакше, немов підкреслюється незалежність від первісної мелодії. Напруга нагнітає й похмурий акомпанемент струнних і духових у низькому регістрі (віолончелі, контрабаси, фаготи).

Четверта частина - "Хід на страту". Героєві сниться, що він убив кохану, засуджений на смерть і його ведуть на страту. Мідні духові (тромбони, труби) і лиховісний гуркіт ударних (литаври, великий барабан, тарілки) підготовлюють появу теми жалобного маршу. Слідом за нею виникає друга тема. Вона звучить урочисто, і ця врочистість підкреслює невідворотність подій. Момент страти композитор зображує одночасним потужним "ударом" усього оркестру.

П'ята частина - "Сон у ніч шабашу". В уяві героя його похорон перетворюються в шабаш нечистої сили. Таємничість, розгул потойбічних сил Берліоз виражає те ж важким гулом контрабасів, то примхливими гармоніями, то свистячими й шиплячими закликами дерев'яних духових, то несподіваними сполученнями тембрів. У музичному вихрі буквально проноситься мотив коханої (кларнет і флейта-пікколо). Але це вже не світлий і чистий образ із першої частини. Музика звучить тепер майже непристойно, вульгарно. Розносяться дванадцять ударів дзвона, і вступає тема "День гніву" (панцира. Dies irae) із заупокійної меси. Спочатку вона звучить традиційно, але потім міняється - автор немов пародіює церковний жанр.
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	Шабаш. Художник Ф. Х. де Гойя.


"Фантастична симфонія" Берліоза стала першою романтичною програмною симфонією. Вона відобразила настрій нової епохи. Автор показав самітність художника, його внутрішній світ, життя, у якій переплетені щастя й страждання.

НІККОЛО ПАГАНІНІ ( 1782-1840)

Італійський скрипаль і композитор Ніколо Паганіні народився в Генуї в родині дрібного торговця. Він рано навчився грати на мандоліні й скрипці й уже в одинадцять років дав свій перший концерт у рідному місті. В 1801 - 1807 р. Паганіні написав складне за технікою виконання двадцять пари ре капрису для скрипки соло. Каприсом (від фр. caprice "примха", "каприз") називають різновид етюду. (Ці твори й зараз входять до репертуару видатних скрипалів.) До того ж часу ставляться сонати для скрипки й гітари, камерні ансамблі. Пізніше з'явилися шість концертів для скрипки з оркестром ( 1815-1830 рр..). У свої п'єси Паганіні ввів нові, дуже складні технічні прийоми. Однак віртуозність була для нього не самоціллю, а засобом вираження нового (романтичного) змісту, незвичайних фантазій, настроїв і переживань художника.
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	Ніколо Паганіні. 


Виступу Паганіні в Англії, Німеччині, Австрії, Франції, Чехії проходили з небувалим успіхом. Віртуозна майстерність скрипаля, яскрава зовнішність притягали до нього тисячі шанувальників. Його гра зкорювала стрімкістю, глибиною контрастів, артистичним розмахом, сміливістю в трактуванні традиційних прийомів, умінням блискуче імпровізувати. Паганіні став першим, хто давав концерти без нот, грав будь-яку програму напам'ять.
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	Скрипки Ніколо Паганіні. 


Романтична творчість Ніколо Паганіні- композитора й виконавця зробило значний вплив на Роберта Шумана, Фридеріка Шопена, Ференца Аркуша й інших композиторів. Паганіні став основоположником європейської школи скрипкової майстерності, але одухотворена віртуозність його музики відбилася й на фортепіаному виконавському мистецтві. 

РІХАРД ВАГНЕР
( 1813-1883) .
Німецький композитор романтик Ріхард Вагнер був не тільки видатним музикантом, але й теоретиком, що сформулював власне розуміння основних принципів розвитку музичного мистецтва.
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	Ріхард Вагнер.


Музикою Вагнер почав займатися порівняно пізно - у п'ятнадцять років, але дар композитора розвивався стрімко. За короткий час він створив сонати для фортепіано, оркестрові увертюри й симфонію, музику до трагедії Ґете "Фауст". До 30ти рр. стає початок діяльності Вагнера як диригента - він працював в оперних театрах Магдебурга, Кенігсберга (нині Калінінград) і Риги. У той же період композитор звернувся до опери ("Феї", 1834 р.; "Заборона Любові, або Послушниця з Палермо", 1836 р.; "Рієнці, або Останній трибун", 1840 р.). Першою зрілою оперою Вагнера став "Летючий голландець" (1841 р.) В основу сюжету лягла новела Генріха Гейне й середньовічна легенда, що розповідає про корабля - привида і про моряка, приреченому на нескінченні стягання по морях у пошуках любові й відданості. Текст лібрето, як і для всіх послідуючих опер, Вагнер написав сам. Відмінна риса твору - чудові музичні картини природи; на їхньому тлі яскраво вимальовуються образи діючих осіб. В "Летючому голландці" композитор уперше використовував систему лейтмотивів, що пізніше став застосовувати постійно.
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	Афіша прем'єрного спектаклю "Летючий голландець". Дрезден. 1843 р. 


В 1843 р. Вагнер одержав посаду королівського капельмейстера Придворної опери в Дрездені (Саксонія). Сім років, проведені в цьому місті, - одні з найпродуктивніших у житті композитора. Тут він створив опери "Тангейзер і змагання співаків у Вартбурге" (1845 р.) і "Лоенгрін" (1848 р.), задумав цикл "Кільце Нібелунга", оперу "Нюрнберзькі мейстерзингери".
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	Нібелунги. Волан. Валькірії. Ескізи костюмів до оперного циклу "Кільце Нібелунга" 


Головні риси стилю Вагнера позначилися в операх "Тангейзер" і " Лоенгрін " (лібрето написано за мотивами середньовічних німецьких лицарських легенд). Основа вокальних партій у цих творах - музична декламація. Мелодії течуть вільно, як мова, передаючи всі необхідні по сюжету нюанси драматичного дійства. Подальший розвиток одержала застосована в "Летючому голландці" система лейтмотивів. Підсилилася роль оркестру. Він став майже головною діючою особою в опері. Саме в партії оркестру звучать основні лейтмотиви, даються образні характеристики героїв. Деякі частини оркестрової музики можна вважати закінченими творами. Увертюра до опери "Тангейзер" або вступ до третього акту " Лоенгріна" - справжні симфонічні поеми.
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Відносно спокійне й забезпечене життя в Дрездене закінчилася для композитора в 1849 р.,коли в Саксонії відбулася революція. Після поразки повстання влади обвинуватили Вагнера в співчутті до повстанців і оголосили його державним злочинцем. Композитор був змушений покинути країну. За допомогою свого друга Ференца Аркуша він спочатку ховався біля Веймару, а потім виїхав у Швейцарію, таємно вночі перейшовши кордон. Почався період "швейцарського вигнання", що протривав ціле десятиліття.
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У ці роки остаточно сформувалися творчі принципи Вагнера. Він виклав їх у теоретичних роботах "Мистецтво й революція" (1849 р.), "Художній твір майбутнього" (1850 р.), "Опера й драма" (1851 р.) і ін. Сучасну європейську музичну культуру, і зокрема оперне мистецтво, композитор оцінював критично. Він вважав, що чисто інструментальні твори вичерпали себе - уже Бетховенові у фіналі Дев'ятої симфонії знадобилося поетичне слово для здійснення творчого задуму. "Музика майбутнього", на думку Вагнера, повинна стати мистецтвом, у якому з'єднаються драма, поезія й музика. Воно буде виражати моральні ідеї, необхідні для виховання народу й соціальної перебудови всього суспільства.
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	Автограф партитури опери "Зиґфрід". 


