ВЕНСКАЯ КЛАССИЧЕСКАЯ ШКОЛА МУЗЫКИ

Художественный стиль классицизм (от лат. classicus — «образцовый») возник в XVII столетии во Франции. Основываясь на представлениях о закономерности, разумности мирового устройства, мастера этого стиля стремились к ясным и строгим формам, гармоничным образам, воплощению высоких нравственных идеалов. Высшими, непревзойдёнными образцами
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Дмитрий Степанович Бортнянский.
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художественного творчества они считали произведения античного искусства, поэтому разрабатывали античные сюжеты и образы. Классицизм во многом противостоял барокко с его страстностью, изменчивостью, противоречивостью, утверждая свои принципы в разных видах искусства, в том числе и в музыке.

В опере XVIII в. классицизм представлен произведениями Кристофа Виллибальда Глюка, создавшего новую трактовку этого вида музыкально-драматического искусства. Вершиной в развитии музыкального классицизма стало творчество Йозефа Гайдна, Вольфганга Амадея Моцарта и Людвига ван Бетховена, работавших преимущественно в Вене и образовавших направление в музыкальной культуре второй половины XVIII — начала XIX столетия — венскую классическую школу.
Классицизм в музыке во многом не похож на классицизм в литературе, театре или живописи. В музыке невозможно опираться на античные традиции — они почти неизвестны. Кроме того, содержание музыкальных сочинений часто связано с миром чувств человека, которые не поддаются жёсткому контролю разума. Однако композиторы венской школы создали очень стройную и логичную систему правил построения произведения. Благодаря такой системе самые сложные чувства облекались в ясную и совершенную форму. Страдания и радости становились для композитора предметом размышления, а не переживания. И если в других видах искусства законы классицизма уже в начале XIX в. многим казались устаревшими, то в музыке система жанров, форм и правил гармонии, разработанная венской школой, сохраняет своё значение до сих пор.

КРИСТОФ ВИЛЛИБАЛЬД ГЛЮК

(1714—1787)

С середины XVIII столетия на развитие европейской музыкальной культуры стал оказывать влияние классицизм. Произведение искусства должно было создаваться по строгим правилам и решать высокие нравственные проблемы. Итальянские опера-сериа и опера-буффа этим требованиям не отвечали. Появление оперы, основанной на художественных принципах классицизма, связано с творчеством Кристофа Виллибальда Глюка.

Композитор родился в австрийском городке Эрасбах (недалеко от границы с Чехией) в семье лесничего. Музыкальное образование он получил в Праге: пел в церковном хоре, под руководством известных чешских музыкантов изучал теорию. Позже, уже в Милане, Глюк познакомился с итальянской музыкой. Здесь он брал уроки у известного композитора и органиста Джованни

Баттисты Саммартини (около 1700— 1775); именно Саммартини научил его блестяще владеть оркестром. В Италии Глюк сочинил свои первые оперы (они были написаны в жанре оперы-сериа).
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Кристоф Виллибальд Глюк.
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Во время пребывания в Лондоне (1745 г.) Глюк встретился с Генделем, и музыка немецкого мастера произвела на него огромное впечатление. В составе оперной труппы композитор посетил многие европейские города. Наконец в 1752 г. он обосновался в Вене, а в 1754 г. получил место придворного композитора.

К тому времени Глюк был автором известных опер, имел опыт работы в театре, глубоко знал итальянскую, французскую и немецкую оперные традиции. Постепенно композитор пришёл к мысли, что оперу необходимо изменить.

Первыми операми, созданными по новым правилам, стали «Орфей и Эвридика» (17б2 г.), «Альцеста» (1767 г.), «Парис и Елена» (1770 г.). Глюк написал их на тексты итальянского поэта и драматурга Раньери да Кальцабиджи (1714—1795). Это был первый пример сотрудничества автора музыки и либреттиста в процессе создания оперы. Прежде композиторы писали музыку на уже готовые и отдельно изданные либретто. Взгляды Глюка и Кальцабиджи на сюжет и развитие действия совпадали, что сделало их творческий союз плодотворным.

Для опер Глюк выбирал, как правило, античные сюжеты, в которых воспевался подвиг во имя любви и исполнения долга. Действующими лицами его произведений являлись обобщённые символические фигуры, олицетворявшие нравственные понятия — любовь, верность, самоотверженность и т. д. В драматургии опер ясно выражена связь с традициями античного театра — количество персонажей минимально, происходящее комментирует хор. Основное внимание композитор уделял слову. Он стремился к тому, чтобы музыка точно выражала дух и настроение поэтического текста. Важную роль в операх Глюка играют речитативы; они всегда звучат под аккомпанемент оркестра (в отличие от секко — речитативов оперы-сериа, которые сопровождались клавесином). Главная мелодическая линия проводится в ариях; композитор отказался от виртуозных приёмов и украшений, отвлекавших слушателей от содержания текста. Возросла роль оркестра — уже в увертюре были обозначены основные идеи.

Произведения композитора получили признание в Вене, но полное понимание мастер надеялся найти в столице Франции, и в 1773 г. он отправился в Париж. Для французской сцены Глюк создал новые редакции «Орфея и Эвридики» и «Альцесты», написал такие оперы, как «Ифигения в Авлиде» (1774 г.; по трагедии французского поэта и драматурга Жана Расина) и «Ифигения в Тавриде» (1779 г.; по мотивам трагедии древнегреческого драматурга Еврипида).

Оперы Глюка, имевшие в Париже большой успех, вызвали, тем не менее, ожесточённые споры. Общество разделилось на сторонников Глюка и его яростных противников. Композитора поддержали писатели и философы Дени Дидро, Жан Жак Руссо. Однако многие выступили против новшеств — они отстаивали традиционные принципы французской оперы в духе Люлли и Рамо и итальянской оперы-сериа. Противники Глюка даже вызвали в Париж в 1776 г. известного итальянского композитора Никколо Пиччинни
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Эскиз декораций к опере «Орфей и Эвридика».

Художник В. Д. Поленов. 1897 г.
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и добились постановки его опер. Разгорелась так называемая «война глюкистов и пиччиннистов», вызвавшая много споров в парижском обществе.

В произведениях Глюка привлекали ясность драматургического развития, цельность образов, классическая строгость и выразительность музыки, естественность и красота мелодий, благородство чувств героев.

Творческие принципы композитора приобрели немало приверженцев, но ни один из них не обладал таким же ярким дарованием, поэтому опыт венского мастера можно считать уникальным и не имеющим прямого продолжения. Однако к идее о ведущей роли поэтического текста обращались многие музыканты, в частности немецкий композитор Рихард Вагнер.

ЙОЗЕФ ГАЙДН

(1732—1809)

О музыке Йозефа Гайдна — одного из основателей венской классической школы — его друг и младший современник Вольфганг Амадей Моцарт писал: «Никто не в состоянии делать всё: и балагурить, и потрясать, вызывать смех и глубоко трогать, и все одинаково хорошо, как это умеет Гайдн».

С творчеством Гайдна связан расцвет таких жанров, как симфония (их у него сто четыре, не считая утерянных), струнный квартет (восемьдесят три), клавирная соната (пятьдесят две); большое внимание уделял композитор концертам для различных инструментов, камерным ансамблям и духовной музыке.

Родился Франц Йозеф Гайдн в деревне Рорау (Австрия) в семье каретного мастера. С восьми лет он стал петь в капелле Святого Стефана в Вене. Будущему композитору приходилось зарабатывать на жизнь перепиской нот, игрой на органе, клавире и скрипке. В семнадцать лет Гайдн потерял голос и был исключён из капеллы. Только через четыре года он нашёл постоянную работу — устроился аккомпаниатором к известному итальянскому оперному композитору Николе Порпоре (1686—17б8). Тот оценил музыкальное дарование Гайдна и стал преподавать ему композицию.

В 17б1 г. Гайдн поступил на службу к богатым венгерским князьям Эстерхази и провёл при их дворе в качестве композитора и руководителя капеллы почти тридцать лет. В 1790 г. капелла была распущена, но за Гайдном сохранили оклад и должность капельмейстера. Это дало мастеру возможность поселиться в Вене, путешествовать, выступать с концертами. В 90-х гг. Гайдн подолгу жил и плодотворно работал в Лондоне. Он приобрёл европейскую известность, его творчество по достоинству оценили современники —
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Дом, где родился Йозеф Гайдн. Рорау.
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Йозеф Гайдн.
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композитор стал обладателем множества почётных степеней и званий.

Йозефа Гайдна часто называют «отцом» симфонии. Именно в его творчестве симфония стала ведущим жанром инструментальной музыки.

В симфониях Гайдна интересна разработка основных тем. Проводя мелодию в разных тональностях и регистрах, придавая ей то или иное настроение, композитор таким образом обнаруживает её скрытые возможности, выявляет внутренние противоречия: мелодия то преображается, то возвращается к первоначальному состоянию. Гайдн обладал тонким чувством юмора, и эта особенность личности отразилась в музыке. Во многих симфониях ритмика третьей части — менуэта — нарочито тяжеловесна, словно автор пытается изобразить неуклюжие попытки простолюдина повторить элегантные движения галантного танца. Остроумна Девяносто четвёртая симфония (1791 г.). В середине второй части, когда музыка звучит спокойно и тихо, неожиданно раздаются удары литавр — чтобы слушатели «не скучали». Не случайно произведение назвали «С боем литавр, или Сюрприз». Гайдн нередко использовал приём звукоподражания (поют птицы, бродит по лесу медведь и т. п.). В симфониях композитор часто обращался к народным темам, в основном к славянским — словацким и хорватским.

Представителям венской классической школы, и, прежде всего
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Автограф партитуры симфонии Иозефа Гайдна.

СИМФОНИЯ

Наиболее сложная форма инструментальной музыки — симфония (греч. «созвучие»). Она рассчитана на исполнение симфоническим оркестром. Возможности этого жанра велики: он позволяет выразить музыкальными средствами философские и нравственные идеи, рассказать о чувствах и переживаниях.

Сформировался жанр в середине XVIII столетия в творчестве представителей венской классической школы. Композиторы разработали сонатно-симфонический цикл из четырёх частей, которые различаются характером музыки, темпом и приёмами развития темы.

Первая часть, построенная в сонатной форме и обычно исполняемая в быстром темпе, наполнена драматическим содержанием. Иногда ей предшествует медленное вступление. Вторая часть медленная, созерцательная; это лирический центр композиции. Третья — контрастна по отношению ко второй: подвижная, живая музыка носит либо танцевальный, либо шутливый характер. До начала XIX в. композиторы использовали форму менуэта (фр. menuet, от menu — «мелкий»), распространённого салонного танца XVIII столетия. Позднее менуэт был заменён скерцо (от ит. scherzo — «шутка») — так назывались небольшие вокальные или (инструментальные произведения, быстрые по темпу и шутливые по содержанию. Четвёртая, обычно быстрая, часть — финал симфонии; здесь подводятся итоги развития тем и образов произведения.

СОНАТНАЯ ФОРМА

Одна из самых сложных и богатых по содержанию музыкальных форм, сонатная, начала складываться в первой половине XVIII в. и окончательный вид обрела во второй половине столетия в произведениях композиторов венской классической школы. Сонатная форма — это принцип изложения музыкального материала. Он предполагает не механическое чередование частей и разделов, а взаимодействие тем и художественных образов. Темы — главная и побочная — либо противопоставляются друг другу, либо дополняют одна другую.

Развитие тем проходит три этапа — экспозицию, разработку и репризу. Темы возникают в экспозиции (от фр. expose' — «изложение»). Главная звучит в основной тональности (которая и определяет наименование тональности всего сочинения, например Симфония до мажор), побочная обычно излагается в иной тональности — между темами возникает контраст.

В разработке происходит дальнейшее развитие тем. Они могут вступать в острое взаимное противоречие. Иногда одна подавляет другую или, наоборот, уходит в тень, оставляя «сопернице» полную свободу действий. Обе темы могут предстать в ином освещении, например, будут исполнены другим составом инструментов, или резко поменять характер.

В репризе (фр. reprise, от reprendre — «возобновлять», «повторять») темы на первый взгляд возвращаются в начальное состояние. Однако побочная звучит уже в основной тональности, таким образом приходя к единству с главной. Реприза — итог сложного пути, к которому темы приходят обогащённые опытом экспозиции и разработки. Итоги развития иногда закрепляют в дополнительном разделе — коле (от ит. coda — «хвост»), однако она необязательна.

Используют сонатную форму обычно в первой части сонаты и симфонии, а также (с небольшими изменениями) во второй части и в финале.
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СОНАТА

Один из главных жанров инструментальной музыки — соната (ит. sonata, от sonare — «звучать»). Это многочастное (обычно из трёх или четырёх частей) произведение; у композиторов второй половины XIX — начала XX в. есть и одночастные сочинения. В творчестве мастеров венской классической школы соната, так же как и симфония, достигла расцвета. В отличие от симфонии соната предназначена либо для одного инструмента (как правило, фортепиано), либо для двух (один из которых фортепиано).

Первая часть произведений такого жанра пишется в сонатной форме. Здесь обозначаются основные музыкальные темы произведения. Вторая часть, обычно спокойная, медленная, составляет резкий контраст с первой. Третья — финал, исполняемый в быстром темпе, — подводит итоги и окончательно определяет общий характер произведения.
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Титульный лист партитуры оратории «Времена года». Германия. 1801 г.

Гайдну, принадлежит заслуга формирования устойчивого состава симфонического оркестра. Прежде композиторы довольствовались лишь теми инструментами, которые в данный момент были доступны. Появление устойчивого состава оркестра — яркий признак классицизма. Звучание музыкальных инструментов приводилось таким образом в строгую систему, которая подчинялась правилам инструментовки. Правила эти основаны на знании возможностей инструментов и предполагают, что звук каждого — не самоцель, а средство, выражающее определённую идею. Устойчивый состав давал цельное, однородное звучание оркестра. Помимо инструментальной музыки Гайдн уделял внимание опере

и духовным сочинениям (создал ряд месс под влиянием Генделя), обращался к жанру оратории («Сотворение мира», 1798 г.; «Времена года», 1801 г.).

ВОЛЬФГАНГ АМАДЕЙ МОЦАРТ

(1756—1791)

Творчество Моцарта занимает особое место в венской классической школе. В его произведениях классицистическая строгость и ясность форм соединились с глубокой эмоциональностью. Музыка композитора близка к тем направлениям в культуре второй половины XVIII в., которые были обращены к чувствам человека («Буря и натиск», отчасти сентиментализм). Именно Моцарт впервые показал противоречивость внутреннего мира личности.

Вольфганг Амадей Моцарт родился в Зальцбурге (Австрия). Обладая феноменальным музыкальным слухом и памятью, он уже в раннем детстве научился играть на клавесине, а в пять лет написал первые сочине-

[image: image8.jpg]



Вольфганг Амадей Моцарт.

*«Буря и натиск» — литературное движение в Германии 70-80-х гг. XVIII в. Сентиментализм (от фр. sentiment — «чувство») — течение в литературе и искусстве второй половины XVIII — начала XIX в.
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Дом, где родился Вольфганг Амадей Моцарт. Зальцбург.
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Леопольд Моцарт со своими детьми.

ния. Первым педагогом будущего композитора стал его отец Леопольд Моцарт — музыкант капеллы архиепископа Зальцбургского. Моцарт виртуозно владел не только клавесином, но также органом и скрипкой; славился как блестящий импровизатор. С шести лет он гастролировал по странам Европы. В одиннадцать создал первую оперу «Аполлон и Гиацинт», а в четырнадцать уже дирижировал в театре Милана на премьере собственной оперы «Митридат, царь Понтийский». Примерно в это же время его избрали членом Филармонической академии в Болонье.

Как и многие музыканты той эпохи, Моцарт состоял на придворной службе (1769—1781 гг.) — был концертмейстером и органистом у архиепископа города Зальцбург. Однако независимый характер мастера (особенно когда дело касалось музыки) вызывал резкое неудовольствие архиепископа, и Моцарт предпочёл покинуть службу. Из выдающихся композиторов прошлого он стал первым, кто выбрал жизнь свободного художника. В 1781 г. Моцарт переехал в Вену, у него появилась семья. Зарабатывал он редкими изданиями собственных сочинений, уроками игры на фортепиано и выступлениями (последние послужили стимулом для создания концертов для фортепиано с оркестром).