Головним жанром "музики майбутнього", думав Вагнер, стане музична драма. Її зміст повинне ґрунтуватися не на побутових або історичних сюжетах, а на міфах, древніх сказаннях і легендах, що затверджують вічні цінності, непідвласні часу. Кожне покоління зробить власні висновки з таких творів.
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	Матильда Везендонк. 


Драматургію твору повинна виявляти музика, вважав композитор. Провідний художній засіб - музична декламація, названа їм надалі "нескінченною мелодією". Така вокальна партія виходить за рамки звичайного оперного номера (арія, ансамбль і т.д.). Вона побудована на дуже довгих музичних фразах, що плавно перетікають друг у друга. Те, що слово виразити до кінця не може (насамперед глибину почуттів персонажів), передасть оркестр.
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	Ескізи костюмів до опери "Трістан і Ізольда". Художник Н. К. Реріх. Постановка Оперного театру Зиміна, Москва. 1912 р. 


Оселившись у столиці Швейцарії - Цюріху, Вагнер на початку 50х рр. взявся до роботи над чотирьохчастинним оперним циклом (тетралогією) "Кільце Нібелунга". В основу сюжету лягли древні легенди й сказання з "Пісні про нібелунгів", Старшої Едди, народних балад. Спочатку композитор написав повний поетичний текст лібрето й тільки потім приступив до твору музики. Цикл складається з опер "Золото Рейну", "Рублірія", "Зиґфрід" і "Загибель богів". У зміст "Кільця Нібелунга" Вагнер вклав глибокий символічний зміст. Сміливий і чистий душею Зиґфрід - прообраз людини майбутнього, що прийде на Землю, щоб знищити зло. Цар богів Вотан, що роздирається сумнівами, нерішучий, внутрішньо слабкий, але рветься до багатства й влади, - це сучасна людина з усіма його слабостями. Нібелунги (міфічні істоти), підступний і хитрі, - символ зла, джерело якого - у багатстві. Особливо підкреслюється лиховісна влада золота - воно веде до зради, злочинам і загибелі. У музику Вагнер вклав все своє натхнення й майстерність композитора драматурга. Виразні картини природи, то грізні і величні, то ласкаві й пронизані сонцем. Із щирим драматизмом показані переживання героїв, тут любов і підступництво, героїзм і страждання, філософські міркування. Багато симфонічних картин циклу сьогодні виконуються як самостійні твори. Такі "Поле валькірій" і "Заклинання вогню" з опери "Валькірія", "Шелест лісу" з опери "Зиґфрід", "Подорож Зиґфріда по Рейну" і "Жалобний марш" з "Загибелі богів".
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	Ескіз декорацій до першої постановки опери "Нюрнберзькі мейстерзингери". Мюнхен. 1868 р. 


В 1857 р. Вагнер відклав роботу над "Кільцем Нібелунга" (завершен в 1874 р.) і протягом декількох років написав одну за іншою дві опери - "Трістан і Ізольда" (1857- 1859 р.) і "Нюрнберзькі мейстерзінгери" (1861 -1867 р.). Поштовхом до твору "Трістана й Ізольди" стала любов композитора до Матільди Везендонк, дружині його друга й заступника. Хоча любов була взаємною, Вагнер покинув будинок Везендонків і виїхав у Венецію, де й була написана опера. У її основі - сюжет французького лицарського роману про любов шляхетного й хороброго лицаря Трістана й прекрасної Ізольди, дружини короля Марка (роман відомий з XII в.). Оригінальний твір Вагнера являє собою кілька сцен, у яких діють майже винятково Трістан і Ізольда. Всі інші персонажі відіграють допоміжну роль і з'являються епізодично. Трістан і Ізольда люблять один одного, але їхня любов незаконна й тому приречена. Тільки смерть героїв розв´язує конфлікт почуття й совісті. Любовне томління й передчуття смерті втілені композитором уже в оркестровому вступі. Центральна сцена опери - дует закоханих у другому акті під розгорнутий інструментальний супровід. Оркестр стає по суті третьою діючою особою драми.
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	Ріхард Вагнер із дружиною Козимою.


Самий оптимістичний добуток композитора - опера "Нюрнберзькі мейстерзингери". У ній розповідається про історичний факт - змагання співаків - любителів (мейстерзингерів) у Нюрнберзі. Герої опери - міські ремісники, і серединний персонаж, що має реального прототипа- співака й композитора Гансу Сакса. Автор міркує про природу творчості, про те, як важливо не бути рабом ремісничих правил, але гармонійно сполучити натхнення й професійне вміння. Життєрадісна музика, численні хорові епізоди, яскраві мелодії роблять оперу видатним досягненням романтизму.

В 1864 р. у житті Вагнера відбувся крутий перелом. Заборона на перебування в Німеччині була знята. Молодий король Баварії Людвіг II, шанувальник музики майстра, запропонував йому заступництво й практично необмежене грошове забезпечення. Опери стали ставити в театрах королівства. Більше того, Вагнер зміг створити спеціальний театр для постановки своїх творів.

В 1882 р. Вагнер закінчив останню оперу "Парсіфаль" (розпочата в 1878 р.) на сюжет епічної поеми поета-миннезінгера XIII в. Вольфрама фон Ешенбаха. Цей твір- підсумок усього творчості композитора. Вагнер писав, що прагнув протиставити в опері духовний ідеал цінностям матеріального світу. "Парсіфаль" - мрія про цільну особистість, віра й духовна сила якої непідвласні випробуванням земного життя.

ОПЕРНИЙ ТЕАТР РИХАРДА ВАГНЕРА

Театр для постановки опер Вагнера звели в маленькому баварському місті Байрейт. Будівництво, яким особисто керував композитор, було почато в 1872 р. і закінчене в 1876 р. На відміну від звичайних оперних театрів будівля не мала ні партеру, ні ярусів, ні лож. Місця на півтори тисяч глядачів розташовувалися амфітеатром, тобто оточували сцену. Місце для оркестру перебувало під сценою. Особлива увага приділялася технічному оснащенню (можна бути швидко міняти декорації й освітлення). Під час дії зал затемнювався. В 1876 р. відбулася прем'єра "Кільця Нібелунга", що йшла протягом тижня. З тих пір і по сьогоднішній день у театрі проходять Байрейтські фестивалі; на фестивалях ставлять опери Вагнера, і в них приймають участь видатні виконавці. Однак мрія композитора про загальнодоступний театр не збулася: через дорожнечу квитків на ці музичні свята попадає тільки вибрана публіка. 
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	Оперний театр. Байрейт. XIX ст. 


ФЕРЕНЦ ЛІСТ
( 1811-1886)
Угорський композитор, піаніст і диригент Ференц (Франц) Ліст народився в одному з маєтків князів Естерхазі - Добор´яне (біля міста Шопран). Його першими музичними враженнями стали угорські й циганські народні пісні й танці. Пізніше композитор не раз звертався до цих мелодій. Ліст рано освоїв фортепіано й перший публічний концерт дав уже в дев'ять років. Якийсь час юний музикант разом з батьком гастролював по країні, але всерйоз учитися музиці в Угорщині було не в кого, і батьки Ліста вирішили переїхати у Відень. Тут він брав уроки у австрійського піаніста Карла Чорни ( 1791-1857), учня Бетховена й Сальєрі. Завершити музичнй твір Ліст збирався у Франції, і в 1823 р. родина переїхала в Париж. Однак у консерваторію Ліста не прийняли - він не був французьким громадянином. Тоді юнак почав займатися приватно.
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	Ференц Ліст.


У Франції Ліст прожив більше десяти років. Тут він застав Липневу революцію 1830 р. Під враженням від цих подій композитор приступив до роботи над "Революційною симфонією", але не закінчив її.

В 1835-1839 рр.. Ліст подорожував по Швейцарії й Італії, часто виступав із сольними концертами. Такі концерти в той час уважалися нововведенням - звичайно в програмі брали участь кілька виконавців. Враження від поїздки відобразились у циклі фортепіанних п'єс "Роки мандрівок".
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	Будинок, де народився Ференц Ліст. Доборьян. XIX в. 


В 40х рр. Ференц Ліст став найвідомішим піаністом Європи. Його гру відрізняла віртуозна техніка, Ліст використовував оркестрові прийоми, зокрема тремоло, крайні регістри інструмента й т.д. Більшу частину зборів від концертів музикант відправляв в Угорщину для допомоги нужденним.
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	Ференц Ліст за роялем.


Зненацька для шанувальників музиканта в 1848 р. Ліст відмовився від концертної діяльності. Він оселився у Веймарі (Німеччина) і присвятив себе твору музики, педагогіці й диригуванню (керував оперним театром). Тут з'явилися книги "Шопен" (1849 р.) і "Про циганів і їхню музику в Угорщині" (1854 р.), статті про сучасну музику. У Веймарі були написані Соната сі мінор, симфонічні поеми, деякі п'єси із циклу "Роки мандрівок", дев'ятнадцять рапсодій, що малюють картини угорського народного життя.

Композитор багато працював над перекладанням оркестрових, вокальних і інструментальних творів для виконання на фортепіано. Він створив перекладання, або транскрипції (від лат. transcrip tio - "переписую"), всіх симфоній Бетховена, деяких творів Баха, "Фантастичної симфонії" Берліоза, пісень Шуберта й Шумана. Лісту належать фантазії на теми опер Моцарта, Вагнера, Верді.

Із приїздом Ліста у Веймар це містечко перетворилося в один із найвидатніших музичних центрів Європи. Навколо Ліста об'єдналися музиканти, що розділяли його погляди на мистецтво. Так з´явилась веймарська школа. Представники цього напрямку виступали за відновлення музичних форм на основі програмності, протиставляючи себе більше консервативній лейпцігській школі.
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	Музичний ранок у будинку Ференца Ліста у Веймарі. 


З 1861 р. Ліст поперемінно жив у Римі, Будапешті й Веймарі. У цей період він звертався до великих жанрів. У Римі були створені ораторії "Свята Єлизавета" (1862 р.; за мотивами середньовічної легенди) і "Христос" (1866 р.; по євангельських сюжетах), написана "Угорська коронаційна меса" (1867 р.).

Композитор працював і в жанрі пісні; найвідоміші твори - "Лорелея" (на вірші Генріха Гейне) і "Як дух Лаури" (на вірші французького письменника Віктора Гюго).

З ініціативи Ференца Ліста в Будапешті в 1875 р. була створена Музична академія, першим президентом і професором якої він став. Композитор сприяв становленню чеській, норвезькій, іспанської й російської музичних шкіл, підтримував Бедржіха Сметану, Едварда Гріга, Ісаака Альбеніса й ін. Ліст високо цінував твори російських майстрів (із членами гуртка "Могутня купка" угорського композитора зв'язували дружні відносини) і пропагував їхню творчість.
"РОКИ МАНДРІВОК"

Цикл фортепіанних п'єс Ференца Ліста "Роки мандрівок" - яскравий зразок програмної музики. Програмність композитор розумів інакше, чим Берліоз. Він зображував не саму подію, а настрій від нього, не додержувався сюжету (якого в цьому випадку й бути не могло), а передавав щиросердечні переживання, міркування. Назви ж творів допомагають слухачеві знайти вірний підхід до сприйняття музики. "Сюжетами" п'єс стали картини природи, враження від творів мистецтва, сцени народного життя й т.д.

У першій частині циклу "Перший рік мандрівок. Швейцарія" (1855 р.) багато музичних пейзажів. У п'єсі "На Валенштатському озері" м'які переливи акомпанементу "малюють" ледве схвильовану вітром, що переливається на сонці водяну гладь. "Гроза" відбиває інший стан природи - стихійну силу. У п'єсі "Біля джерела" переданий настрій спокою, умиротворення.
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	Ілюстрація до фортепіаної п'єси "Біля джерела". Майнц. 1855 р. 


Твори другої частини "Другий рік. Італія" (1858 р.) навіяні образами італійського мистецтва. Назви говорять самі за себе: "Після читання Данте", "Сонети Петрарки". (Алігьєрі Данте, Франческо Петрарка - італійські поети епохи Відродження.) П'єса "Мислитель" написана посля споглядання скульптури Лоренцо Медічі, створеної генієм Відродження Мікеланджело для капелли Медічі у Флоренції, а "Заручини" пов'язані з картиною "Заручини Марії" художника тієї ж епохи - Рафаеля. В "Тарантелі" і "Канцоні" Ліст використовував мелодії італійських пісень і танців.

П'єси "Третього року" створені Лістом в останній період творчості ( 70-80ті рр..). Найбільш відомі п'єси "Фонтани вілли д'Естє" і "У кипарисів вілли д'Естє". 

СОНАТА СІ МІНОР

Вершина фортепіанного творчості Ференца Ліста - Соната сі мінор (1853 р.). Соната одночастинна, але по масштабності не поступає багаточастинному творові.