Особое внимание Моцарт уделял опере. Его произведения — целая эпоха в развитии этого вида музыкального искусства. Опера привлекала композитора возможностью показать взаимоотношения людей, их чувства и стремления.

Моцарт не стремился по примеру Глюка к созданию новой оперной формы — новаторской была сама его музыка. В зрелых произведениях композитор отказался от строгого разграничения оперы на серьёзную и комическую — появился музыкально-драматический спектакль, в котором эти элементы переплетены. Как следствие — в операх Моцарта нет однозначно положительных и отрицательных героев, характеры живые и многогранные, не связанные рамками амплуа. В отличие от Глюка, который предпочитал мифологические сюжеты, Моцарт часто обращался к литературным источникам.

Так, опера «Свадьба Фигаро» (1786 г.) написана по пьесе французского драматурга Пьера Огюстена Бомарше «Безумный день, или Женитьба Фигаро», которая была запрещена цензурой. Главная тема оперы — любовь, что, впрочем, можно сказать обо всех творениях Моцарта. Однако есть в произведении и социальный подтекст: Фигаро и его возлюбленная Сюзанна умны и энергичны, но они незнатного происхождения — всего лишь слуги в доме графа Альмавивы. Их противодействие господину (глуповатому и, в конце концов, одураченному аристократу) вызывает сочувствие автора — совершенно очевидно, что он на стороне влюблённых.
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Рояль Вольфганга Амадея Моцарта.
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В опере «Дон Жуан» (1787 г.) получил музыкальное воплощение средневековый сюжет о покорителе женских сердец. Энергичному, темпераментному, своевольному и свободному от всех нравственных норм герою противостоит в лице Командора высшая сила, олицетворяющая разумный порядок. Философское обобщение соседствует здесь с любовными интригами (отношения Дон Жуана с деревенской девушкой Церлиной, благородной дамой Донной Анной) и жанрово-бытовыми элементами (поведение Лепорелло, незадачливого слуги главного персонажа). Трагическое и комическое образуют неразрывное единство. Эту особенность оперы подчеркнул и сам автор, дав своему сочинению подзаголовок «Весёлая драма». Казалось бы, в финале справедливость торжествует — порок (Дон Жуан) наказан. Но музыка оперы тоньше и сложнее такого упрощённого понимания произведения: она вызывает у слушателя сочувствие к герою, оставшемуся верным себе даже перед лицом смерти.

Философская сказка-притча «Волшебная флейта» (1791 г.) написана в жанре зингшпиля. Основная идея произведения — неизбежность победы добра над злом, призыв к стойкости духа, к любви, к понимаю её высшего смысла. Герои оперы — Тамино и Памина подвергаются серьёзным испытаниям (молчанием, огнём, водой), но достойно преодолевают их и достигают царства красоты и гармонии.

Моцарт (опять же в отличие от Глюка) главной считал музыку, хотя относился к тексту либретто очень требовательно. В его операх значительно возросла роль оркестра. Именно в оркестровой партии нередко обнаруживается авторское отношение к действующим лицам: то промелькнёт насмешливый мотив, то появится прекрасная поэтическая мелодия, то напыщенно-важные аккорды сменятся шустрыми пассажами. Внимательному слушателю эти детали говорят больше, чем текст. Основными портретными характеристиками остались арии, а о взаимоотношениях героев рассказывается в вокальных ансамблях. Композитор сумел передать в ансамблях особенности характера каждого персонажа, при том, что свои реплики они часто поют на одну и ту же музыку.

Будучи представителем венской классической школы, Моцарт, как и Гайдн, большое значение придавал жанру симфонии. Особенно популярны три последние симфонии — Тридцать девятая, Сороковая и Сорок первая («Юпитер»), созданные в 1788 г. В произведениях этого жанра окончательно закрепились четырёхчастный цикл и правила сонатной формы (Моцарт одним из первых стал использовать эту форму для медленных частей). Симфонии Моцарта включают множество тонких эмоциональных нюансов. Темы часто неровные по характеру, сложные по ритму, порой идут в сопровождении резких гармоний, но музыка сохраняет отточенные, чёткие формы. Именно симфонии близки по духу к немецкому литературному движению «Буря и натиск». Его представители, в частности Иоганн Вольфганг Гёте и Иоганн Фридрих Шиллер, стремились изображать сильные чувства, душевное смятение, героические поступки и
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Титульный лист партитуры оперы «Дон Жуан». Первое издание. Франкфурт-на-Майне. 1801 г.
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Сцена из спектакля «Волшебная флейта». Гравюра. 1794 г.
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характеры. Многие исследователи сравнивали Сороковую симфонию Моцарта с романом Гёте «Страдания молодого Вертера». Симфония во многом предвосхитила традиции симфонической музыки эпохи романтизма.

Моцарт стал и одним из создателей жанра классического концерта. В основе концерта — соревнование солиста и оркестра, и этот процесс всегда подчинён строгой логике. Композитору принадлежит двадцать семь концертов для фортепиано с оркестром, семь — для скрипки с оркестром. В одних произведениях слушателя поражает виртуозное мастерство, праздничность, в других — драматизм и эмоциональные контрасты.

Фортепианное творчество Моцарта включает девятнадцать сонат, в которых он продолжал разрабатывать сонатную форму, а также сочинения в жанре фантазии — так называют музыкальное произведение, основанное на импровизации и свободное по форме. Композитор отказался от клавесина и клавикорда, обладающих по сравнению с фортепиано более мягким, но слабым звуком. Фортепианная манера Моцарта — отчётливая, элегантная, с тщательной отделкой мелодии и аккомпанемента.

Интересы мастера не ограничивались оперой и инструментальной музыкой. Им созданы и духовные произведения: мессы, кантаты, оратории, реквием.

Музыка реквиема (1791 г.), предназначенного для солистов, хора и оркестра, глубоко трагична (Моцарт работал над сочинением, когда уже был болен, фактически перед самой смертью). Полна скорби сдержанная первая часть — «Вечный покой», поражает силой и суровой энергией «День гнева». Музыка завершающей строфы «Дня гнева» передаёт состояние чистой печали, проникающей в самые глубины человеческой души. Эту часть называют «Лакримоза» («Lacrimosa») по первым словам текста: «Слезным будет этот день» («Lacrimosa dies illa»).

РЕКВИЕМ

Реквием (от лат. requies — «отдохновение», «покой») — заупокойная месса на канонический латинский текст. Название месса получила по первому слову своей начальной части: «Вечный покой даруй им, Господи» («Requiem aeternam dona eis, Domine»). Музыка обычно передаёт скорбь, погружённость в размышления о смерти и загробном бытии души. Структура реквиема не точно повторяет мессу. В нём отсутствуют песнопения «Слава» («Gloria») и «Верую» («Credo»), но появляются другие: вступительная часть «Вечный покой» («Requiem aeternam»); центральная часть заупокойной службы, посвящённая предстоянию души на Страшном суде, — «День гнева» («Dies irae»); финальное песнопение «Избавь меня, Господи, от вечной смерти» («Libera me Domine ad morte aeternam», сокращённо «Libera me»).

Реквием окончательно сложился в эпоху Возрождения (XV в.), но отдельные части возникли раньше. Со временем реквием разделил судьбу мессы — превратился в самостоятельный музыкальный жанр.
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Титульный лист партитуры реквиема Вольфганга Амадея Моцарта. Лейпциг. XIX в.

При создании реквиема Моцарт использовал опыт, приобретённый в работе над операми, и достижения предшественников (в частности, приёмы полифонии Баха). Части сочинения, напоминающие оперные арии и ансамбли, делают музыку очень эмоциональной, а полифонические — прежде всего «Господи, помилуй!» («Kyrie eleison») — олицетворяют духовное начало, высшую справедливость. Главный образ реквиема — страдающий человек перед лицом сурового Божественного правосудия.

Мастер так и не успел дописать реквием; он был доработан по наброскам композитора его учеником Францем Ксавером Зюсмайром (1766-1803).

Музыку Моцарт сочинял очень легко, иногда даже без черновиков, создавая творения, непревзойдённые по художественной красоте и гармоничности. Музыканты-современники высоко ценили дарование Моцарта, но большинство аристократической публики его творчество не понимало, а в последние годы жизни композитора не принимало вовсе. Умер Моцарт в бедности и был похоронен в Вене в общей могиле.
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ФОРТЕПИАНО:

ОТ КЛАВЕСИНА ДО РОЯЛЯ

Клавишные струнные музыкальные инструменты — пианино и рояль — называют одним словом «фортепиано» (от ит. forte — «громко» и piano — «тихо»). Своим происхождением они обязаны псалтерию (греч. «псалте'рион», от «пса'лло» — «перебираю струны») — многострунному щипковому инструменту, распространённому в древности и в Средневековье. Корпус у него был треугольный или прямоугольный. В XVI в. псалтерий усовершенствовали: присоединили клавишный механизм. Так появился клавесин (фр. clavecin, от лат. clavis — «ключ»). Он имел струны разной длины, и каждая соответствовала определённой клавише. При нажатии на клавишу гусиное перо зацепляло струну, и раздавался отрывистый музыкальный звук. Звук был слабым, и, чтобы его усилить, стали применять двойные и тройные струны. Со временем изобрели специальное приспособление для защипывания струн — плектр.

На рубеже XVII—XVIII вв., чтобы разнообразить звучание, изобрели клавесин с двумя и тремя клавиатура-

ми, или мануалами (от лат. manus — «рука»). «Голос» одного мануала был громче, другого — тише. Этот инструмент (и его разновидности) назвали клавесином во Франции. В Италии он получил другое имя — чембало, в Англии — вёрджинел, в Германии — кильфюгель
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ЛЮДВИГ ВАН БЕТХОВЕН

(1770—1827)

«Музыка должна высекать огонь из груди человеческой» — это слова немецкого композитора Людвига ван Бетховена, произведения которого принадлежат к высшим достижениям музыкальной культуры. Мировоззрение Бетховена складывалось под воздействием идей Просвещения и свободолюбивых идеалов Французской революции. В музыкальном отношении его творчество, с одной стороны, продолжало традиции венского классицизма, с другой — запечатлело черты нового, ро-

*Просвещение — идейное течение в странах Европы XVIII — середины XIX в. Его представители видели свою задачу в том, чтобы через образование показать людям несовершенство их социальной и нравственной жизни, найти путь к созданию идеального общества и идеальной личности.
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Пианино.

и т. д. Клавесинную музыку писали многие композиторы конца XVII—XVIII вв.

В XV—XVIII столетиях существовал родственный клавесину инструмент — клавикорд (от лат. clavis — «ключ» и греч. «хорде'» — «струна»). Сначала он представлял собой прямоугольный ящик, который при игре клали на стол. Внутри укреплялись струны. При нажатии клавиш мангеты (металлические штифты с плоской головкой) касались струны и как бы делили её на две части — одна свободно вибрировала и таким образом издавала звук, другая была заглушена. По сравнению с несколько «жёстким» клавесином клавикорд обладал более гибким, тёплым, мягким звуком; особые способы звукоизвлечения позволяли достичь нежной вибрации, которую обычно невозможно получить на клавишных инструментах. Аля усиления звука, как и в клавесине, применяли двойные и тройные струны.

Над усовершенствованием клавесина и клавикорда работали мастера во многих странах. В начале XVIII в. независимо друг от друга в Италии, во Франции и в Германии три мастера (соответственно Бартоломео Кристофори, 1711 г.; Жак Мариус, 1716 г.; Готтлиб Шрётер, 1721 г.) изобрели фортепиано. Инструмент с вертикальным корпусом назвали пианино (ит. pianino — «маленькое фортепиано»), а с горизонтальным крыловидным корпусом — рояль (от фр. royal — «королевский»). По сравнению с клавесином пианино и рояль обладали более ярким и сильным звуком. Одними из первых композиторов, оценивших достоинства новых инструментов, были Вольфганг Амадей Моцарт и Людвиг ван Бетховен. Однако всеобщее признание пианино и рояль получили только в XIX— XX вв., когда композиторы, изучив их выразительные возможности, стали сочинять произведения для фортепиано. Развитию фортепианной музыки во многом способствовало появление в XIX в. аристократических салонов и публичных концертов, куда приглашали таких известных пианистов-виртуозов, как Фридерик Шопен, Ференц Лист и др.
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Рояль.

мантического искусства. От классицизма в произведениях Бетховена — возвышенность содержания, прекрасное владение музыкальными формами, обращение к жанрам симфонии и сонаты. От романтизма — смелое экспериментаторство в области этих жанров, интерес к вокальной и фортепианной миниатюре, к программности (о программности см. статью «Зарубежная музыка XIX века»). Традиции классицизма Бетховен использовал уже как мастер XIX столетия — опираясь на наследие Гайдна и Моцарта, он значительно расширил возможности музыкального искусства.

Людвиг ван Бетховен родился в Бонне (Германия) в семье придворного музыканта. Заниматься музыкой

*Французская революция (1789—1799 гг.) уничтожила монархию и установила в стране республику; провозгласила неотъемлемыми правами человека свободу личности, слова, совести, равенство граждан перед законом и т. д. Закончилась установлением диктатуры Наполеона Бонапарта (1789-1821 гг.), ставшего в 1804 г. императором.
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Людвиг ван Бетховен.

он начал с раннего детства под руководством отца. Однако настоящим наставником Бетховена стал композитор, дирижёр и органист Кристиан Готлиб Нефе (1748—1798). Он преподавал юному музыканту основы композиции, обучал игре на клавире и органе. С одиннадцати лет Бетховен служил помощником органиста в церкви, потом — придворным органистом, концертмейстером в оперном театре Бонна. В восемнадцать лет он поступил в Боннский университет на философский факультет, однако не окончил его и впоследствии много занимался самообразованием.

В 1792 г. Бетховен переехал в Вену. Он брал уроки музыки у Йозефа Гайдна, а также у Иоганна Георга Альбрехтсбергера (1736—1809) и Антонио Сальери (1750—1825) — крупнейших музыкальных теоретиков той эпохи. Альбрехтсбергер, капельмейстер собора Святого Стефана в Вене, познакомил Бетховена с творчеством Генделя и Баха. Отсюда блестящее знание композитором музыкальных форм, гармонии и полифонии.

Вскоре Бетховен начал давать концерты; стал популярным: его узнавали на улицах, приглашали на торжественные приёмы в дома высокопоставленных особ. Он много сочинял: писал сонаты, концерты для фортепиано с оркестром, симфонии.

Долгое время никто не догадывался, что Бетховена поразил серьёзный недуг — он начал терять слух. Убедившись в неизлечимости болезни, композитор решил уйти из жизни и в 1802 г. приготовил завещание (по месту написания оно называется Гейлигенштадтским), где объяснял мотивы своего решения. Однако Бетховен сумел преодолеть отчаяние и нашёл в себе силы писать музыку дальше. Выходом из кризиса стала Третья («Героическая») симфония.

В 1803—1808 гг. композитор также работал над созданием сонат, в частности Девятой для скрипки и фортепиано (1803 г.; посвящена парижскому скрипачу Рудольфу Крейцеру, поэтому получила название «Крейцерова»), Двадцать третьей («Апассионатой») для фортепиано, Пятой и Шестой симфониями (обе 1808 г.).

Шестая («Пасторальная») симфония имеет авторский подзаголовок «Воспоминание о сельской жизни». Это произведение рисует различные состояния человеческой души, отстранившейся на время от внутрен-
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Дом, где родился Людвиг ван Бетховен. Бонн.
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Орган, на котором учился играть Людвиг ван Бетховен.

64
«ЛУННАЯ» СОНАТА

Четырнадцатая соната (1801 г.) названа «Лунной» не самим автором, а поэтом-романтиком Людвигом Рельштабом, другом австрийского композитора Франца Шуберта. Случайно найденный образ навсегда закрепился за этим музыкальным произведением, хотя и не вполне соответствует его содержанию.

В 1799 г. Бетховен познакомился с семьёй графа Франца фон Брунсвика. Соната посвящена родственнице семейства — Джульетте Гвиччарди, неразделённая любовь к которой оставила глубокий след в душе композитора и отразилась в музыке «Лунной» сонаты.