Головна партія сонати, сувора й стрімка, містить у собі два коротких мотиви, контрастних по змісту: суворий, патетичний і зловіщий, насторожений. Головної партії протистоять дві другорядні. Перша - урочиста, друга - ніжна, лірична. Однак при уважному прослуховуванні з'ясовується, що друга другорядна партія (ліричний центр сонати) не що інше, як другий мотив головної партії, у якого змінився регістр і настрій.

Та сама мелодія містить у собі два протилежних образи. Така побудова дає можливість припустити, що змістом сонати стали міркування композитора про можливість з'єднання добра й зла в душі людини.

Розвиток тим проходить дуже складно. Аля кожної партії вже в експозиції автор використовує найбагатші засоби фортепіанної віртуозності. Він ускладнює сонатну форму, вводячи в неї такі елементи, як додаткова нова тема в розробці й помилковій репризі. Дозрозуміти слухачеві, що вже почалася реприза, Ліст раптово перериває повторний виклад матеріалу експозиції й пише блискучу по техніці фугу на тему головної партії.

Проте музику сонати відрізняє глибока цілісність. Багато в чому такий ефект досягається за рахунок коротких вступів й кінця коди, що представляють собою повільний низхідний рух звуків, схоже на гаму. У свідомості слухача вони не встигають оформитися в закінчені мелодії й залишають відчуття невизначеності. І якщо на початку твору ця невизначеність сприймається як якесь звукове середовище, з якого пізніше народяться основні теми, то наприкінці тихі, мовби звуки, що розчиняються в повітрі, - знак питання або продовження чогось. Душа людини, де настільки тісно переплетені світло й пітьма, залишається недорозв´язаною загадкою не тільки для слухачів, але й для композитора. 

СИМФОНІЧНІ ПОЕМИ ЛІСТА

Ференц Ліст створив жанр симфонічної поеми. В основі добутків такого роду лежать два принципи - програмність і монотематизм. Принцип монотематизму (від гречок. "монос" - "один", "єдиний" і "тема") полягає в тім, що композитор на основі однієї ведучої теми вишиковує весь твір. Тема безупинно змінюється (для цього Ліст використовував численні технічні прийоми, якими володів у досконалості) і в результаті часто знаходить характер, прямо протилежний початковому.

Одна з найбільш відомих симфонічних поем - "Прелюди" (1854 р.). Спочатку композитор хотів скласти твір для чоловічого хору під назвою "Чотири стихії". Однак, написавши інструментальний вступ, вирішив залишити його у вигляді окремого твору й став шукати текст для пояснення програми. Незабаром він зупинився на вірші "Прелюди" французького поета романтика Альфонса Ламартіна. Зміст вірша можна виразити так: життя є ряд прелюдій до того, що буде після смерті. "Прелюди" - яскравий зразок монотематизму Ліста: всі частини сонатної форми засновані на темі вступу, суворої й лаконічної. У головній партії тема звучить як урочистий гімн, а в побічній наближається до ліричної пісні. 

СТИЛЬ ВЕРБУНКОШ І ФЕРЕНЦ ЕРКЕЛЬ

З епохи пізнього Середньовіччя в угорському фольклорі відомі пісні куруцев (венг. kurucok, від лат. crux - "хрест"). Куруцами починаючи з XVI ст. називали повстанців, що боролися за волю Угорщини. На основі цих пісень у період революції 1848-1849 рр.. в угорській народній музиці сформувався стиль вербункош (венг. verbunkos, від нім. Werbung - "вербування"). Істотний вплив на нього зробили румунський, слов'янський, арабський фольклор, традиції циганського скрипкового виконавства. Твору, створені в цьому стилі, відрізняє драматична напруженість, імпровізаційний характер і ритмічна воля. Відомий угорський народний танець чардаш - типове породження вербункоша.

Стиль вербункош став основою творчості угорського композитора, диригента й піаніста, основоположника національної опери Ференца Еркеля ( 1810-1893). З восьми опер Еркеля найбільшою популярністю користується "Банк бан" (1861р.). Сюжетом опери взятий із середньовічної історії Угорщини й розповідає про боротьбу із чужоземними володарями. По жанру цей твір – лірико-драматична опера, у якій багато прекрасних партій і вокальних ансамблів.

ИОГАННЕС БРАМС
( 1833-1897)
Композитор Йоганнес Брамс - спадкоємець великих німецьких майстрів. Від Баха він сприйняв філософську глибину почуттів і майстерне володіння прийомами поліфонії, від Бетховена - драматизм і досконалість у побудові симфонічної форми, від Шуберта - проникливий ліризм, від Шумана - особистісний тон музики. Він зумів з'єднати романтичний зміст із класистичними формами.

"Народна пісня - мій ідеал" - це висловлення Брамса підтверджується всією його творчістю. Музика - не тільки вокальних, але й інструментальних творів - буквально пронизана інтонаціями й ритмами народних пісень і танців: німецьких, слов'янських, угорських і циганських. 
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	Иоганнес Брамс.


Твори Брамса позбавлені сентиментальності - композитор уникає повної відкритості й тим більше перебільшення в зображенні почуттів. Музика стримана й цнотлива. До неї як не можна краще підходить висловлення російського піаніста Володимира Володимировича Софроницького: "Справжнє, велике мистецтво - це потік киплячої лави, а зверху сім броней".

Иоганнес Брамс народився в Гамбурзі, великому портовому місті на півночі Німеччини. Батько - музикант контрабасист - навчив сина музиці. Родина була бідною, і із тринадцяти років Брамсу довелося заробляти на життя - він грав на роялі в ресторанах, пізніше виступав як піаніст у театральних антрактах, давав приватні уроки. Ранні добутки композитора не збереглись: вимогливий до себе автор порахував їхній невартими уваги й знищив.
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	Иоганнес Брамс за роялем. 


Зустріч із угорським скрипалем Еде Ременьї ( 1828-1898) круто змінила життя Брамса. Ременьї запросив починаючого музиканта в концертну поїздку по містах Німеччини, і під час гастролей Брамс познайомився зі скрипалем Йожефом (Йозефом) Иоахимом (1831 - 1907), майбутнім головою німецької скрипкової школи, і Робертом Шуманом. В "Новому музичному журналі" з'явилася стаття Шумана, у якій він називав Брамса сформованим майстром, "у досконалості виражаючим дух часу", і зв'язував з ним надії на подальший розвиток німецької музики. Ця стаття зробила ім'я молодого композитора відомим.
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	Титульний аркуш партитури "Німецького реквієму". XIX в. 


Брамс ставився до Шуману як до великого музиканта. В останні два роки перед смертю майстра Брамс підтримував його родину. Переживання цих років одержали втілення в Першому фортепіанному концерті (1858 р.). Драматична, що часом піднімається до висот справжнього трагізму музика сполучається із глибокими ліричними одкровеннями.

Після смерті Шумана Брамс декілька  років їздив з гастролями по Німеччині. В 1862 р. композитор оселився у Відні й прожив тут до кінця днів. У перші "віденські" роки Брамс закінчив одне зі своїх самих значних творів - "Німецький реквієм" (1868 р.) для солістів, хору й оркестру. Композитор відмовився від канонічного латинського тексту й використовував фрагменти з Біблії німецькою мовою. Цей реквієм повинен, за задумом автора, нести розраду, вселяти у душі стражденних бадьорість і надію. Перші виконання "Німецького реквієму" пройшли з успіхом - Брамс став європейським знаменитим композитором.

У роки роботи над реквіємом Брамс створив прекрасні зразки вокальної лірики на вірші Йоганна Вольфганга Ґете, сучасних поетів. Поезія, що оповідає про любов і вірність, знайшла у творчості композитора друге життя. Такі пісні, як "Травнева ніч", "До фіалки", "Про вічну любов", "Шлях до милого", "Ода Сафо", "Колискова", "Туга за батьківщиною", є маленькими шедеврами й дотепер входять у репертуар багатьох співаків. Брамс призначав свої пісні для виконання співаками аматорами в домашнім колі. Звідси незвичайна інтимність, проникливий і тонкий ліризм музики цих творів.

До середини XIX сторіччя у Відні надзвичайну популярність набув вальс. Він звучав у міських парках, кав´ярнях, на естраді, у домашнім колі. Віддав данину цьому жанру й Брамс. Його "Пісні любові" (1874 р.) для вокального квартету й фортепіано в чотири руки передають особливу, святкову атмосферу тодішнього Відня. Композитор був так задоволений твором, що через кілька років написав ще один цикл - "Нові пісні любові" (1877р.).
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	Титульний аркуш збірника німецьких народних пісень в обробці Иоганнеса Брамса. Лейпциг. XIX в. 


В 1869-1880 рр.. були створені знамениті "Угорські танці" для фортепіано в чотири руки. Інтерес до угорської народної музики виник ще в часи гастролей з Ременьї й з роками підсилився. Чудові своїм мелодійним багатством, запальними ритмами, "Угорські танці" Брамса - яскравий приклад використання народної музичної традиції. Пізніше вони були перекладені композитором для фортепіано, для симфонічного оркестру, а деякі - для солюючої скрипки й фортепіано. Композитор працював також над творами для камерних ансамблів (переважно в ранній і пізній періоди творчості). Були написані фортепіанні тріо й квінтет, струнні квартети й квінтети, сонати для скрипки й фортепіано, віолончельна соната й інші твори.

В 1876-1877 рр.. з'явилися дві перші симфонії Брамса. У Першій очевидно вплив Бетховена й почасти музики Шумана до поеми Байрона "Манфред": драматична боротьба в першій частині, ліричні образи й умиротворений настрій двох середніх частин і, нарешті, розвязка конфлікту у фіналі. Одна з тем фіналу нагадує тему радості з Дев'ятої симфонії Бетховена. Другу симфонію можна назвати "пасторальним" добутком: музика її світла й спокійна.

Незабаром після створення Другої симфонії з'явилися концерт для скрипки з оркестром (1878 р.) і Другий концерт для фортепіано з оркестром (1881 р.). Обоє твори відрізняються багатством мелодій, класичною завершеністю форм; автор майстерно використовує можливості солюючих інструментів.

Третя й Четверта симфонії створені Брамсом в 1883-1885 рр.. Третю ще називають"Трагічною". Драматизм першої частини контрастує зі спокоєм другої й світлопечальним настроєм третьої. У фіналі знову виникає тема боротьби, але в самому кінці приходить заспокоєння. Найбільш досконала Четверта симфонія Брамса. Її фінал - приклад майстерності композитора. Основу цієї частини становлять тридцять дві варіації на сувору хоральну тему; трагедійний початок поступово поступається місцем вираженню духовної величі й мужності.

Після створення симфоній Брамс більше не звертався до великих форм. Його останні утвори - квінтет для кларнета й струнних (1891 р.), цикли фортепіанних п'єс 1892-1893 рр.. ("Колискова моїх страждань", - сказав Брамс про одному із цих циклів), збірник із сорока дев'яти німецьких народних пісень (які композитор записав і обробив; 1894 р.), пісенний цикл "Чотири суворих наспіви для баса" (1896 р.) на біблійні тексти. Творчість Йоганнеса Брамса - підсумок розвитку музики XVIII-XIX ст. У цьому сенсі воно порівнюється з творчістю Баха, що завершило традиції середньовічної музики. 

ДЖУЗЕПЕ ВЕРДІ Й ІТАЛІЙСЬКА ОПЕРА XIX СТОЛІТТЯ 
У першій половині XIX в. під впливом романтизму традиційні жанри італійської опери, що склалися на межі XVII-XVIII сторіч, змінилися. Опера-серія перетворилася з "концерту в костюмах" в оповідання про любов; при цьому збереглася важлива особливість жанру - віртуозність вокальних партій.
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	Винченцо Беллини.


У кращих добутках Вінченцо Белліні (1801 - 1835) - "Норма", "Сомнамбул" (обоє 1831 р.), "Пуритани" (1835 р.) - почуття й переживання персонажів передані з винятковою глибиною. Найбільше повно внутрішній світ героїв розкривається в аріях, музика яких вражає натхненністю, пристрасністю й красою мелодій. Виконання жадає від артистів особливої віртуозності. Звичні для слухача XVIII-XIX ст. технічні складності (швидкий темп, мудрі вокальні "прикраси") в операх Белліні зустрічаються рідко. Арії побудовані на протяжних музичних фразах, які виконавцеві важко проспівати на одному подиху, зумівши передати всі нюанси почуттів, що володіють героєм.
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	Гаетано Доніцетті.


У порівнянні з емоційно глибокою музикою Белліні добутку Гаетано Доніцетті( 1797-1848) менш серйозні, у них більше зовнішніх ефектів, але мелодії гарні, виразні, легко запам'ятовуються.

Автор прекрасно знає закони жанру. В одній із самих цікавих опер композитора - "Лючія ді Ламмермур" (1835 р.) - розповідається про любов молодих людей, родини яких розділяє кревна помста. Дія розвертається стрімко, а музика часом досягає висот за довжиною до романтичної трагедії. В опері-буффа Доніцетті з'єднав італійські й французькі традиції. Знаменитий "Любовний напій" (1832 р.) - приклад подібного розвитку жанру.

Творчість Белліні, Доніцетті й Россіні завершує період, коли в італійській опері панував стиль бельканто. Краса голосу, технічна віртуозність уважалися самостійними цінностями; сюжет добутку автор часто підкоряв особистостей артиста і його вокальних можливостей. Із середини XIX ст. більше значимим стала дія, психологічна впевненість. Голос співака почав сприйматися як засіб, що розкриває внутрішній світ героя, а віртуозність перестала бути самоціллю.
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	Джузеппе Верді.