Соната Бетховена — новаторское произведение подобного жанра. Необычно уже то, что она начинается с медленной части (вместо быстрой), к тому же написанной не в сонатной форме. В основе лежит тема, построенная на троекратном повторении одного звука — характерный для Бетховена приём. Музыкальная тема у него может состоять из минимального количества звуков (в «Лунной» сонате — один, в Пятой симфонии — два) и при этом заключать в себе внутреннюю энергию и создавать яркий образ. Драматический конфликт (происходящий обычно в первой части) переносится в финал, причём возникает внезапно (ни первая, ни вторая часть его в себе не содержит).

Соната имеет авторский подзаголовок «Почти фантазия» (ит. quasi una fantasia) и восходит к фантазиям Моцарта, основанным на чередовании контрастных по характеру частей. «Лунная» соната построена по тому же принципу, но Бетховен нашёл новое, оригинальное художественное решение: медленное начало (размышление, глубокая печаль), изысканно-тонкая середина (созерцание, наслаждение красотой мира), бурный, драматический финал (порыв чувств, трагические образы судьбы).
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Автограф партитуры «Лунной» сонаты.

них переживаний и борьбы. Симфония передаёт чувства, возникающие от соприкосновения с миром природы и сельской жизни. Необычна её структура — пять частей вместо обычных четырёх. Каждая имеет программное название: «Пробуждение бодрых чувств по прибытии в село», «Сцена у ручья», «Весёлая компания поселян», «Гроза. Буря», «Радостное чувство благодарности после бури». В симфонии есть элементы изобразительности, звукоподражания (поют птицы, гремит гром и т. д.). Находки Бетховена в области оркестровки впоследствии использовались многими композиторами-романтиками.

«ГЕРОИЧЕСКАЯ» СИМФОНИЯ

Работая над Третьей симфонией (1802—1804 гг.), Бетховен сначала хотел посвятить её Наполеону Бонапарту — настолько восхищала и притягивала композитора эта сильная личность. Наполеон казался настоящим героем, предводителем народных масс, который руководствуется отнюдь не личными побуждениями. Но вот «генерал революции» провозгласил себя императором, и стало очевидно, что им двигало вовсе не стремление к общечеловеческому счастью, а жажда власти и славы. И Бетховен вычеркнул посвящение с титульного листа, написав лишь одно слово: «Героическая».

В симфонии четыре части. Первая — грандиозное сонатное аллегро, где есть и героическая борьба, и боль страдающей души, и тихое лирическое настроение, и неуклонное стремление к победе.

Вторая часть — медленная. Это траурный марш. Музыка полна возвышенной скорби, внутренней сосредоточенности.

Третья часть — стремительное скерцо. В симфониях Бетховена впервые менуэт заменяется на скерцо. Благодаря этому элемент танца (что в XVIII в. связывало симфонию с танцевальной сюитой) становится для симфонии необязательным.

Четвёртая часть — финал. Здесь и шутливая начальная тема, и танцевальная вторая, затем обе преобразуются в военный марш, насыщенный драматизмом, и в лирические вариации.

В целом музыка «Героической» симфонии отражает бурную и мятежную эпоху Французской революции и Наполеоновских войн. Это произведение — гимн стойкости человеческого духа, утверждение победы света и разума, преодоление боли и отчаяния.

Первое исполнение симфонии состоялось в Вене в 1805 г. и вызвало противоречивые оценки. Большинство критиков крайне резко отзывались о «Героической», указывая, что масштабы сочинения непропорционально велики, а музыка скучна и непонятна. Лишь спустя годы произведение начало находить своего слушателя.

65
БОЛЬШОЙ СИМФОНИЧЕСКИЙ ОРКЕСТР

Название «оркестр» происходит от древнегреческого слова «орхестра», обозначавшего площадку в театре, на которой выступали актёры и хор. В наши дни так именуют большой коллектив музыкантов, совместно исполняющих на разных инструментах музыкальные произведения. В зависимости от состава инструментов оркестры бывают струнные, духовые и др. Самый совершенный по звучанию — большой симфонический оркестр. Он предназначен для выступлений в театрах и концертных залах.

Возникли симфонические оркестры в начале XVII в. Их появление связано с рождением оперы и инструментального концерта, требующих значительного числа исполнителей. В современном большом симфоническом оркестре играют от пятидесяти до семидесяти пяти человек (иногда и больше). Ядро оркестра — струнные смычковые инструменты: скрипки (делятся на две подгруппы — первые и вторые скрипки; каждая исполняет свою партию), альты, виолончели и контрабасы. К этой группе можно отнести и струнно-щипковый инструмент арфу (обычно их две).

В состав оркестра входят духовые инструменты — деревянные и медные. Группа деревянных включает флейты (две большие и одну малую — флейту-пикколо), гобои (два обычных и английский рожок), кларнеты (два обычных, малый кларнет и бас-кларнет), фаготы (два обычных и один низкого тона — контр-фагот). Группу медных инструментов составляют валторны (четыре и более), трубы (две-три), тромбоны (три) и туба.

В оркестре обязательно есть ударные инструменты: литавры, барабаны, тарелки, колокола, треугольник, бубен, ксилофон и др. Иногда композиторы вводят в оркестр также фортепиано и орган.

Богатый состав инструментов даёт оркестру широкий набор выразительных средств — от мощного звучания до воспроизведения тончайших оттенков мелодии, от глубоких низких тембров до очень высоких нежных звуков.

Возглавляет большой симфонический оркестр дирижёр. Движениями рук он руководит артистами: добивается стройности звучания, соответствия исполнения музыки замыслу композитора и собственному видению произведения.

Такой сложный состав складывался постепенно, но основные группы инструментов появились уже во второй половине XVIII в., а полностью большой симфонический оркестр сформировался к середине XIX столетия.
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Вершиной симфонического творчества Бетховена стала Девятая симфония. Задумана она была ещё в 1812 г., но работал над ней композитор с 1822 по 1823 г. Симфония грандиозна по масштабам; особенно необычен финал, представляющий собой нечто вроде большой кантаты для хора, солистов и оркестра, написанной на текст оды «К радости» Иоганна Фридриха Шиллера.

Первая часть — сонатное аллегро. Музыка здесь сурова и драматична. В главной партии как бы из хаоса звуков рождается четкая и очень масштабная тема.

Вторая часть — скерцо по характеру перекликается с первой. Написано скерцо в сложной трёхчастной форме, причём первая и последняя части представляют собой сонатное аллегро. Таким образом, шутливая, игровая музыка обретает у Бетховена серьёзность и драматизм.

Третья часть, исполняемая в медленном темпе, — это спокойный взгляд просветлённой души. Здесь соединились вариации на две темы:

66
первая, сосредоточенная и вдохновенная, сменяется второй, полной лирического обаяния. Дважды в конце второй части в неторопливое течение музыки врываются звуки фанфар. Они напоминают о грозах и битвах, но изменить общий философский, созерцательный образ не в силах. Эта музыка — вершина лирики Бетховена.

Четвёртая часть — финал. Замечательна находка композитора в решении вступления: темы предыдущих частей, как в хороводе, проплывают
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Автограф партитуры Девятой симфонии.
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Людвиг ван Бетховен на прогулке.

перед слушателем словно уходящее прошлое, подобно тому как перед самым важным шагом в своей жизни человек осмысливает прожитое. Эти темы связывает друг с другом музыка, похожая на оперный речитатив (её исполняют виолончели и контрабасы). И вот появляется тема радости. Удивителен внутренний строй темы, похожей на хорал: трепетность — и строгая сдержанность, огромная внутренняя сила, в конце концов, высвобождающаяся в грандиозном гимне добру, истине и красоте.

Радость Бетховен понимал как восхищение гармонией природы и мироздания, как осознание всеобщего человеческого братства, равенства людей перед Богом. Положив на музыку текст Шиллера, Бетховен сократил его. Он убрал философские размышления и оставил лишь те фрагменты, в которых прославляются Бог и стремление к победе человеческого духа. Таким образом, композитор создал собственную «Оду к радости», весьма отличающуюся от оригинала.

Премьера симфонии состоялась в 1825 г. в Венском оперном театре. Для осуществления авторского замысла театрального оркестра оказалось недостаточно, и пришлось пригласить любителей: двадцать четыре скрипки, десять альтов, двенадцать виолончелей и контрабасов, вместо двойного — четверной состав духовых. Для венского классического оркестра такой состав был необыкновенно мощным. Кроме того, каждая хоровая партия (басы, тенора, альты и сопрано) включала двадцать четыре певца, что также превосходило привычные нормы.

При жизни Бетховена Девятая симфония для многих осталась непонятной; ею восторгались лишь те, кто близко знал композитора, его ученики и просвещённые в музыке слушатели. Со временем симфонию стали включать в свой репертуар

СОНАТА «АПАССИОНАТА» И ПЯТАЯ СИМФОНИЯ

Двадцать третья соната («Апассионата») была закончена в 1805 г., в то время, когда композитор находился в расцвете творческих сил, но глухота уже неотвратимо преследовала его. Он избегал любого общества, кроме близких друзей, и посвятил сочинение одному из них — Францу фон Брунсвику.

По масштабам соната приближается к симфонии. В ней три части: первая — драматическое сонатное аллегро, вторая — медленная, сосредоточенная, третья — бурный финал, написанный в сонатной форме. Первая и последняя части показывают противостояние человеческой воли и стихийной, роковой силы. Название как нельзя лучше отвечает духу произведения: авторская пометка «apassionata» означает по-итальянски «страсть».

«Апассионата» внутренне связана с Пятой симфонией, в которой ярче всего выразилась главная тема творчества Бетховена — борьба человека с судьбой. У этих произведений общий круг образов; короткая ритмическая структура в первой части «Апассионаты» перекликается с темой судьбы из Пятой симфонии. Этой теме дано название самим композитором. «Так судьба стучится в дверь», — писал Бетховен. Есть сходство и в драматургии цикла: заключительные части и сонаты, и симфонии идут без перерыва; тем самым подчёркивается стремительность и необратимость событий. Но если «Апассионата» завершается самой драматической частью (здесь борьба только начинается), то в Пятой симфонии противостояние и напряжение разрешаются триумфальным радостным финалом.
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Людвиг ван Бетховен за роялем.
68
ПАРТИТУРА

Запись всех голосов (партий) инструментов музыкального произведения, предназначенного для коллектива исполнителей, называется партитурой (ит. partitura — буквально «разделение», «распределение»). Свою строчку в партитуре имеет каждая группа инструментов. Строчки расположены одна под другой и объединены вертикальными отрезками — тактовыми чертами. В современных партитурах группы инструментов записывают следующим образом. На верхних строчках фиксируют партии деревянных духовых инструментов в такой последовательности: флейты, гобои, кларнеты, фаготы. Ниже идут медные духовые инструменты: валторны, трубы, тромбоны, тубы; ещё ниже — ударные инструменты. На последних строчках размешают струнные инструменты — скрипки, альты, виолончели, контрабасы. Если в произведении композитор использует арфу, фортепиано и орган, то их партии записываются над группой струнных. Голоса солистов и хора, в опере например, располагают над строчкой скрипок.
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Страница партитуры Первой симфонии Людвига ван Бетховена.

лучшие оркестры мира, и она обрела новую жизнь.

Для произведений позднего периода творчества композитора (20-е гг. XIX в.) характерны сдержанность чувств и философская углублённость, что значительно отличает их от страстных и драматических ранних сочинений.

За свою жизнь Бетховен написал девять симфоний, тридцать две сонаты для фортепиано (а также для скрипки и виолончели), шестнадцать струнных квартетов, оперу

«Фиделио» (1802—1814 гг.), «Торжественную мессу» (1823 г.), пять концертов для фортепиано и один для скрипки с оркестром, увертюры, отдельные пьесы для разных инструментов.

Удивительно, но многие сочинения (в том числе Девятую симфонию) композитор написал, будучи уже совершенно глухим. Однако и его последние произведения — сонаты для фортепиано и квартеты — непревзойдённые шедевры камерной музыки.

ЗАРУБЕЖНАЯ МУЗЫКА XIX ВЕКА

На рубеже XVIII—XIX столетий в европейском искусстве сложилось новое направление — романтизм (фр. romantisme). В отличие от представителей классицизма, которых интересовали прежде всего высокие общественные идеалы, романтики обратились к внутреннему миру человека.

В музыке особенности романтизма проявились очень ярко. Изменение художественного мышления привело к изменениям в системе музыкальных жанров. Композиторы-классицисты предпочитали такие жанры, как симфония,
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Оперный оркестр. Художник Э. Дега. Около 1868—1869 гг.
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Две девушки у пианино. Художник О. Ренуар. 1892 г.

соната, опера, инструментальный концерт. Романтики разработали лирическую миниатюру, дающую возможность выразить сокровенные чувства и движения души. Получили развитие песня и романс. Особое место в музыке заняла любовная лирика.

Важным средством создания музыкального образа стала словесная программа, раскрывающая содержание произведения. Это понятие толковалось очень широко. Программой могло служить название сочинения, указывающее на определённое состояние природы или души человека. Иногда музыка писалась как иллюстрация к произведению литературы или живописи. Порой композитор сам сочинял сюжет для инструментальной музыки (например, для симфонии) и излагал его в специальном пояснении к партитуре. Таким образом осуществлялась популярная в романтизме идея синтеза искусств — литературы, живописи и музыки.

Представителям романтизма свойственно внимание к фольклору. Композиторы в своих сочинениях использовали интонации, ритмы, мотивы народных песен и танцев. В романтической музыке нередки фантастические, сказочные образы. Особое место в ней занимают картины природы — как отражение внутреннего состояния человека.

Многие композиторы-романтики были убеждены, что через музыкальное просвещение можно изменить мир и человека, поэтому немало сил отдавали публицистике и просветительской деятельности. Они стремились лично воздействовать на большую аудиторию и становились исполнителями или дирижёрами. Именно романтики создали в Европе систему общедоступных концертов.

С середины XIX столетия в музыке Западной Европы появились черты реализма (от ср.-век. лат. realis — «действительный). Новый художественный метод утверждался, прежде всего, в опере. Композиторы стремились показать драматизм обычных на первый взгляд жизненных ситуаций, правдиво пе-
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редать в музыке психологическое состояние героев. Оперные персонажи перестали делиться на «положительных» и «отрицательных», каждый представал во всей сложности и противоречивости характера.

ФРАНЦ ШУБЕРТ

(1797—1828)

Первым представителем романтизма стал австрийский композитор Франц Шуберт. Он родился в Лихтентале (пригород Вены) в семье школьного учителя. К десяти-одиннадцати годам Шуберт уже блестяще владел скрипкой, фортепиано, альтом; с отцом и старшими братьями играл в домашнем струнном квартете. В 1808—1812 гг. он был певчим Венской придворной капеллы. Образование Шуберт получил в Императорском конвикте — среднем учебном заведении, готовившем государственных чиновников. Музыке в конвикте обучали на высоком уровне; в частности, преподавателем композиции был Антонио Сальери. Отец не желал, чтобы сын избрал профессию музыканта, и несколько лет Шуберт работал помощником учителя в школе, а сочинением музыки занимался в свободное время. Наконец он ушёл из школы и некоторое время обучал музыке дочерей графа Эстерхази.
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Франц Шуберт с друзьями.

До конца дней композитор зависел от случайных заработков, пребывал в бедности, часто даже не имел собственной квартиры, жил у знакомых.

Утешение он находил в общении с друзьями. Вокруг Шуберта сложился кружок поклонников его творчества. Они часто собирались вместе, импровизировали, пели, читали стихи. Эти вечера стали называть «шубертиадами». Иногда произведения рождались тут же, на глазах друзей.

За свою короткую жизнь Шуберт создал более тысячи сочинений; это фортепианные и оркестровые произведения, песни. Но при жизни композитор получил признание лишь как автор песен, а его симфонии, сонаты, фортепианные миниатюры были надолго забыты.