Новий для Італії вид опери створив Джузеппе Верді ( 1813-1901). У своїй творчості він звернувся до реалізму, і його кращі твори можна назвати реалістичною музичною драмою, що зберегла разом з тим риси романтизму (це свого роду романтичний реалізм). Складні психологічні ситуації в них показані багато стороннє й правдиво, передані сокровенні рухи душі героїв. Однак глибина задуму ніколи не заважала композиторові дати виконавцеві можливість ефектно показати технічну майстерність, взяти "коронні" верхні ноти, красиво виглядати на сцені. Опери Верді мають дивну властивість: з однаковою силою вони захоплюють як знавця, так і людину, далекого від музики; оригінальність музичного змісту з'єднується зі шляхетною простотою й доступністю.

Основи музичної освіти Верді одержав у рідному селі Леронколє й сусіднім містечку Буссето (неподалік від Парми); композиторській майстерності він навчався в "оперній столиці" Італії – Мілані під керівництвом диригента знаменитого театру Ла Скала Вінченцо Лавіньї. Спілкування з Лавіньєй дозволило Верді ближче довідатися про життя театру, і, можливо, тому вже в перших його добутках відчувається чудове знання законів сцени: дія побудована так, що слухач постійно перебуває в напрузі.

У ранній період творчості Верді (40і рр.) визначилося два направлення творчих пошуків композитора. Перше – героїко-романтичне. Воно представлено операми "Навуходоносор" ("Набукко", 1841 р.), "Ломбардці в першому хрестовому по ходу" (1842 р.), "Битва під Леньяно" (1849 р.). У цих добутках життя головних героїв тісно пов'язана з історичними подіями, боротьбою народу за незалежність. Центральне місце в музиці належить хоровим сценам, заснованим на ефектних й емоційно насичених мелодіях. Звертання Верді до подібним до сюжетів пояснюється інтересом композитора до долі своєї країни. У цей час в Італії широко розгорнувся рух за об'єднання держави й звільнення північних провінцій від австрійського панування. Рух отримав назву Рісорджименто, що в перекладі з італійської означає "відродження". Багато співгромадян Верді бачили в операх композитора Італію середини XIX ст. і називали автора "маестро італійської революції".

Другий напрямок творчих пошуків Верді позначилося в операх "Макбет" (1847 р.) і "Луїза Міллер" (1849 р.). Тут він зосередив зусилля на створенні гострої психологічної драми.

Зрілий період творчості композитора ставиться до 50-60го рр.. Опери цього років - міркування про здатність людини протистояти злу, що живе як у навколишньому світі, так і в його власній душі. У центрі уваги Верді - сильна й внутрішньо суперечлива особистість, що зіштовхується зі злом: придворний блазень Ріголетто, дочка якого обманута Герцогом ("Ріголетто", 1851 р.); трубадур Манріко і його мати Азучена, що стали жертвами переслідування ("Трубадур", 1853 р.); іспанський король Філіп II, що фактично приніс життя сина в жертву своєму властолюбству ("Дон Карлос", 1867 р.). Намагаючись боротися зі злом і домогтися справедливості, герої або вмирають (як Манріко), або мстять. Але помста руйнує душу, множить зло й приводить до чергової трагедії. Ріголетто вирішує вбити герцога, але... позбавляє життя власну дочку, а герой опери "Балмаскарад" (1859 р.) Ренато, одержимий ревнощами, смертельно ранить кращого друга.
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	Азучена. Манрико. Ескізи костюмів до опери "Трубадур". 


Велика увага в цей період Верді приділяв розробці жіночих образів. Дочка Ріголетто Джільда, кохана Манріко Леонора, королева Єлизавета ("Дон Карлос") не просто чарівні героїні. Саме вони, завдяки цілісності натури й здатності любити, по сьогоденню протистоять злу, хоча в зіткненні з ним гинуть першими. Традиційний для італійської опери персонаж - героїня другого плану, що співає низьким голосом (мецо-сопрано, контральто), - у Верді перетерпів зміни. Це, мабуть, самі складні й сильні характери в операх композитора, і виконання таких партій вимагає неабиякої акторської майстерності. Найцікавіші образи Азучени ("Трубадур") і Еболі ("Дон Карлос").

	[image: image51.jpg]





Верді зберіг традиційне для італійської опери розподіл дії на окремі номери, але зумів домогтися тісного зв'язку між ними, зробити розвиток подій динамічним, а композицію стрункою. Краса й мелодійність музики не тільки змушують слухача співпереживати героєві, але й дають можливість просто насолоджуватися співом, а співакові дозволяють розкрити перед публікою й характер персонажа, і власні вокальні можливості.
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	Грецька співачка Марія Каллас у ролі Віолети в опері "Травіата". XX в. 


Жіночі образи стали головними у двох операх Верді - "Травіаті" і "Аїді". "Травіата" (1853 р.), написана по п'єсі французького письменника Олександра Дюмасина "Дама з камеліями", провалилася на прем'єрі. Публіку шокувало, що автор звернувся до сучасного життя (звичайна дія опер ставилася в минулому). Друзі композитора пізніше радили йому перенести події в XVI сторіччя. Викликав обурення й сюжет: у творі розповідалося про життя так званої дами напівсвітла (слово "травіата" у перекладі з італійського значить "занепала жінка"). В опері три головних діючі особи: героїня - Віолета, її коханий - Альфред і батько Альфреда - Жорж Жермон (він хоче, щоб син порвав з Віолетою). Історія жінки, що випробувала після довгих років легковажного життя справжнє почуття, краса й сила її любові показані в музиці тонко й проникливо, про складні відносини між героями розказано дуже делікатно. Драматургічний стрижень опери - розгорнуті дуети; саме в них розкриваються характери й почуття героїв. "Травіата" стала оперою, у якій остаточно зруйнувалася стійка система амплуа, персонажі перестали ділитися на правих й винуватих. 
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	Ескіз декорацій до опери "Травіата". Постановка Оперної студії Ленінградської консерваторії. 1979 р. 


"Аїда" (1870 р.) була замовлена єгипетським урядом для постановки, присвяченої до відкриття Суецького каналу. Умови замовлення, здавалося, прирікали оперу на те, щоб стати помпезним парадним дійством, наповненим поверхневою екзотикою (події віднесені до епохи Древнього Єгипту). В опері справді чимало ефектних і барвистих масових сцен, але насамперед це розповідь про любов. Головні герої - полководець Радамес, дочка фараона Амнеріс і її рабиня, ефіопська принцеса Аїда, - становлять банальний "любовний трикутник", але музичні характеристики захоплюючі цікаві. Верді використовував нові прийоми в системі гармоній, в оркестровці, у побудові арій і ансамблів. Всупереч традиції жіночі партії драматургічно не протипоставлені один одному. Героїні показані з рівною глибиною, автор співпереживає з кожною, оскільки й Амнеріс, і Аїда у своїх почуттях прекрасні й сильні.
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	Радамес і гвардієць. Амнеріс. Ескізи костюмів до опери "Аїда". Постановка Оперного театру Зиміна, Москва. 1909 р. 


У пізній період творчості ( 80-90ті рр..) Верді написав лише дві опери - "Отелло" і "Фальстаф". Опера "Отелло" (1886 р.) з'явилася в той час, коли італійська культура переживала бурхливе захоплення добутками Ріхарда Вагнера й багато хто вважали музику Верді застарілою. Шанувальником німецького композитора був і автор лібрето - талановитий поет і музикант Арріго Бойто. Однак знайомство з Верді багато в чому змінило його погляди й привело до плідного співробітництва з композитором. Уважаючи систему Вагнера в цілому неприйнятною для італійської опери, Верді проте серйозно вивчив її. У результаті у вокальній мові підсилилася роль речитативу. В "Отелло" музика й драматична дія утворять нерозривне ціле. Тут немає суворого розподілу на арії й речитативні сцени; монологи, діалоги, хорові епізоди зв'язані в безперервну дію, що розвивається напружено й стрімко. Внутрішній світ героїв показаний не тільки вокальними, але й оркестровими засобами. В оркестровій музиці Верді знайшов чимало тонких фарб, незвичайних, складних гармоній, часом ніжний і прозорих, часом ріжучий слух твердістю (наприклад, у сцені сум'яття Отелло).
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	Ескіз декоративний до опери "Аїда". Постановка Маріїнського театру, Санкт-Петербург. 1893 р. 


Ті ж нові для себе якості - виразну декламаційність музики, ускладнену систему мелодій і гармоній - Верді продемонстрував і в останній опері - "Фальстаф" (1892 р.; лібрето Бойто за мотивами п'єс Шекспіра "Віндзорські пустухи" і "Генріх IV"). Тільки цього разу це було зроблено в комічному творі, у якому кожний "серйозний" музичний прийом (аж до поліфонії) використаний з гумором. Опера повна життєвої енергії, дотепності, і мимоволі забуваєш про поважний вік автора - вісімдесят років.
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	Ескіз декоративний до опери "Отелло". Постановка Маріїнського театру, Санкт-Петербург.1887 р. 


У творчості Верді з'єдналися сміливе новаторство й повага до традиції (насамперед трепетне відношення до співака). Музика композитора сприймалася італійцями як явище суспільної важливості, і смерть майстра стала загальнонаціональною драмою. У день похорону Джузеппе Верді більше трьохсот тисяч чоловік вийшли на вулиці Мілану. Хор і оркестр виконували музику з опери "Навуходоносор" під керівництвом молодого диригента Артуро Тосканіні ( 1867-1957), що став згодом одним із кращих виконавців опер Верді.

Доля італійської опери в XIX в. складалася непросто. Італійські трупи працювали практично у всіх європейських столицях; вони незмінно збирали повні зали й нерідко користувалися покровительством монархів. Однак музична громадськість країн Європи часто ставилася до такої популярності з упередженням. Уважалося, що італійська оперна школа перешкоджає розвитку національних шкіл. Такий погляд заважав об'єктивно оцінити якість музики. Верді своїми творами довів життєздатність італійської опери.

ДЖОАККІНО РОССІНІ

( 1792-1868)

Традиції опери-буфи одержали блискучі завершення у двох добутках видатного майстра італійської опери Ажоаккіно Россіні: "Севільський цірюльник" (1816 р.) і "Попелюшка" (1817 р.).

"Севільський цірюльник" створений по однойменній комедії французького драматурга Пьєра Огюстена Бомарше. П'єса з'явилася незадовго до Французької революції, в 1775 р., і в ній автор чимало уваги приділив конфлікту між дворянством і третім станом. Третім станом в XV-XVIII ст. називали населення Франції, що на відміну від перших двох станів (дворянства й духівництва) обкладалося податком, - селян, ремісників, купців. Однак композитора захопила зовсім не гострота соціального змісту, а стрімко, що розвивається інтрига, і іскрометна дотепність тексту. Кожний персонаж написаний у рамках певного амплуа: лірична героїня (Розіна), герой-коханець (граф Альмавіва), обдурений товстун (опікун Розіни Бартоло, що мріє женитися на своїй вихованці), "професійний лиходій" (дон Базиліо, що допомагає Бартоло). Але в Россіні вийшли не маски, а живі характери: герої здатні щиро радіти, засмучуватися, бути смішними й у той же час нескінченно чарівними. Особливо цікавий образ головного персонажа - цірюльника (перукаря) Фігаро. Саме він обводить навколо пальця Бартоло й допомагає закоханим з'єднатися. Фігаро постійно в русі: "Фігаро тут, Фігаро там", і, щоб показати невичерпну енергію героя, автор робить його партію дуже динамічною, технічно складною - віртуозною. Звичайно подібні номери складалися для тенора, але Россіні писав і для низьких чоловічих голосів - баритона й баса. Від артиста, що виконує таку партію, потрібно не тільки вокальна майстерність, але й бездоганна дикція, тому що багато чого в музиці засновано на мовній скоромовці. У плані складності партії Фігаро (баритон) не уступає партія дона Базиліо (бас). Партія головної героїні - Розіни (і Попелюшки в однойменній опері) те ж створена для низького голосу дуже рідкого тембру - колоратурного мецо-сопрано.

Особливе місце у творчості Россіні займає остання опера - "Вільгельм Телль" (1829 р.). Вона поклала початок новому оперному жанру – героїко-романтичній музичній драмі. Долі персонажів (і насамперед головного героя - швейцарського стрільця Вільгельма Телля) тісно пов'язані з визвольною боротьбою Швейцарії в XIV ст. за незалежність від австрійських герцогів Габсбургов, тому велике значення в опері мають хорові сцени: вони надають дії епічний розмах. Музика багата емоційними нюансами, які багато в чому передаються засобами оркестру. Особливо виразна увертюра до опери; у наші дні вона часто звучить у концертному виконанні. 

РЕКВІЄМ ВЕРДІ

У Джузеппе Верді мало духовних творів. Майже всі вони створені вже в пізній період творчості (90і рр.). Реквієм (1874 р.) композитор написав на згадку про італійського письменника Алессандро Мандзоні. У свідомості багатьох італійців ім'я Мандзоні було тісно пов'язане з рухом Рісорджименто. Не випадково деякі дослідники думають, що реквієм присвячений всім загиблим за об´єднання Італії. Прем'єра відбулася в храмі Святого Марка в Мілані. Однак добуток, глибоко духовний по змісту й написаний на латинський текст заупокійної меси, не призначався для богослужіння. Масштабне музичне полотно для хору, солістів і симфонічного оркестру - це розповідь про людину, що стала перед Господом: він то труситься перед Ним як перед Суддею, то розкриває душу, як близькому другові. Фахівці знаходять у музиці реквієму подібність із оперою "Аїда", що не дивно: обоє твори створювалися майже одночасно. Музика деяких частин, що виконуються солістами, за стилем близька до оперних арій і дуетів. Вона заснована на гнучких, протяжних темах: молитовний текст сприймається через почуття людини й одухотворяє її. Найбільш сильне враження роблять хорові номери, особливо частина "День гніву" ("Dies irae"), присвячена темі Страшного суду. Звучання хору побудоване на контрастах - від приголомшуючої гучності до шепоту. Ряд частин написаний поліфонічно, і майстерність автора змушує згадати не тільки про музику XIX ст., але й про великі традиції поліфонії епохи Відродження. 