Инструментальная музыка Шуберта связана с традициями венской классической школы. Композитор написал девять симфоний. Особенно популярны Восьмая и Девятая. Восьмая, имеющая подзаголовок «Неоконченная» (1822 г.), — одно из самых ярких произведений не только в творчестве Шуберта, но и в мировой симфонической музыке.
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Франц Шуберт.
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ПЕСНИ ШУБЕРТА

За свою жизнь Шуберт написал более шестисот песен. Каждая из них — это рассказ о человеке, способном на сильные, искренние чувства. Главное выразительное средство в песнях — мелодия, гибкая и певучая, в которой психологическая глубина сочетается с лёгкостью, изысканностью и безукоризненным чувством формы. Создавая поразительные по красоте мелодии, Шуберт в то же время стремился раскрыть средствами музыки смысл слов; в каждой музыкальной фразе заключено множество тончайших звуковых и эмоциональных нюансов. Песни непросты по форме. Наряду с традиционным для жанра построением (чередование куплетов и припева) композитор использовал сложные формы, взятые из инструментальной музыки, прибегал к импровизации.

Франц Шуберт обращался к очень разным поэтам. Аля него были одинаково интересны как известные мастера, так и скромные авторы из числа друзей. Основная часть песен посвящена любви. Однако есть среди них пейзажные и жанровые зарисовки (например, знаменитая песня «Форель»), романтические легенды (баллада «Лесной царь» на стихи немецкого поэта Иоганна Вольфганга Гёте) и скорбные монологи (таковы почти все песни на стихи немецкого поэта Генриха Гейне).

В песнях Шуберта огромное значение обретает партия фортепиано.

Она нечто большее, чем просто аккомпанемент. У многих сочинений есть короткое фортепианное вступление и заключение (часто одинаковые по музыке). Однако краткость не мешает точно и полно показать настроение песни. Фортепиано, казалось бы, полностью подчинено голосу. Но именно оно передаёт невыразимые словами оттенки чувств, скрытые, порой ещё не осознанные героем ощущения, раскрывает внутренний смысл слов и обогащает вокальную мелодию. Помимо отдельных песен Шуберт создал три вокальных цикла. Два из них — «Прекрасная мельничиха» (1823 г.) и «Зимний путь» (1827 г.) — написаны на стихи немецкого поэта-романтика Вильгельма Мюллера и представляют собой повествование с единой сюжетной линией. Сюжеты обоих циклов традиционны для романтизма. «Прекрасная мельничиха» — история безответной любви молодого человека к дочери мельника. Однако сложный мир чувств влюблённого показан с такой глубиной и деликатностью, что незамысловатый сюжет становится серьёзным и волнующим. «Зимний путь» — рассказ о страннике, покинувшем родной дом и страдающем от одиночества. В этом цикле, строго говоря, нет развитой сюжетной линии: герой переходит с места на место и песни воспроизводят картины его странствий, а через них — внутреннее состояние. Почти все песни драматичны по характеру и оригинальны по форме и мелодическому рисунку. Вокальная партия тяготеет к речитативу, а партия фортепиано вносит лаконичные и яркие штрихи в картину мира, в котором странствует герой. В этом мире каждая мелочь (липа, флюгер, почтальон или шарманщик) напоминает ему об одиночестве и неприкаянности. Сборник песен Шуберта — «Лебединая песня» (на стихи разных поэтов) — был составлен после смерти композитора издателем нот и вышел в 1828 г.
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Титульный лист сборника песен Франца Шуберта. Лейпциг. Конец XIX в.

Бурные романтические чувства сочетаются здесь с ясной классической формой, произведение отличается стройностью композиции. Вместо обычных для этого жанра четырёх частей симфония имеет две: первая — драматическая, вторая — лирическая. Версия о том, что закончить симфонию автору не дала смерть, несостоятельна: спустя несколько лет после работы над ней появилась Девятая («Большая») симфония (1825—1828 гг.). Вероятно, Шуберт, создав две части Восьмой, временно прервал работу, а позже счёл двухчастную структуру оправданной. Восьмой и Девятой симфониям пришлось долго ждать встречи со слушателями: «Неоконченная» была впервые исполнена лишь в 1865 г., «Большая» — несколько раньше, в 1839 г.

Песенный дар Шуберта наложил отпечаток на все области его творчества, в том числе на фортепианную музыку. Значительную часть наследия композитора составляют небольшие музыкальные пьесы, или
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миниатюры. Пример подобных произведений — лендлеры, написанные для музицирования во время «шубертиад». Музыка на первый взгляд кажется незатейливой, даже наивной, но, внимательно слушая, можно почувствовать, как она изысканна и изящна. Самыми серьёзными по содержанию стали два цикла миниатюр — «Экспромты» и «Музыкальные моменты». Каждая пьеса передаёт определённое душевное состояние. Композитор также обращался и к жанру сонаты.

КАРЛ МАРИЯ ФОН ВЕБЕР

(1786—1826)

Одним из основоположников музыкального романтизма в Германии и создателем немецкой национальной оперы стал композитор, дирижёр и пианист Карл Мария фон Вебер. Систематического музыкального образования Вебер не получил; уроки композиции он брал у известных немецких и австрийских мастеров, в частности у Михаэля Гайдна (брата Йозефа Гайдна). В 1813—1816 гг. Вебер руководил оперным театром в Праге, а в 1817 г. возглавил театр в Дрездене.

В 1821 г. в Берлине состоялась премьера первой романтической оперы Вебера «Вольный стрелок». Романтическим является уже сам сюжет: охотник решается продать душу дьяволу, чтобы победить на состязании в стрельбе и получить руку любимой девушки. Много внимания в опере уделено чувствам персонажей. Главный герой Макс страдает, сомневается,
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Карл Мария фон Вебер.
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Макс. Эскиз костюма к опере «Вольный стрелок». Германия. XIX в.
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Агата. Эскиз костюма к опере «Вольный стрелок». Германия. XIX в.

мечтает о счастье. Тёмным силам противопоставлена его возлюбленная — Агата, чистая и самоотверженная девушка. Важным участником действия в опере становится природа — то сочувствующая, то враждебная человеку. В музыке широко использованы интонации немецких народных песен и танцев. Однако, рисуя фантастический мир злых сил, композитор прибегает к более сложным образам. Появляются резкие гармонии, драматически напряжённые темы. Большую роль в таких эпизодах играет оркестр. Например, сцена «В ущелье», где Макс и его приятель Каспар отливают пули, произнося дьявольские заклинания, представляет собой, фактически, оркестровый эпизод: герои только вставляют отдельные реплики. Очень выразительна музыка увертюры, в которой обозначен драматический конфликт произведения.

Большое влияние на развитие музыкального театра Германии оказали и последующие романтические оперы Вебера — «Эврианта» (1823 г.) и «Оберон» (1826 г.).

Композитор создавал также произведения в инструментальных жанрах. Виртуозная фортепианная пьеса «Приглашение к танцу» (1819 г.) — образец концертного сочинения в ритме вальса, построенного на частой смене контрастных образов. Это сочинение положило начало традиции концертных вальсов Роберта Шумана, Фридерика Шопена, Ференца Листа и других мастеров. В творчестве Вебера впервые появился одночастный инструментальный концерт (например, «Концерт-штюк» для фортепиано с оркестром, 1821 г.) — форма, которая в дальнейшем часто использовалась в романтической музыке. Композитор обращался и к вокальной миниатюре (написал более ста песен).
*Лендлер — австрийский танец, предшественник вальса.
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ФЕЛИКС МЕНДЕЛЬСОН

(1809—1847)

Композитор, дирижёр, пианист и органист Феликс Мендельсон (Мендельсон-Бартольди) — представитель романтизма в немецкой музыке. Отец его был банкиром, дед — философом, и будущий композитор получил прекрасное домашнее образование. Знакомство с музыкантами Карлом Марией фон Вебером и Никколо Паганини, писателем Эрнстом Теодором Амадеем Гофманом, естествоиспытателем и путешественником Александром Гумбольдтом, поэтом Иоганном Вольфгангом Гёте повлияло на формирование эстетических взглядов Мендельсона. Совершенными композитор считал произведения Баха, Моцарта, Бетховена. Не случайно его собственные сочинения отличаются строгостью форм, присущей классицизму.

Мендельсон много работал в жанрах симфонической музыки. Самые известные симфонии — «Итальянская» (1833 г.) и «Шотландская» (1842 г.) — написаны под впечатлением от путешествий по Европе. Здесь и образы природы, и картины народного быта. Прекрасный пример соединения черт классицизма и романтизма — скрипичный концерт (1844 г.). Сочинение состоит из трёх частей, каждая из которых имеет чёткую «классическую» форму. Однако исполняются части без перерыва, как единое целое — черта, свойственная романтизму.

Композитор создал новый романтический жанр — программную концертную увертюру. Пример подобного произведения — увертюра «Сон в летнюю ночь» (1826 г.). Это начальная часть музыки, которую Мендельсон написал для театральной постановки одноимённой комедии Уильяма Шекспира. Знаменитый «Свадебный марш» — часть этого сочинения.

В своём творчестве композитор использовал интонации немецких народных песен. Таковы «Песни без слов» (1829—1845 гг.) — цикл из сорока восьми произведений для фортепиано. Музыка проникнута поэтичностью и взволнованностью, мечтательностью и мягким юмором. Мелодии просты и в то же время красивы, легко запоминаются — их действительно хочется петь.

В наследии композитора есть также оратории и оперы, но они менее известны.

Феликс Мендельсон был талантливым дирижёром. Он много сделал для того, чтобы его современники познакомились с лучшими достижениями мировой музыкальной культуры. Под управлением Мендельсона после ста лет забвения были исполнены «Страсти по Матфею» Баха, впервые прозвучали Девятая («Большая») симфония Шуберта, многие оратории

Генделя, некоторые произведения Моцарта. Композитор также предпринял полное издание сочинений Баха, тем самым заново открыв для слушателей творчество немецкого мастера.

По инициативе Мендельсона в 1843 г. было образовано первое высшее музыкальное учебное заведение в Германии — Лейпцигская консерватория. Это событие способствовало созданию нового музыкального направления — лейпцигской школы. Вокруг композитора объединились музыканты-романтики, которые в своём творчестве развивали традиции немецкой и австрийской музыки.
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Феликс Мендельсон.
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Роберт Шуман.

Музыка Франца Шуберта проникнута простыми и искренними чувствами, она непосредственна, эмоциональна и светла — за это её и любят слушатели.

РОБЕРТ ШУМАН (1810—1856)

Немецкий композитор-романтик Роберт Шуман родился в городке Цвиккау, недалеко от Бонна, в семье книгоиздателя. Необычная художественная одарённость проявилась уже в детстве: он писал стихи, музыку, играл на фортепиано. Однако родители настаивали на юридическом образовании сына, и в 1828 г. Шуман поступил в Лейпцигский университет, а на следующий год перевёлся в Гейдельбергский. Занятия музыкой и литературой он не оставлял: брал уроки игры на фортепиано у известного педагога Фридриха Вика (1785—1873), изучал теорию музыки. Но с мечтой о карьере пианиста пришлось расстаться: Шуман повредил правую руку. Оставалось одно — сочинение музыки и публицистика.

В 1834 г. Шуман основал в Лейпциге периодическое издание «Но-
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Дом, где родился Роберт Шуман. Цвиккау. XIX в.
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Лейпцигская консерватория. XIX в.

вый музыкальный журнал» и в течение десяти лет был его главным редактором. Форма статей, публиковавшихся в журнале, была необычна: не унылые рассуждения, а «письма», «дневниковые записки», «сценки из жизни», диалоги. Обладая тонким художественным вкусом, Шуман находил такие поэтические сравнения, что у читателя создавалось впечатление, будто он сам слышит музыку.

Часто Шуман писал статьи не от собственного имени, а от имени выдуманных им героев — Флорестана, Эвзебия и Раро. Эти персонажи воплощали стороны личности самого композитора. Флорестан — пылкий бунтарь, его речь горяча, шутки едки; Эвзебий — поэт, вдохновенный мечтатель; Раро — спокойный и объективный ценитель искусства.

Шуман верил в существование духовного союза музыкантов и называл его «Давидсбунд», что в переводе с немецкого означает «Давидово братство». Основателем союза композитор считал библейского царя Давида, автора псалмов, который, отстаивая свободу и веру своего народа, боролся с племенем филистимлян. Подобно Давиду, считал Шуман, члены «Давидсбунда» борются с филистерством — мещанским отношением к музыке. Давидсбундлерам свойственны смелость мысли, сила чувств и неутомимый дух творческих исканий. К союзу композитор причислял близких друзей, вымышленных Флорестана, Эвзебия и Раро, талантливых художников всех эпох — как современников (Берлиоза, Мендельсона, Шопена, Паганини), так и предшественников (Баха, Моцарта и др.). «Давидсбунд» был для Шумана не просто фантазией, но духовной реальностью, в которой и живые, и ушедшие музыканты пребывают в единении.

Время расцвета композиторского таланта Шумана приходится на 30-е гг. XIX в. Тогда появились циклы фортепианных пьес «Бабочки» (1831 г.), «Карнавал» (1835 г.), «Фантастические пьесы» (1837 г.), «Крейслериана» (1838 г.) и многие другие, а также фортепианные сонаты.

«Карнавал» состоит из двадцати маленьких пьес, и у каждой — свои герои. Это и дорогие Шуману люди — будущая жена Клара Вик (пьеса «Киарина»), первая любовь композитора Эрнестина фон Фриккен («Эстрелла»), и выдающиеся музыканты — Фридерик Шопен, Никколо Паганини, и двойники самого композитора — Флорестан и Эвзебий. В «Карнавале» участвуют персонажи итальянской комедии масок (Коломбина, Панталоне, Арлекин, Пьеро) и
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Страница первого номера «Нового музыкального журнала».
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Эскиз декораций к спектаклю «Карнавал» по одноимённому циклу Роберта Шумана. Постановка Музыкального театра имени

К.С. Станиславского и В.И. Немировича-Данченко, Москва. 1964 г.
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Клара Вик.

просто Танцующие буквы. Шуман сумел передать самое характерное в облике героев. Музыкальные портреты получились очень узнаваемыми и настолько зримыми, будто их нарисовал художник на холсте.

Пьесы объединены общей идеей. В каждой присутствует мотив из трёх или четырёх нот или ми бемоль, до, си, или ля, ми бемоль, до, си. Если обозначить ноты латинскими буквами (по системе, принятой в Европе), то получатся сочетания SCH и ASCH. Первое образует в немецком языке звук «ш» — начальный звук фамилии Шуман, а второе — название городка Аш, в котором жила Эрнестина фон Фриккен. Следовательно, цикл можно рассматривать как музыкальный автопортрет Шумана. Кульминация цикла — заключительный «Марш давидсбундлеров против филистимлян», где темы давидсбундлеров «побеждают» глуповатую тему старинной песни, олицетворяющую консерватизм филистеров.

С образом карнавала связан ещё один цикл — «Бабочки». Он навеян произведениями любимого писателя Шумана — Жана Поля (1763— 1825), в частности романом «Мальчишеские годы», где изображена сцена маскарада.

Цикл «Крейслериана» состоит из восьми пьес. В качестве литературного источника исследователи называют два произведения немецкого писателя-романтика, композитора и художника Эрнста Теодора Амадея Гофмана — «Музыкальные страдания Иоганна Крейслера, капельмейстера» и «Житейские воззрения кота Мурра наряду с фрагментарной биографией капельмейстера Иоганна Крейсле-

ПЕСНИ ШУМАНА

Центральное место в вокальном наследии Роберта Шумана занимают два цикла 1840 г. — «Любовь и жизнь женщины» и «Любовь поэта». Первый цикл написан на стихи немецкого писателя Адельберта фон Шамиссо. Содержание его предельно просто: встреча девушки с возлюбленным, счастливое замужество, рождение ребёнка и... внезапная смерть супруга. Обычная житейская история. Однако героиня Шумана — личность неординарная, женщина сильная и глубоко чувствующая. Её вокальная партия насыщена сложными мелодическими оборотами, которые передают все оттенки переживаний. Немалая роль в создании музыкального портрета принадлежит партии фортепиано. Это уже не изысканный фон (как у Шуберта), а полноправный участник действия, нередко выходящий на первый план. Именно фортепиано вносит надежду в трагический финал цикла — после скорбного монолога героини, оплакивающей смерть мужа, звучит развёрнутое фортепианное заключение. Эта музыка — аккомпанемент первой песни, рассказывающей о встрече влюблённых, и её строгая, светлая простота придаёт всему произведению внутреннюю умиротворённость.