ДУХОВІ ІНСТРУМЕНТИ

У духових інструментах звук виникає в результаті коливань стовпа повітря, сформованого всередині корпуса. Чим більше розмір інструмента, тим повільніше ці коливання й нижче регістр звучання. Змінюють висоту звуку двома способами. По-перше, вдмухують повітря з великою інтенсивністю, у результаті чого стовп повітря розсікається на частинки й звучить лише одна. У інших, обсяг стовпа можна зменшувати або збільшувати за допомогою спеціальних клапанів, котрі рухаються пальцями.
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Традиційно духові інструменти ділять на дві групи: дерев'яні й мідні. До першого відносяться флейта, гобой, кларнет, фагот; до другої - валторна, труба, тромбон.

Флейта відома ще із часів античності. В епоху Середньовіччя й Відродження її використовували й придворні, і народні музиканти, з XVII ст. флейту стали застосовувати в опері, а в XVIII сторіччі вона ввійшла до складу симфонічного оркестру. В XIX- XX ст. композитори навіть створювали для цього інструмента сольні твори.

Розрізняють два типи флейт: поздовжні й поперечні. При грі їх тримають, відповідно, або вертикально, або горизонтально. В європейській музиці XVII в. була поширена поздовжня флейта, потім її витиснула поперечна. Виготовлялася вона із цільного шматка дерева, в якому після обробки просвердлювали канал для руху повітря усередині трубки й отвору. В XIX сторіччі флейти почали робити з металу (часто зі срібла) і облаштовувати системою клапанів, що значно поліпшило якість звучання. Залежно від прийомів видобування звуків флейта має тонке, сильне, пронизливе або м'яке й тепле звучання.

Гобой (від фр. hautbois - "високе дерево") являє собою дерев'яну конічну трубку, складений із двохколін (ланок) і розтруба - кінця, що розширюється, що утворить вхідний отвір. Гобой має понад двадцять пальцевих отворів, більша частина яких закривається клапанами. Повітря в трубку вдувається через тростину - тонку подвійну пластинку з очерету. Звук, видобутий гобоєм, високий, іноді навіть ледве гугнявий.

Інструменти подібного типу здавна існували в музиці різних народів. До складу симфонічного оркестру гобой увійшов в XVIII сторіччі, а в XIX і XX ст. часто використовувався при створенні камерної музики.

Кларнет (фр. clarinette, від лат. clarus - "ясний") має циліндричний стовбур і одинарну тростину. Складається інструмент із мундштука (до нього кріпиться тростина), короткої частини, верхнього й нижнього колін (на них розташовані пальцеві отвори) і розтруба. Виготовляють кларнети звичайно із чорного дерева або пластмаси. Існує кілька видів інструмента: кларнет-пікколо, альтовий, теноровий, басовий і контрабасовий.

В XVI сторіччі в результаті реконструкції стародавнього інструмента бомбарди (поммер) з'явився фагот (від іт. fagotto - "зв'язування", "вузол"). Він став у музикантів популярним і до XVIII в. увійшов до складу симфонічного оркестру. В XIX в. механізм вдосконалювали, і фагот почали використовувати в якості солюючого інструменту. Його стовбур складається із двох паралельних колін (більше закінчується розтрубом), з'єднаних за допомогою третього, вигнутого (чобітка). Подвійна тростина насаджується на вузьку металеву трубку. У фагота двадцять п'ять - тридцять отворів, при грі лише п’ять-шість із них закриваються пальцями, інші - клапанами. З різновидів можна назвати контрафагот з більше низьким регістром звучання й малий фагот (фаготтіно), що звучить вище, ніж звичайний. Виготовляють інструменти звичайно із кленового дерева, іноді застосовують пластмасу.

Валторна (від ньому. Waldhorn - "лісовий ріг") являє собою металеву трубку в формі равлика із сильно розширеним розтрубом. Своє походження вона бере від стародавнього мисливського рога. В XVIII в. валторна використовувалася в основному як ансамблевий інструмент, а із середини XVIII сторіччя ввійшла до складу симфонічного оркестру, тому що по тембру добре сполучалася як з мідними, так і з дерев'яними духовими інструментами. Партія валторни в оркестрі обмежувалася підтримкою інших інструментів, поки в 1814 р. не був винайдений вентильний механізм, що вдосконалив її конструкцію. В XIX-XX ст. валторну використовували й у симфонічних оркестрах, і в камерних ансамблях, і як сольний інструмент.

Один з найдавніших інструментів - труба. Згадували про неї ще в давньогрецьких трактатах, присвячених музиці. Трубу застосовували в боях (для подачі сигналів), під час урочистих церемоній і народних свят. Музиканти стали використовувати трубу починаючи з XVI в. Голос цього інструмента звучить у симфоніях, операх, концертах і ін. 

Труба складається із двічі згорнутого у формі витягнутого овалу металевого стовбура, що закінчується розтрубом. Звук витягають за допомогою вентилів - важелів, що знижують звук. При натисканні на вентиль з'єднуються стовпи повітря, що перебувають у різних ділянках труби. У сучасному оркестрі використовують різні труби - басові, альтові, сопранові й ін. Звичайно труба видає високий і сильний звук, а щоб одержати приглушений, застосовують сурдину (втулку, вставляють в розтруб). ;

До сімейства труб ставиться тромбон; він з'явився в результаті зміни конструкції труби. Перші згадки  про цей інструмент зустрічаються < уже в трактатах XV в. ДО XVIII сторіччя зложилися його стійкі різновиди - альтовий, теноровий і басовий. З винаходом вентильного механізму з'явилися нові прийоми гри - трелі, пасажі й ін.

Тромбон складається з вигнутої роздвигаючої трубки, що рухається, що з однієї сторони закінчується розтрубом. Висота звучання регулюється кулісою - рухливою частиною тромбона. Виглядає куліса як вузька трубка, зігнута у вигляді параболи. Вона виконує ті ж функції, що й вентилі, - збільшує довжину повітряного стовпа й знижує звук. Інструмент має сильний, пронизливий, м'ясистий звук і широкий діапазон. Композитори використовують тромбон при створенні церковної музики, а також у симфоніях і операх.

В XIX сторіччі в Німеччині була сконструйована туба (від лат. tuba - "труба") - духовий мідний інструмент, що звучить у низькому регістрі. Він являє собою згорнуту в кілька разів трубку, що з однієї сторони закінчується великим широким розтрубом. Туба має вентильний механізм, за допомогою якого витягають звуки різної висоти. Найпоширеніші - басова й контрабасова туби. Звук в інструмента широкий і сильний, і застосовують тубу звичайно в музиці скорботного характеру.