Для «Любви поэта» композитор взял стихи из цикла Генриха Гейне «Лирическое интермеццо». Сочинение Гейне — повествование о юношеской любви, на которую автор в пору зрелости смотрит со снисходи-

тельной усмешкой. В трактовке Шумана это рассказ о сильном и зрелом чувстве, которое то окрыляет героя, то заставляет страдать (так как любимая женщина отвергает его). Песни цикла поражают разнообразием форм и вокальных приёмов, сложностью фортепианной партии. Короткие зарисовки сменяются длинными монологами, и в них нередко используется речитатив. Финал цикла «Любовь поэта» — развёрнутый фортепианный «монолог». Одни исследователи считают, что здесь дан образ возлюбленной, забыть которую герой не в силах. Другие полагают, что это более глубокий образ — романтическая мечта о красоте, без которой творчество немыслимо.

[image: image42.jpg]



Автограф партитуры песни из цикла «Любовь поэта».
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ра». Возможно, в герое Гофмана композитор видел черты собственного характера. В одном из писем он отмечал: «Крейслер... эксцентричный, дикий, гениальный капельмейстер». Сохранилось и другое письмо — к Кларе Вик. Рассказывая о пьесах «Крейслерианы», композитор писал: «...в них главную роль играешь ты и мысль о тебе». Любовь Шумана к Кларе — дочери Фридриха Вика — скрытая «программа» многих фортепианных сочинений 30-х гг., так как именно в это время он добивался у её отца разрешения на брак.

Композитор создал несколько вокальных циклов; наиболее известные из них — «Любовь поэта», «Любовь и жизнь женщины», «Мирты». Все три цикла появились в счастливом для Шумана году — 1840-м. Тогда он женился на Кларе Вик, которую давно любил. Она была талантливой пианисткой и стала первой исполнительницей и редактором сочинений мужа (что не мешало ей заниматься семьёй — у Шуманов было восемь детей).

Роберт Шуман обращался и к крупным жанрам. Он автор концерта для фортепиано с оркестром (1845 г.), четырёх симфоний. Первая и Третья симфонии имеют названия: соответственно «Весенняя» (1841 г.) и «Рейнская» (1850 г.). Композитор написал ораторию «Рай и Пери» (1843 г.) по романтическому «восточному» произведению английского поэта Томаса Мура «Лалла Рук»; сочинил музыку (1849 г.) к драматическому сочинению английского поэта Джорджа Гордона Байрона «Манфред», оперу «Геновева» (1850 г.; в основу сюжета легла средневековая легенда).
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Фридерик Шопен.

ФРИДЕРИК ШОПЕН

(1810—1849)

Заслуга в создании польской музыкальной школы принадлежит Фридерику Шопену. Он родился в усадьбе Желязова Воля (близ Варшавы), где его отец служил управляющим.

Уже к пятнадцати годам Шопен стал известным в Варшаве пианистом и композитором, часто выступал в салонах польской знати, в домах своих друзей и поклонников. В девятнадцать лет он окончил варшавскую Высшую музыкальную школу.

Источником творческого развития композитора служили польские народные песни и танцы, итальянская опера, музыка Баха и Моцарта. Ранние произведения — мазурки, полонезы, ноктюрны, два концерта для фортепиано с оркестром — наполнены ощущением счастья и любви. Уже в них проявился необыкновенный мелодический дар Шопена, соединённый с классическим чувством музыкальной формы и глубоким лиризмом. Позже венгерский композитор и пианист Ференц Лист скажет о нём: «Шопен — нежный гений гармонии».
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Дом, где родился Фридерик Шопен. Желязова Воля. XIX в.
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Памятник

Фридерику Шопену в Люксембургском саду. Париж.

Осенью 1830 г. Шопен уехал за границу. Он собирался в течение нескольких месяцев посетить культурные центры Австрии, Германии, Италии и Франции, выступить с концертами, познакомиться с творчеством выдающихся музыкантов, представить европейской публике свои произведения. Ни сам композитор, ни его родные, ни друзья не могли предположить, что на родину он больше не вернётся.

В то время значительная часть Польши (куда входила и столица — Варшава) находилась под властью Российской империи. Вскоре после отъезда Шопена началось польское восстание (1830—1831 гг.). Весть о его подавлении застала композитора в немецком городе Штутгарт. Под впечатлением от трагического события он написал знаменитый «Революционный» этюд (1831 г.). В этом произведении слились боль, гнев и скорбь. Оно стало первым драматическим сочинением Шопена, прообразом его будущих творений, посвящённых судьбе родины.

Композитор решил остаться во Франции. В 1831 г. он приехал в Париж, где и прожил вторую половину жизни. Его друзьями и близкими знакомыми стали выдающиеся музыканты Ференц Лист, Гектор Берлиоз, Винченцо Беллини, писатели и поэты Оноре де Бальзак, Генрих Гейне, Жорж Санд, Адам Мицкевич, художник Эжен Делакруа.

Мировую славу Шопену принесли произведения, написанные именно в «парижский» период. Проникновенный лиризм, мелодическое богатство и изящество ранних сочинений дополнились глубоким драматизмом, подчас трагизмом. Наряду с лирическими образами в музыке появились страстные, мужественные, волевые черты. Польская тема — тёплые воспоминания о родине, соединённые с горечью разлуки, — стала ведущей в творчестве композитора. Шопен писал почти исключительно для фортепиано, сам был первым исполнителем новых сочинений.

Многие произведения композитор создал в ритме польских народных и городских танцев (мазурка, полонез, вальс). Мазурки Шопена — это маленькие музыкальные поэмы, грустные, драматические и лирические; полонезы звучат величественно, воскрешая славные времена рыцарской Польши; в вальсах слышится воспоминание о счастливых днях на родине; баллады, напротив, драматичны и даже трагичны по содержанию. Настоящей энциклопедией творчества Шопена стали его прелюдии (1839 г.) — двадцать четыре краткие пьесы, каждая из которых — законченная картина. То же можно сказать и об этюдах композитора. До Шопена этюд (от фр. étude — «изучение») считался пьесой, предназначенной для совершенствования технических навыков игры на инструменте. Композитор, сохранив форму (использование только одного вида техники), превратил этюд в виртуозный и глубокий по содержанию жанр. В творчестве Шопена приобрёл классически совершенную форму и ноктюрн (фр. nocturne, от лат. nocturnus — «ночной»), В пьесах сочетаются пленительно-лирические и глубоко драматические образы.

Шопен отдал дань и классическим формам. Одно из высших достижений композитора — знаменитая Соната си бемоль минор с Траурным маршем (1839 г.). Обычно в этом сочинении видят горькие раздумья о судьбе Польши. Но содержание сонаты, как и любого великого произведения искусства, много глубже:
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Автограф партитуры Траурного марша из Сонаты си бемоль минор.

*Слово «мазурка» (польск. mazurek) происходит от названия жителей Мазовии (историческая область Польши) — мазуры. Полонез (от фр. danse polonaise — «польский танец») — бальный танец-шествие.
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это не просто отклик на исторические события, но глубоко драматичные и философски мудрые размышления о жизни и смерти. К тому времени Шопен уже был неизлечимо болен и понимал, что ему суждено умереть на чужбине. Первая и вторая части сонаты — образы жизни с её противоречиями. Здесь и мрачные предчувствия, и мужественные, волевые интонации борьбы. Траурный марш (третья часть) — размышления о смерти. Музыка трагична и величественна, а в середине появляется парящая лирическая мелодия необыкновенной красоты. Она вносит в сонату возвышенное духовное начало. Четвёртая часть — короткий финал без ярко выраженных тем и мелодий. «Ветер над могилами» — так назвал её русский пианист и композитор А.Г. Рубинштейн. Фридерик Шопен умер от туберкулёза в возрасте тридцати девяти лет. Тело его похоронено на кладбище Пер-Лашез в Париже, а сердце — в Польше. Так хотел сам композитор. Большую часть жизни Шопен провёл вдали от родины, но для соотечественников он — национальная гордость.

ГЕКТОР БЕРЛИОЗ

(1803—1869)
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Гектор Берлиоз.
Французскому композитору-романтику Гектору Берлиозу музыкальная культура обязана появлением программных симфонических произведений. В основе его симфоний лежит литературный сюжет, который мастер раскрывает музыкальными средствами. В отличие от авторов программных сочинений XVII—XVIII вв., дающих лишь намёк на возможное понимание музыки, Берлиоз подробно объяснял содержание своего произведения в словесном тексте, предпосланном нотному.

Луи Гектор Берлиоз родился во французском городе Сент-Андре. В детстве он научился играть на флейте и гитаре, сочинял романсы и камерные ансамбли. Родители будущее сына связывали с медициной, и по настоянию отца восемнадцатилетний юноша стал студентом Медицинской школы в Париже. Именно в столице Берлиоз окончательно решил посвятить себя музыке. Целыми днями он просиживал в библиотеках, изучая оперные и симфонические партитуры великих мастеров. В 1826 г., уже будучи автором
СТАНИСЛАВ МОНЮШКО

(1819—1872)

Фридерик Шопен и Станислав Монюшко представляют музыку Польши XIX в. Однако Шопен вторую половину жизни находился во Франции, Монюшко же работал на родине, и именно ему было суждено сыграть главную роль в становлении польской музыки.

Монюшко глубоко воспринял народную культуру. Из этого источника композитор черпал музыкальные образы для романсов и песен, которые писал на стихи польских поэтов, главным образом Адама Мицкевича. Сочинения выходили в сборниках под названием «Песенники» (с 1841 г.) и были очень популярны как в Польше, так и за её пределами.

Станислав Монюшко сочинял не только песни, но и оперы, оперетты, музыку к балетам. Он создал первую национальную оперу «Галька» (1848 г.). Героиня произведения, крепостная девушка Галька, обманутая и обесчещенная помещиком Янушем, кончает жизнь самоубийством во время свадьбы своего соблазнителя. В музыке оперы, очень мелодичной, искренней, нет ни одной цитаты из народных мелодий, но весь художественный язык основан на интонациях и ритмах славянского фольклора. Композитор использовал песенные формы, что сделало произведение доступным для широкого круга слушателей.
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небольших сочинений, Берлиоз поступил в Парижскую консерваторию, в класс известного профессора композиции Жана Франсуа Лесюэра (1760— 1837).

В 1827 г. в Париж приехала на гастроли английская театральная труппа, игравшая трагедии Уильяма Шекспира. На Берлиоза глубокое впечатление произвела ведущая актриса Генриетт Смитсон. С историей любви к этой молодой, красивой и талантливой женщине, ставшей впоследствии женой композитора, связано написание одного из лучших его произведений — «Фантастической симфонии».

За кантату «Сарданапал» (1830 г.) Берлиоз был удостоен Большой Римской премии, которая давала возможность выпускникам консерватории совершенствовать мастерство в Италии (по желанию также в Германии и Австрии) в течение трёх лет. Именно в Италии родились замыслы таких произведений, как «Гарольд в Италии», опера «Бенвенуто Челлини» (1837 г.) и др.

В качестве сюжетной основы симфонии с солирующим альтом «Гарольд в Италии» (1834 г.) композитор использовал поэму Джорджа Гордона Байрона «Паломничество Чайльд Гарольда». Однако сочинение Берлиоза не иллюстрирует конкретные эпизоды поэмы — оно рисует картины итальянской жизни: «Марш пилигримов, поющих вечернюю молитву» (вторая часть), «Серенада горца из Абруцци своей возлюбленной» (третья часть), «Оргия разбойников. Воспоминания о предшествующих сценах» (финал).

Признания у слушателей симфония не получила. Причина тому — и сложность музыки, и использование в качестве солирующего инструмента альта, игра на котором считалась в то время уделом неудачливых скрипачей.

В 1839 г. в Париже состоялась премьера драматической симфонии с солистами и хором «Ромео и Джульетта» (по мотивам одноимённой трагедии Уильяма Шекспира). Исполнительский состав заставляет вспомнить Девятую симфонию Бетховена. Но немецкий композитор использует солистов и хор лишь в финале, Берлиоз же — на протяжении всего произведения. Симфония по продолжительности звучания превосходит всё созданное до неё в этом жанре.

В 1840 г. Берлиоз написал «Траурно-триумфальную симфонию», предназначенную для исполнения на открытом воздухе (в составе оркестра лишь духовые инструменты). В произведении три части: «Траурное шествие», «Надгробная речь» и «Апофеоз» («Слава павшим героям»). Симфония посвящена памяти жертв Июльской революции 1830 г. Первым исполнением руководил сам Берлиоз: он шёл по Парижу впереди оркестра и дирижировал саблей. Шествие было приурочено к церемонии перенесения праха жертв революции и освящению колонны их памяти.

Одно из интересных произведений 40-х гг. — драматическая легенда «Осуждение Фауста» (1846 г.; по мотивам трагедии Иоганна Вольфганга Гёте «Фауст»). Образ главного героя композитор трактует в роман-
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Генриетт Смитсон.
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Ромео и Джульетта. Художник Э. Делакруа.

*Июльская революция 1830 г. во Франции привела к свержению короля Карла X и установлению так называемой Июльской монархии — периоду правления короля Луи Филиппа (1830— 1848 гг.).
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«ФАНТАСТИЧЕСКАЯ СИМФОНИЯ»

Первое зрелое сочинение Берлиоза, в котором сложились основные черты его стиля, — «Фантастическая симфония, или Эпизод из жизни артиста» (1830 г.). Произведение состоит из пяти частей, что для музыки того времени являлось новшеством. Берлиоз руководствовался не традициями жанра, а конкретным сюжетом собственного произведения. К каждой части композитор написал специальное пояснение-программу.

Музыкальный стержень симфонии — тема возлюбленной, которая становится лейтмотивом. Лейтмотив (нем. Leitmotiv — «ведущий мотив») — это музыкальная фраза или тема, появляющаяся в нескольких (иногда во всех) частях произведения как характеристика какого-либо персонажа, предмета, чувства или идеи. Тема возлюбленной звучит в каждой части симфонии, но в зависимости от отношения героя к любимой изменяется.

В первой части — «Мечтания. Страсти» — тема возлюбленной становится главной. Музыка рисует светлый и нежный образ. Вторая часть — «Бал». Картину бала создаёт тема вальса, которую исполняют струнные инструменты. Особое изящество звучания достигается благодаря аккомпанементу двух арф (впервые введены в состав оркестра именно Берлиозом) и отсутствию фаготов и труб. Когда на балу появляется возлюбленная, вступают деревянные духовые — возникает тема возлюбленной (написана в ритме вальса). На короткое время она приковывает к себе внимание слушателя, но вскоре вновь возвращается мелодия вальса.

Третью часть — «Сцена в полях» — можно назвать музыкальным пейзажем. Переклички пастушеских рожков (в оркестре их изображают гобой и английский рожок), пение птиц, картина умиротворённой природы — всё это противопоставлено подавленному состоянию героя, предчувствующего измену возлюбленной. Её тема звучит уже иначе, словно подчёркивается независимость от первоначальной мелодии. Напряжение нагнетает и мрачный аккомпанемент струнных и духовых в низком регистре (виолончели, контрабасы, фаготы).

Четвёртая часть — «Шествие на казнь». Герою снится, что он убил возлюбленную, осуждён на смерть и его ведут на казнь. Медные духовые (тромбоны, трубы) и зловещий грохот ударных (литавры, большой барабан, тарелки) подготавливают появление темы траурного марша. Вслед за ней возникает вторая тема. Она звучит торжественно, и эта торжественность подчёркивает неотвратимость событий. Момент казни композитор изображает одновременным мощным «ударом» всего оркестра.

Пятая часть — «Сон в ночь шабаша». В воображении героя его похороны превращаются в шабаш нечистой силы. Таинственность, разгул потусторонних сил Берлиоз выражает то тяжёлым гулом контрабасов, то причудливыми гармониями, то свистящими и пищащими зовами деревянных духовых, то неожиданными сочетаниями тембров. В музыкальном вихре буквально проносится мотив возлюбленной (кларнет и флейта-пикколо). Но это уже не светлый и чистый образ из первой части. Музыка звучит теперь почти непристойно, вульгарно. Раздаются двенадцать ударов колокола, и вступает тема «День гнева» (лат. Dies irae) из заупокойной мессы. Вначале она звучит традиционно, но затем меняется — автор словно пародирует церковный жанр.

«Фантастическая симфония» Берлиоза стала первой романтической программной симфонией. Она отразила настроения новой эпохи. Автор показал одиночество художника, его внутренний мир, жизнь, в которой переплетены счастье и страдание.
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Шабаш. Художник Ф. X. де Гойя.

тическом духе. Фауст всецело подчиняется власти Мефистофеля и ввергается в преисподнюю вместе с ним. Сочинение содержит арии, речитативы, хоры, ансамбли. Премьера состоялась в Париже в 1846 г., но публика не поняла и не приняла музыку Берлиоза.

В последний период творчества композитор обратился к религиозным и мифологическим сюжетам. Он написал ораторию «Детство Христа» (1854 г.), оперную дилогию (цикл из двух сочинений) «Троянцы» (1859 г.) по мотивам героического эпоса римского поэта Вергилия «Энеида». В это же время появилась комическая опера «Беатриче и Бенедикт» (1862 г.) по комедии Шекспира «Много шума из ничего».
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НИККОЛО ПАГАНИНИ (1 782—1 840)

Итальянский скрипач и композитор Никколо Паганини родился в Генуе в семье мелкого торговца. Он рано научился играть на мандолине и скрипке и уже в одиннадцать лет дал свой первый концерт в родном городе. В 1801— 1807 гг. Паганини написал сложнейшие по технике исполнения двадцать четыре каприса для скрипки соло. Каприсом (от фр. caprice— «прихоть», «каприз»)

называют разновидность этюда. (Эти сочинения и сейчас входят в репертуар выдающихся скрипачей.) К тому же времени относятся сонаты для скрипки и гитары, камерные ансамбли. Позже появились шесть концертов для скрипки с оркестром (1815—1830 гг.). В свои пьесы Паганини ввёл новые, очень сложные технические приёмы. Однако виртуозность была для него не самоцелью, а средством выражения нового (романтического) содержания, необычных фантазий, настроений и переживаний художника.

Выступления Паганини в Англии, Германии, Австрии, Франции, Чехии проходили с небывалым успехом. Виртуозное мастерство скрипача, яркая внешность притягивали к нему тысячи поклонников. Его игра покоряла стремительностью, глубиной контрастов, артистическим размахом, смелостью в трактовке традиционных приёмов, умением блестяще импровизировать. Паганини стал первым, кто давал концерты без нот, играл любую программу наизусть.

Романтическое творчество Никколо Паганини — композитора и исполнителя оказало значительное воздействие на Роберта Шумана, Фридерика Шопена, Ференца Листа и других композиторов. Паганини стал основоположником европейской школы скрипичного мастерства, но одухотворённая виртуозность его музыки отразилась и на фортепианном исполнительском искусстве.
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Никколо Паганини.
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Скрипки Никколо Паганини.

Деятельность Берлиоза не исчерпывается созданием музыкальных произведений. Он много работал над искусством оркестровки: находил неожиданные сочетания тембров, вводил новые инструменты (арфу, колокола и т. д.), писал сольные партии для инструментов, считавшихся ранее второстепенными, — тромбона («Траурно-триумфальная симфония»), альта («Гарольд в Италии»), литавр («Фантастическая симфония»). Все оркестровые находки Берлиоза не были стремлением к оригинальности, а служили раскрытию художественного замысла. Свои открытия композитор изложил в «Большом трактате о современной инструментовке и оркестровке»

(1843 г.), который до сих пор служит учебным пособием.

Берлиоз также был выдающимся дирижёром. Начиная с 1843 г. и до самой смерти он постоянно гастролировал как дирижёр по городам Германии, Австрии, Англии и дважды (1847 и 1864 гг.) побывал в России.

Творчество Гектора Берлиоза при его жизни признания у широкой публики не получило. Музыка не приносила достаточных средств к существованию, и композитору приходилось ради заработка выступать в печати в качестве музыкального критика. Наряду с серьёзными научными статьями он писал и музыкальные фельетоны, и новеллы. Многие рабо-
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ты Берлиоза посвящены творчеству музыкантов того времени, в том числе русских композиторов.

РИХАРД ВАГНЕР (1813—1883)

Немецкий композитор-романтик Рихард Вагнер был не только выдающимся музыкантом, но и теоретиком, сформулировавшим собственное понимание основных принципов развития музыкального искусства.

Музыкой Вагнер начал заниматься сравнительно поздно — в пятнадцать лет, но дарование композитора развилось стремительно. За короткое время он создал сонаты для фортепиано, оркестровые увертюры и симфонию, музыку к трагедии Гёте «Фауст». К 30-м гг. относится начало деятельности Вагнера как дирижёра — он работал в оперных театрах Магдебурга, Кёнигсберга (ныне Калининград) и Риги. В тот же период композитор обратился к опере («Феи», 1834 г.; «Запрет Любви, или Послушница из Палермо», 1836 г.; «Риенци, или Последний трибун», 1840 г.).

Первой зрелой оперой Вагнера стал «Летучий голландец» (1841 г.) В основу сюжета легла новелла Генриха Гейне и средневековая легенда, рассказывающая о корабле-призраке и о моряке, обречённом на бесконечные скитания по морям в поисках любви и преданности. Текст либретто, как и для всех последующих опер, Вагнер написал сам. Отличительная особенность сочинения — великолепные музыкальные картины природы; на их фоне ярко вырисовываются образы действующих лиц. В «Летучем голландце» композитор впервые использовал систему лейтмотивов, которую позже стал применять постоянно.

В 1843 г. Вагнер получил должность королевского капельмейстера Придворной оперы в Дрездене (Саксония). Семь лет, проведённые в этом городе, — одни из самых плодотворных в жизни композитора. Здесь он создал оперы «Тангейзер и состязание певцов в Вартбурге» (1845 г.) и «Лоэнгрин» (1848 г.), задумал цикл «Кольцо Нибелунга», оперу «Нюрнбергские мейстерзингеры».

Главные черты стиля Вагнера обозначились в операх «Тангейзер» и «Лоэнгрин» (либретто написано по мотивам средневековых германских рыцарских легенд). Основа вокальных партий в этих произведениях — музыкальная декламация. Мелодии текут свободно, как речь, передавая все необходимые по сюжету нюансы драматического действия. Дальнейшее развитие получила применённая в «Летучем голландце» система лейтмотивов. Усилилась роль оркестра. Он стал едва ли не главным действующим лицом в опере. Именно в партии оркестра звучат основные лейтмотивы, даются образные характеристики героев. Некоторые части оркестровой музыки можно считать законченными произведениями. Увертюра к опере «Тангейзер» или вступление к третьему акту «Лоэнгрина» — настоящие симфонические поэмы.

Относительно спокойная и обеспеченная жизнь в Дрездене закончилась для композитора в 1849 г.,
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Рихард Вагнер.
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Афиша премьерного спектакля

«Летучий голландец». Дрезден. 1843 г.
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когда в Саксонии произошла революция. После поражения восстания власти обвинили Вагнера в сочувствии к повстанцам и объявили его государственным преступником. Композитор был вынужден покинуть страну. С помощью своего друга Ференца Листа он вначале скрывался близ Веймара, а затем уехал в Швейцарию, тайно ночью перейдя границу. Начался период «швейцарского изгнания», продлившийся целое десятилетие.

В эти годы окончательно сформировались творческие принципы Вагнера. Он изложил их в теоретических работах «Искусство и революция» (1849 г.), «Художественное произведение будущего» (1850 г.), «Опера и драма» (1851 г.) и др. Современную европейскую музыкальную культуру, и в частности оперное искусство, композитор оценивал критически. Он считал, что чисто инструментальные сочинения исчерпали себя — уже Бетховену в финале Девятой симфонии понадобилось поэтическое слово для осуществления творческого замысла. «Музыка будущего», по мнению Вагнера, должна стать искусством, в котором соединятся драма, поэзия и музыка. Оно будет выражать нравственные идеи, необходимые для воспитания народа и социального переустройства всего общества.

Главным жанром «музыки будущего», полагал Вагнер, станет музыкальная драма. Её содержание должно основываться не на бытовых или исторических сюжетах, а на мифах, древних сказаниях и легендах, утверждающих вечные ценности, неподвластные времени. Каждое поколение сделает собственные выводы из таких сочинений.

Драматургию произведения должна выявлять музыка, считал композитор. Ведущее художественное средство — музыкальная декламация, названная им в дальнейшем «бесконечной мелодией». Такая вокальная партия выходит за рамки обычного оперного номера (ария, ансамбль и т. д.). Она построена на очень длинных музыкальных фразах, плавно перетекающих друг в друга. То, что слово выразить до конца не может (прежде всего, глубину чувств персонажей), передаст оркестр.

Поселившись в столице Швейцарии — Цюрихе, Вагнер в начале 50-х гг. приступил к работе над четырёхчастным оперным циклом (тетралогией) «Кольцо Нибелунга». В основу сюжета легли древние легенды и сказания из «Песни о нибелунгах», Старшей Эдды, народных баллад. Сначала композитор написал полный поэтический текст либретто и только затем приступил к сочинению музыки. Цикл состоит из опер «Золото Рейна», «Валькирия», «Зигфрид» и «Гибель богов». В содержание «Кольца Нибелунга» Вагнер вложил глубокий символический смысл. Смелый и чистый душой Зигфрид — прообраз человека
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Нибелунги. Вотан. Валькирии. Эскизы костюмов к оперному циклу «Кольцо Нибелунга».

*«Песнь о нибелунгах» — средневековый немецкий героический эпос. Старшая Эдда — древне-исландский сборник мифологических и героических песен; сохранился в рукописи XIII в.
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Автограф партитуры оперы «Зигфрид».

будущего, который придёт на Землю, чтобы уничтожить зло. Царь богов Вотан, раздираемый сомнениями, нерешительный, внутренне слабый, но рвущийся к богатству и власти, — это современный человек со всеми его слабостями. Нибелунги (мифические существа), коварные и хитрые, — символ зла, источник которого — в богатстве. Особо подчёркивается зловещая власть золота — оно ведёт к предательству, преступлениям и гибели.

В музыку Вагнер вложил всё своё вдохновение и мастерство композитора-драматурга. Выразительны картины природы, то грозной и величественной, то ласковой и пронизанной солнцем. С истинным драматизмом показаны переживания героев: здесь любовь и коварство, героизм и страдания, философские размышления. Многие симфонические картины цикла сегодня исполняются как самостоятельные произведения. Таковы «Полёт валькирий» и «Заклинание огня» из оперы «Валькирия», «Шелест леса» из оперы «Зигфрид», «Путешествие Зигфрида по Рейну» и «Траурный марш» из «Гибели богов».

В 1857 г. Вагнер отложил работу над «Кольцом Нибелунга» (закончена в 1874 г.) и в течение нескольких лет написал одну за другой две оперы — «Тристан и Изольда» (1857— 1859 гг.) и «Нюрнбергские мейстерзингеры» (1861—1867 гг.). Толчком к сочинению «Тристана и Изольды» стала любовь композитора к Матильде Везендонк, жене его друга и покровителя. Хотя любовь была взаимной, Вагнер покинул дом Везендонков и уехал в Венецию, где и была написана опера. В её основе — сюжет французского рыцарского романа о любви благородного и храброго рыцаря Тристана и прекрасной Изольды, жены короля Марка (роман известен с XII в.). Оригинальное произведение Вагнера представляет собой несколько сцен, в которых действуют почти исключительно Тристан и Изольда. Все остальные персонажи играют вспомогательную
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Матильда Везендонк.
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Эскизы костюмов к опере «Тристан и Изольда». Художник Н.К. Рёрих. Постановка Оперного театра Зимина, Москва. 1912 г.
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Эскиз декораций к первой постановке оперы «Нюрнбергские мейстерзингеры». Мюнхен. 1868 г.

ОПЕРНЫЙ ТЕАТР РИХАРДА ВАГНЕРА

Театр для постановки опер Вагнера возвели в маленьком баварском городе Байрёйт. Строительство, которым лично руководил композитор, было начато в 1872 г. и закончено в 1876 г. В отличие от обычных оперных театров здание не имело ни партера, ни ярусов, ни лож. Места на полторы тысячи зрителей располагались амфитеатром, т. е. окружали сцену. Место для оркестра находилось под сиеной. Особое внимание уделялось техническому оснащению (можно было быстро менять декорации и освещение). Во время действия зал затемнялся. В 1876 г. состоялась премьера «Кольца Нибелунга», которая шла в течение недели. С тех пор и по сегодняшний день в театре проходят Байрёйтские фестивали; на фестивалях ставят оперы Вагнера, и в них участвуют выдающиеся исполнители. Однако мечта композитора об общедоступном театре не сбылась: из-за дороговизны билетов на эти музыкальные праздники попадает только избранная публика.
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Оперный театр. Байрёйт. XIX в.
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Рихард Вагнер с женой Козимой.

роль и появляются эпизодически. Тристан и Изольда любят друг друга, но их любовь незаконна и потому обречена. Только смерть героев разрешает конфликт чувства и совести. Любовное томление и предчувствие смерти воплощены композитором уже в оркестровом вступлении. Центральная сцена оперы — дуэт влюблённых во втором акте под развёрнутое инструментальное сопровождение. Оркестр становится, по сути, третьим действующим лицом драмы.

Самое оптимистическое произведение композитора — опера «Нюрнбергские мейстерзингеры». В ней рассказывается об историческом факте — состязании певцов-любителей (мейстерзингеров) в Нюрнберге. Герои оперы — городские ремесленники, и среди них персонаж, имеющий реального прототипа — певца и композитора Ганса Сакса. Автор размышляет о природе творчества, о том, как важно не быть
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рабом ремесленных правил, но гармонично сочетать вдохновение и профессиональное умение. Жизнерадостная музыка, многочисленные хоровые эпизоды, яркие мелодии делают оперу выдающимся достижением романтизма.

В 1864 г. в жизни Вагнера произошёл крутой перелом. Запрет на пребывание в Германии был снят. Молодой король Баварии Людвиг II, поклонник музыки мастера, предложил ему покровительство и практически неограниченное денежное содержание. Оперы стали ставить в театрах королевства. Более того, Вагнер смог создать специальный театр для постановки своих произведений.

В 1882 г. Вагнер закончил последнюю оперу «Парсифаль» (начата в 1878 г.) на сюжет эпической поэмы поэта-миннезингера XIII в. Вольфрама фон Эшенбаха. Это сочинение — итог всего творчества композитора. Вагнер писал, что стремился противопоставить в опере духовный идеал ценностям материального мира. «Парсифаль» — мечта о цельной личности, вера и духовная сила которой неподвластны испытаниям земной жизни.

ФЕРЕНЦ ЛИСТ (1811—1886)

Венгерский композитор, пианист и дирижёр Ференц (Франц) Лист родился в одном из поместий князей Эстерхази — Доборьяне (близ города Шопран). Его первыми музыкальными впечатлениями стали венгерские и цыганские народные песни и танцы. Позже композитор не раз обращался к этим мелодиям. Лист рано освоил фортепиано и первый публичный концерт дал уже в девять лет. Некоторое время юный музыкант вместе с отцом гастролировал по стране, но всерьёз учиться музыке в Венгрии было не у кого, и родители Листа решили перебраться в Вену. Здесь он брал уроки у австрийского пианиста Карла Черни (1791 — 1857), ученика Бетховена и Сальери. Завершить музыкальное образование Лист собирался во Франции, и в 1823 г. семья переехала в Париж. Однако в консерваторию Листа не приняли — он не был французским гражданином. Тогда юноша стал заниматься частным образом.

Во Франции Лист прожил более десяти лет. Здесь он застал Июльскую революцию 1830 г. Под впечатлением от этих событий композитор приступил к работе над «Революционной симфонией», но не закончил её.

В 1835—1839 гг. Лист путешествовал по Швейцарии и Италии, часто выступал с сольными концертами. Такие концерты в то время считались
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Ференц Лист.
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Дом, где родился Ференц Лист. Доборьян. XIX в.

87
«ГОДЫ СТРАНСТВИЙ»

Цикл фортепианных пьес Ференца Листа «Годы странствий» — яркий образец программной музыки. Программность композитор понимал иначе, чем Берлиоз. Он изображал не само событие, а настроение от него, не следовал сюжету (которого в этом случае и быть не могло), а передавал душевные переживания, размышления. Названия же произведений помогают слушателю найти верный подход к восприятию музыки. «Сюжетами» пьес стали картины природы, впечатления от произведений искусства, сцены народной жизни и т. д.

В первой части цикла «Первый год странствий. Швейцария» (1855 г.) много музыкальных пейзажей. В пьесе «На Валленштадтском озере» мягкие переливы аккомпанемента «рисуют» чуть взволнованную ветром, переливающуюся на солнце водную гладь. «Гроза» отражает другое состояние природы — стихийную силу. В пьесе «У родника» передано настроение покоя, умиротворённости.

Сочинения второй части «Второй год. Италия» (1858 г.) навеяны образами итальянского искусства. Названия говорят сами за себя: «После чтения Данте», «Сонеты Петрарки». (Алигьери Данте, Франческо Петрарка — итальянские поэты эпохи Возрождения.) Пьеса «Мыслитель» написана после созерцания скульптуры Лоренцо Медичи, созданной гением Возрождения Микеланджело для капеллы Медичи во Флоренции, а «Обручение» связано с картиной «Обручение Марии» художника той же эпохи — Рафаэля. В «Тарантелле» и «Канцоне» Лист использовал мелодии итальянских песен и танцев.

Пьесы «Третьего года» созданы Листом в последний период творчества (70—80-е гг.). Наиболее известны пьесы «Фонтаны виллы д'Эсте» и «У кипарисов виллы д'Эсте».
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Иллюстрация к фортепианной пьесе «У родника». Майнц. 1855 г.

новшеством — обычно в программе принимали участие несколько исполнителей. Впечатления от поездки отразились в цикле фортепианных пьес «Годы странствий».

В 40-х гг. Ференц Лист стал самым известным пианистом Европы. Его игру отличала виртуозная техника, Лист использовал оркестровые приёмы, в частности тремоло, крайние регистры инструмента и т. д. Большую часть сборов от концертов музыкант отправлял в Венгрию для помощи нуждающимся.

Неожиданно для поклонников музыканта в 1848 г. Лист отказался от концертной деятельности. Он поселился в Веймаре (Германия) и посвятил себя сочинению музыки, педагогике и дирижированию (руководил оперным театром). Здесь появились книги «Шопен» (1849 г.) и «О цыганах и их музыке в Венгрии» (1854 г.), статьи о современной музыке. В Веймаре были написаны Соната си минор, симфонические поэмы, некоторые пьесы из цикла «Годы странствий», девятнадцать
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Ференц Лист за роялем.

*Тремоло (от ит. tremolo — «дрожащий») — приём игры на струнных, клавишных и других музыкальных инструментах, при котором звук или созвучие быстро и многократно повторяется и создаётся эффект дрожания.
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СОНАТА СИ МИНОР

Вершина фортепианного творчества Ференца Листа — Соната си минор (1853 г.). Соната одночастна, но по масштабности не уступает многочастному сочинению.

Главная партия сонаты, строгая и стремительная, включает в себя два коротких мотива, контрастных по содержанию: суровый, патетический и зловещий, настороженный. Главной партии противостоят две побочные. Первая — торжественная, вторая — нежная, лирическая. Однако при внимательном прослушивании выясняется, что вторая побочная партия (лирический центр сонаты) не что иное, как второй мотив главной партии, у которого изменился регистр и настроение.

Одна и та же мелодия заключает в себе два противоположных образа. Такое построение даёт возможность предположить, что содержанием сонаты стали размышления композитора о возможности соединения добра и зла в душе человека.

Развитие тем проходит очень сложно. Для каждой партии уже в экспозиции автор использует богатейшие средства фортепианной виртуозности. Он усложняет сонатную форму, вводя в неё такие элементы, как дополнительная новая тема в разработке и ложная реприза. Дав понять слушателю, что уже началась реприза, Лист внезапно прерывает повторное изложение материала экспозиции и пишет блестящую по технике фугу на тему главной партии.

Тем не менее, музыку сонаты отличает глубокая цельность. Во многом такой эффект достигается за счёт коротких вступления и заключения-коды, представляющих собой медленное нисходящее движение звуков, похожее на гамму. В сознании слушателя они не успевают оформиться в законченные мелодии и оставляют ощущение неопределённости. И если в начале произведения эта неопределённость воспринимается как некая звуковая среда, из которой позднее родятся основные темы, то в конце тихие, словно растворяющиеся в воздухе звуки — знак вопроса или многоточие. Душа человека, где столь тесно переплетены свет и тьма, остаётся неразрешённой загадкой не только для слушателей, но и для композитора.

рапсодий, рисующих картины венгерской народной жизни.

Композитор много работал над переложением оркестровых, вокальных и инструментальных произведений для исполнения на фортепиано. Он создал переложения, или транскрипции (от лат. transcriptio — «переписываю»), всех симфоний Бетховена, некоторых произведений Баха, «Фантастической симфонии» Берлиоза, песен Шуберта и Шумана. Листу принадлежат фантазии на темы опер Моцарта, Вагнера, Верди.

С приездом Листа в Веймар этот городок превратился в один из крупнейших музыкальных центров Европы. Вокруг Листа объединились музыканты, разделявшие его взгляды на искусство. Так сложилась веймарская школа. Представители этого направления выступали за обновление музыкальных форм на основе программности, противопоставляя себя более консервативной лейпцигской школе.

С 1861 г. Лист попеременно жил в Риме, Будапеште и Веймаре. В этот период он обращался к крупным жанрам. В Риме были созданы оратории «Святая Елизавета» (1862 г.; по мотивам средневековой легенды)

и «Христос» (1866 г.; по евангельским сюжетам), написана «Венгерская коронационная месса» (18б7 г.).

Композитор работал и в жанре песни; самые известные произведения — «Лорелея» (на стихи Генриха Гейне) и «Как дух Лауры» (на стихи французского писателя Виктора Гюго).

По инициативе Ференца Листа в Будапеште в 1875 г. была создана
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Музыкальное утро в доме Ференца Листа в Веймаре.

*Рапсодия — виртуозное произведение в свободной форме, имеющее яркую национальную окраску; может быть основано или на подлинных народных темах, или на их имитации (как у Листа).
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СИМФОНИЧЕСКИЕ ПОЭМЫ ЛИСТА

Ференц Лист создал жанр симфонической поэмы. В основе произведений такого рода лежат два принципа — программность и монотематизм. Принцип монотематизма (от греч. «мо'нос» — «один», «единственный» и «тема») заключается в том, что композитор на основе одной ведущей темы выстраивает всё произведение. Тема непрерывно изменяется (для этого Лист использовал многочисленные технические приёмы, которыми владел в совершенстве) и в результате часто обретает характер, прямо противоположный изначальному.

Одна из наиболее известных симфонических поэм — «Прелюды» (1854 г.). Сначала композитор хотел сочинить произведение для мужского хора под названием «Четыре стихии». Однако, написав инструментальное вступление, решил оставить его в виде отдельного сочинения и стал искать текст для объяснения программы. Вскоре он остановился на стихотворении «Прелюды» французского поэта-романтика Альфонса Ламартина. Смысл стихотворения можно выразить так: жизнь есть ряд прелюдий к тому, что будет после смерти. «Прелюды» — яркий образец монотематизма Листа: все части сонатной формы основаны на теме вступления, строгой и лаконичной. В главной партии тема звучит как торжественный гимн, а в побочной приближается к лирической песне.

СТИЛЬ ВЕРБУНКОШ И ФEPEHЦ ЭРКЕЛЬ

С эпохи позднего Средневековья в венгерском фольклоре известны песни куруцев (венг. kurucok, от лат. crux — «крест»). Куруцами начиная с XVI в. называли повстанцев, сражавшихся за свободу Венгрии. На основе этих песен в период революции 1848—1849 гг. в венгерской народной музыке сформировался стиль вербункош (венг. verbunkos, от нем. Werbung — «вербовка»). Существенное влияние на него оказали румынский, славянский, арабский фольклор, традиции цыганского скрипичного исполнительства. Сочинения, созданные в этом стиле, отличает драматическая напряжённость, импровизационный характер и ритмическая свобода. Известный венгерский народный танец чардаш — типичное порождение вербункоша.

Стиль вербункош стал основой творчества венгерского композитора, дирижёра и пианиста, основоположника национальной оперы Ференца Эркеля (1810—1893). Из восьми опер Эркеля наибольшей известностью пользуется «Банк бан» (1861 г.). Сюжет оперы взят из средневековой истории Венгрии и рассказывает о борьбе с чужеземными властителями. По жанру это сочинение — лирико-драматическая опера, в которой много прекрасных арий и вокальных ансамблей.

Музыкальная академия, первым президентом и профессором которой он стал. Композитор способствовал становлению чешской, норвежской, испанской и русской музыкальных школ, поддерживал Бедржиха Сметану, Эдварда Грига, Исаака Альбениса и др. Лист высоко ценил произведения русских мастеров (с членами кружка «Могучая кучка» венгерского композитора связывали дружеские отношения) и пропагандировал их творчество.

ИОГАННЕС БРАМС

(1833—1897)

Композитор Иоганнес Брамс — наследник великих немецких мастеров. От Баха он воспринял философскую глубину чувств и мастерское владение приёмами полифонии, от Бетховена — драматизм и совершенство в построении симфонической формы, от Шуберта — проникновенный лиризм, от Шумана — личностный тон музыки. Он сумел соединить романтическое содержание с классицистическими формами.

«Народная песня — мой идеал» — это высказывание Брамса подтверждается всем его творчеством. Музыка — не только вокальных, но и инструментальных сочинений — буквально пронизана интонациями и ритмами народных песен и танцев: немецких, славянских, венгерских и цыганских.
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Иоганнес Брамс.
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Произведения Брамса лишены сентиментальности — композитор избегает полной открытости и тем более преувеличенности в изображении чувств. Музыка сдержанна и целомудренна. К ней как нельзя лучше подходит высказывание русского пианиста Владимира Владимировича Софроницкого: «Настоящее, большое искусство — это поток кипящей лавы, а сверху семь броней».

Иоганнес Брамс родился в Гамбурге, большом портовом городе на севере Германии. Отец — музыкант-контрабасист — обучил сына музыке. Семья была бедной, и с тринадцати лет Брамсу пришлось зарабатывать на жизнь — он играл на рояле в ресторанах, позже выступал как пианист в театральных антрактах, давал частные уроки. Ранние произведения композитора не сохранились: требовательный к себе автор счёл их недостойными внимания и уничтожил.

Встреча с венгерским скрипачом Эде Ременьи (1828—1898) круто изменила жизнь Брамса. Ременьи пригласил начинающего музыканта в концертную поездку по городам Германии, и во время гастролей Брамс познакомился со скрипачом Йожефом (Йозефом) Иоахимом (1831 — 1907), будущим главой немецкой скрипичной школы, и Робертом Шуманом. В «Новом музыкальном журнале» появилась статья Шумана, в которой он называл Брамса сложившимся мастером, «в совершенстве выражающим дух времени», и связывал с ним надежды на дальнейшее развитие немецкой музыки. Эта статья сделала имя молодого композитора известным.

Брамс относился к Шуману как к великому музыканту. В последние два года перед смертью мастера Брамс поддерживал его семью. Переживания этих лет получили воплощение в Первом фортепианном концерте (1858 г.). Драматическая, порой поднимающаяся до высот подлинного трагизма музыка сочетается с глубокими лирическими откровениями.

После смерти Шумана Брамс несколько лет ездил с гастролями по Германии. В 1862 г. композитор поселился в Вене и прожил здесь до конца дней. В первые «венские» годы Брамс закончил одно из своих самых значительных произведений — «Немецкий реквием» (1868 г.) для солистов, хора и оркестра. Композитор отказался от канонического латинского текста и использовал фрагменты из Библии на немецком языке. Этот реквием должен, по замыслу автора, нести утешение, вселять в души страждущих бодрость и надежду. Первые исполнения «Немецкого реквиема» прошли с успехом — Брамс стал европейски знаменитым композитором.

В годы работы над реквиемом Брамс создал прекрасные образцы вокальной лирики на стихи Иоганна Вольфганга Гёте, современных поэтов. Поэзия, повествующая о любви и верности, обрела в творчестве композитора вторую жизнь. Такие песни, как «Майская ночь», «К фиалке», «О вечной любви», «Путь к милой», «Ода Сафо», «Колыбельная», «Тоска по родине», являются маленькими шедеврами и до сих пор входят в репертуар многих певцов. Брамс предназначал свои песни для исполнения певцами-любителями в домашнем кругу. Отсюда
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АНТОН БРУКНЕР

(1824—1896)

Австрийский композитор Йозеф Антон Брукнер вошёл в историю музыки как один из самых выдающихся мастеров симфонии XIX в. Жизненный и творческий путь Брукнера складывался непросто. Свою первую симфонию он написал в сорок один год. Долгое время его сочинения не получали признания ни у слушателей, ни у критиков. Успех принесла только седьмая симфония — композитору тогда было уже пятьдесят девять лет.

Все симфонии Брукнера состоят из четырёх (традиционных для этого жанра) частей. Обычно в первой части главная тема — героическая. Она возникает из неясных звучаний (подобное начало есть у Бетховена в Девятой симфонии). За главной следует побочная, лирическая по складу, которая сменяется заключительной темой маршевого или танцевального характера. Мелодии усложнены гармониями и полифонией. Вторая, медленная, часть (в некоторых симфониях третья) — лирический центр композиции. Третья (или соответственно вторая) — динамичное скерцо с более медленной или танцевальной по ритму серединой. И, наконец, финал — итог всего произведения, в котором драматические и лирические

образы приводятся к гармонии друг с другом.

Сочинения Брукнера, несмотря на общую схему построения, очень различны и по характеру, и по настроению. В них есть и философские размышления, и смиренная мольба, и духовные озарения. Третью симфонию (1873 г.) можно назвать героической. Пятая (1877 г.) наполнена хоральными звучаниями; она отражает мир религиозных чувств Брукнера — глубоко верующего человека, много лет работавшего органистом в церкви. Полна жизненной силы и мужества Седьмая симфония (1883 г.). Её медленная часть трагична. Музыка передаёт скорбь автора, которую вызвало известие о смерти Рихарда Вагнера, глубоко почитавшегося Брукнером. Величественная Восьмая симфония (1887 г.) исполнена трагического мироощущения. Последнюю, незавершённую симфонию — Девятую (1896 г.) — можно охарактеризовать как «прощание с жизнью». Композитор успел написать только первые три части, и поэтому произведение заканчивается медленной одухотворённой частью, может быть, самым глубоким творением мастера.

Требовательный к себе, Антон Брукнер много раз возвращался к своим сочинениям, создавая новые редакции. Так, Третья и Четвёртая симфонии существуют в трёх редакциях, Пятая — в двух.

Симфонический язык Брукнера богат и выразителен. Композитор был выдающимся органистом и представлял оркестр как большой орган. Отсюда такое насыщенное звучание оркестра: большую роль в исполнении основных мелодий играют медные духовые инструменты. Для украшения музыкальной ткани Брукнер использует подголоски — короткие мотивы, звучащие одновременно с основной темой; исполнение подголосков поручается различным группам инструментов.
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Антон Брукнер.

необыкновенная интимность, проникновенный и тонкий лиризм музыки этих произведений.

К середине XIX столетия в Вене необычайную популярность приобрёл вальс. Он звучал в городских парках, кафе, на эстраде, в домашнем кругу. Отдал дань этому жанру и Брамс. Его «Песни любви» (1874 г.) для вокального квартета и фортепиано в четыре руки передают особую, праздничную атмосферу тогдашней Вены. Композитор был так доволен произведением, что через несколько лет написал ещё один цикл — «Новые песни любви» (1877 г.).

В 1869—1880 гг. были созданы знаменитые «Венгерские танцы» для фортепиано в четыре руки. Интерес к венгерской народной музыке возник ещё во времена гастролей с Ременьи и с годами усилился. Замечательные своим мелодическим богатством, зажигательными ритмами, «Венгерские танцы» Брамса — яркий пример использования народной музыкальной традиции. Позднее они были переложены композитором для фортепиано, для симфонического оркестра, а некоторые — для солирующей скрипки и фортепиано. Композитор работал также над сочинениями для камерных ансамблей (преимущественно в ранний и поздний периоды творчества). Были написаны фортепианные трио и
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квинтет, струнные квартеты и квинтеты, сонаты для скрипки и фортепиано, виолончельная соната и другие произведения.

В 1876—1877 гг. появились две первые симфонии Брамса. В Первой очевидно влияние Бетховена и отчасти музыки Шумана к поэме Байрона «Манфред»: драматическая борьба в первой части, лирические образы и умиротворённое настроение двух средних частей и, наконец, разрешение конфликта в финале. Одна из тем финала напоминает тему радости из Девятой симфонии Бетховена. Вторую симфонию можно назвать «пасторальным» произведением: музыка её светла и умиротворённа.

Вскоре после создания Второй симфонии появились концерт для скрипки с оркестром (1878 г.) и Второй концерт для фортепиано с оркестром (1881 г.). Оба сочинения отличаются богатством мелодий, классической завершённостью форм; автор мастерски использует возможности солирующих инструментов.

Третья и Четвёртая симфонии созданы Брамсом в 1883—1885 гг. Третью ещё называют «Трагической». Драматизм первой части контрастирует со спокойствием второй и светло-печальным настроением третьей. В финале вновь возникает тема борьбы, но в самом конце приходит успокоение. Наиболее совершенна Четвёртая симфония Брамса. Её финал — пример мастерства композитора. Основу этой части составляют тридцать две вариации на суровую хоральную тему; трагедийное начало постепенно уступает место выражению духовного величия и мужества.

После создания симфоний Брамс больше не обращался к крупным формам. Его последние творения — квинтет для кларнета и струнных (1891 г.), циклы фортепианных пьес 1892—1893 гг. («Колыбельная моих страданий», — сказал Брамс об одном из этих циклов), сборник из сорока девяти немецких народных песен (которые композитор записал и обработал; 1894 г.), песенный цикл «Четыре строгих напева для баса» (1896 г.) на библейские тексты. Творчество Иоганнеса Брамса — итог развития музыки XVIII—XIX вв. В этом смысле оно сопоставимо с творчеством Баха, которое завершило традиции средневековой музыки.

ДЖУЗЕППЕ ВЕРДИ И ИТАЛЬЯНСКАЯ ОПЕРА XIX ВЕКА

В первой половине XIX в. под влиянием романтизма традиционные жанры итальянской оперы, сложившиеся на рубеже XVII—XVIII столетий, изменились. Опера-сериа превратилась из «концерта в костюмах» в повествование о любви; при этом сохранилась важная особенность жанра — виртуозность вокальных партий.

В лучших произведениях Винченцо Беллини (1801 — 1835) — «Норма», «Сомнамбула» (оба 1831 г.), «Пуритане» (1835 г.) — чувства и переживания персонажей переданы с исключительной глубиной. Наиболее полно внутренний мир героев раскрывается в ариях, музыка которых поражает одухотворённостью, страстностью и красотой мелодий. Исполнение требует от артистов особой виртуозности. Привычные для слушателя XVIII—XIX вв. технические сложности (быстрый темп, замысловатые вокальные «украшения») в операх Беллини встречаются редко. Арии построены на протяжённых музыкальных фразах, которые исполнителю трудно спеть на одном дыхании, сумев передать все нюансы чувств, владеющих героем.

По сравнению с эмоционально глубокой музыкой Беллини произведения Гаэтано Доницетти (1797—1848) менее серьёзны, в них больше внешних эффектов, но мелодии красивы, выразительны, легко запоминаются.
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Винченцо Беллини.
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Гаэтано Доницетти.
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Джузеппе Верди.

Автор прекрасно знает законы жанра. В одной из самых интересных опер композитора — «Лючия ди Лам-мермур» (1835 г.) — рассказывается о любви молодых людей, семьи которых разделяет кровная месть. Действие разворачивается стремительно, а музыка порой достигает высот подлинной романтической трагедии. В опере-буффа Доницетти соединил итальянские и французские традиции. Знаменитый «Любовный напиток» (1832 г.) — пример подобного развития жанра.

Творчество Беллини, Доницетти и Россини завершает период, когда в итальянской опере господствовал стиль бельканто. Красота голоса, техническая виртуозность считались самостоятельными ценностями; сюжет произведения автор часто подчинял личности артиста и его вокальным возможностям. С середины XIX в. более значимым стало действие, психологическая убедительность. Голос певца начал восприниматься как средство, раскрывающее внутренний мир героя, а виртуозность перестала быть самоцелью.

Новый для Италии вид оперы создал Джузеппе Верди (1813—1901). В своём творчестве он обратился к реализму, и его лучшие произведения можно назвать реалистической музыкальной драмой, сохранившей вместе с тем черты романтизма (это своего рода романтический реализм). Сложные психологические ситуации в них показаны многосторонне и правдиво, переданы сокровенные движения души героев. Однако глубина замысла никогда не мешала композитору дать исполнителю возможность эффектно показать техническое мастерство, взять «коронные» верхние ноты, красиво выглядеть на сцене. Оперы Верди обладают удивительным свойством: с одинаковой силой они захватывают как знатока, так и человека, далёкого от музыки; оригинальность музыкального содержания соединяется с благородной простотой и доступностью.

Основы музыкального образования Верди получил в родной деревне Ле-Ронколе и соседнем городке Буссето (неподалёку от Пармы); композиторскому мастерству он обучался в «оперной столице» Италии — Милане под руководством дирижёра знаменитого театра Ла Скала Винченцо Лавиньи. Общение с Лавиньей позволило Верди ближе узнать жизнь театра, и, возможно, поэтому уже в первых его произведениях чувствуется великолепное знание законов сцены: действие построено так, что слушатель постоянно находится в напряжении.

В ранний период творчества Верди (40-е гг.) определилось два направления творческих поисков композитора. Первое — героико-романтическое. Оно представлено операми «Навуходоносор» («Набукко», 1841 г.), «Ломбардцы в первом крестовом походе» (1842 г.), «Битва при Леньяно» (1849 г.). В этих произведениях жизнь главных героев тесно связана с историческими событиями, борьбой народа за независимость. Центральное место в музыке принадлежит хоровым сценам, основанным на эффектных и эмоционально насыщенных мелодиях. Обращение Верди к подобным сюжетам объясняется интересом композитора к судьбе своей страны. В это время в Италии широко развернулось движение за объединение государства и освобождение северных провинций от австрийского владычества. Движение получило название Рисорджименто, что в переводе с итальянского означает «возрождение». Многие сограждане Верди видели в операх композитора Италию середины XIX в. и называли автора «маэстро итальянской революции».

Второе направление творческих поисков Верди обозначилось в операх «Макбет» (1847 г.) и «Луиза Миллер» (1849 г.). Здесь он сосредоточил усилия на создании острой психологической драмы.

Зрелый период творчества композитора относится к 50—60-м гг. Оперы этих лет — размышления о способности человека противостоять злу, которое живёт как в окружающем мире, так и в его собственной
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ДЖОАККИНО РОССИНИ

(1792—1868)

Традиции оперы-буффа получили блестящее завершение в двух произведениях выдающегося мастера итальянской оперы Джоаккино Россини: «Севильский цирюльник» (1816 г.) и «Золушка» (1 81 7 г.).

«Севильский цирюльник» создан по одноимённой комедии французского драматурга Пьера Огюстена Бомарше. Пьеса появилась незадолго до Французской революции, в 1775 г., и в ней автор немало внимания уделил конфликту между дворянством и третьим сословием. Третьим сословием в XV—XVIII вв. называли население Франции, которое в отличие от первых двух сословий (дворянства и духовенства) облагалось налогом, — крестьян, ремесленников, купцов. Однако композитора привлекла вовсе не острота социального содержания, а стремительно развивающаяся интрига и искромётное остроумие текста. Каждый персонаж написан в рамках определённого амплуа: лирическая героиня (Розина), герой-любовник (граф Альмавива), одураченный толстяк (опекун Розины Бартоло, мечтающий жениться на своей воспитаннице), «профессиональный злодей» (дон Базилио, помогающий Бартоло). Но у Россини получились не маски, а живые характеры: герои способны искренне радоваться, печалиться, быть смешными и в то же время бесконечно обаятельными. Особенно интересен образ главного персонажа — цирюльника (парикмахера) Фигаро. Именно он обводит вокруг пальца Бартоло и помогает влюблённым соединиться. Фигаро постоянно в движении: «Фигаро здесь, Фигаро там», и, чтобы показать неиссякаемую энергию героя, автор делает его партию очень динамичной, технически сложной — виртуозной. Обычно подобные номера сочинялись для тенора, но Россини писал и для низких мужских голосов — баритона и баса. От артиста, исполняющего такую партию, требуется не только вокальное

мастерство, но и безупречная дикция, так как многое в музыке основано на речевой скороговорке. В плане сложности партии Фигаро (баритон) не уступает партия дона Базилио (бас). Партия главной героини — Розины (и Золушки в одноимённой опере) тоже создана для низкого голоса очень редкого тембра — колоратурного меццо-сопрано.

Особое место в творчестве Россини занимает последняя опера — «Вильгельм Телль» (1829 г.). Она положила начало новому оперному жанру — героико-романтической музыкальной драме. Судьбы персонажей (и, прежде всего главного героя — швейцарского стрелка Вильгельма Тел-ля) тесно связаны с освободительной борьбой Швейцарии в XIV в. за независимость от австрийских герцогов Габсбургов, поэтому большое значение в опере имеют хоровые сцены: они придают действию эпический размах. Музыка богата эмоциональными нюансами, которые во многом передаются средствами оркестра. Особенно выразительна увертюра к опере; в наши дни она часто звучит в концертном исполнении.
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Джоаккино Россини.
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Декорации к опере «Севильский цирюльник».

душе. В центре внимания Верди — сильная и внутренне противоречивая личность, которая сталкивается со злом: придворный шут Риголетто, дочь которого обманута Герцогом («Риголетто», 1851 г.); трубадур Манрико и его мать Азучена, ставшие жертвами преследования («Трубадур», 1853 г.); испанский король Филипп II, фактически принёсший жизнь сына в жертву своему властолюбию («Дон Карлос», 1867 г.). Пытаясь бороться со злом и добиться справедливости, герои либо умирают (как Манрико), либо мстят. Но месть разрушает душу, множит зло и
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Азучена. Манрико. Эскизы костюмов к опере «Трубадур».

приводит к очередной трагедии. Риголетто решает убить герцога, но... лишает жизни собственную дочь, а герой оперы «Бал-маскарад» (1859 г.) Ренато, одержимый ревностью, смертельно ранит лучшего друга.

Большое внимание в этот период Верди уделял разработке женских образов. Дочь Риголетто Джильда, возлюбленная Манрико Леонора, королева Елизавета («Дон Карлос») не просто обаятельные героини. Именно они, благодаря цельности натуры и способности любить, по-настоящему противостоят злу, хотя в столкновении с ним погибают первыми. Традиционный для итальянской оперы персонаж — героиня второго плана, поющая низким голосом (меццо-сопрано, контральто), — у Верди претерпел изменения. Это, пожалуй, самые сложные и сильные характеры в операх композитора, и исполнение таких партий требует незаурядного актёрского мастерства. Наиболее интересны образы Азучены («Трубадур») и Эболи («Дон Карлос»).

Верди сохранил традиционное для итальянской оперы деление действия на отдельные номера, но сумел добиться тесной связи между ними, сделать развитие событий динамичным, а композицию стройной. Красота и мелодичность музыки не только заставляют слушателя сопереживать герою, но и дают возможность просто наслаждаться пением, а певцу позволяют раскрыть перед публикой и характер персонажа, и собственные вокальные возможности.

Женские образы стали главными в двух операх Верди — «Травиате» и «Аиде». «Травиата» (1853 г.), написанная по пьесе французского писателя Александра Дюма-сына «Дама с камелиями», провалилась на премьере. Публику шокировало, что автор обратился к современной жизни (обычно действие опер относилось в прошлое). Друзья композитора позже советовали ему перенести события в XVI столетие. Вызывал негодование и сюжет: в произведении рассказывалось о жизни так называемой дамы полусвета (слово «травиата» в переводе с итальянского значит «падшая женщина»). В опере три главных действующих лица: героиня — Виолетта, её возлюбленный — Альфред и отец Альфреда — Жорж Жермон (он хочет, чтобы сын порвал с Виолеттой). История женщины, испытавшей после долгих лет легкомысленной жизни настоящее чувство, красота и сила её любви показаны в музыке тонко и проникновенно, о сложных отношениях между героями рассказано очень деликатно. Драматургический стержень оперы — развёрнутые дуэты; именно в них раскрываются характеры и чувства героев. «Травиата» стала оперой, в которой окончательно разрушилась устойчивая система амплуа, персонажи перестали делиться на правых и виноватых.
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Греческая певица Мария Каллас в роли Виолетты в опере «Травиата». XX в.
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Эскиз декораций к опере «Травиата». Постановка Оперной студии Ленинградской консерватории. 1979 г.
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«Аида» (1870 г.) была заказана египетским правительством для постановки, приуроченной к открытию Суэцкого канала. Условия заказа, казалось, обрекали оперу на то, чтобы стать помпезным парадным действом, наполненным поверхностной экзотикой (события отнесены к эпохе Древнего Египта). В опере в самом деле немало эффектных и красочных массовых сцен, но, прежде всего это рассказ о любви. Главные герои — полководец Радамес, дочь фараона Амнерис и её рабыня, эфиопская принцесса Аида, — составляют банальный «любовный треугольник», но музыкальные характеристики захватывающе интересны. Верди использовал новые приёмы в системе гармоний, в оркестровке, в построении арий и ансамблей. Вопреки традиции женские партии драматургически не противопоставлены друг другу. Героини показаны с равной глубиной, автор сопереживает каждой, поскольку и Амнерис, и Аида в своих чувствах прекрасны и сильны.

В поздний период творчества (80—90-е гг.) Верди написал лишь две оперы — «Отелло» и «Фальстаф». Опера «Отелло» (1886 г.) появилась в то время, когда итальянская культура переживала бурное увлечение произведениями Рихарда Вагнера и многие считали музыку Верди устаревшей. Поклонником немецкого композитора был и автор либретто — талантливый поэт и музыкант Арриго Бойто. Однако знакомство с Верди во многом изменило его взгляды и привело к плодотворному сотрудничеству с композитором. Считая систему Вагнера в целом неприемлемой для итальянской оперы, Верди, тем не менее, серьёзно изучил её. В результате в вокальном языке усилилась роль речитатива. В «Отелло» музыка и драматическое действие образуют неразрывное целое. Здесь нет строгого деления на арии и речитативные сцены; монологи, диалоги, хоровые эпизоды связаны в непрерывное действие, развивающееся напряжённо и стремительно. Внутренний мир героев показан не только вокальными, но и оркестровыми средствами. В оркестровой музыке Верди нашёл немало тонких красок, необычных, сложных гармоний, порой нежных и прозрачных, порой режущих слух жёсткостью (например, в сцене смятения Отелло).

Те же новые для себя качества — выразительную декламационность музыки, усложнённую систему
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Радамес и гвардеец. Амнерис. Эскизы костюмов к опере «Аида».

Постановка Оперного театра Зимина, Москва. 1909 г.
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Эскиз декораций к опере «Аида». Постановка Мариинского театра, Санкт-Петербург. 1893 г.
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Эскиз декораций к опере «Отелло». Постановка Мариинского театра, Санкт-Петербург. 1887 г.
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РЕКВИЕМ ВЕРДИ

У Джузеппе Верди мало духовных произведений. Почти все они созданы уже в поздний период творчества (90-е гг.). Реквием (1874 г.) композитор написал в память об итальянском писателе Алессандро Мандзони. В сознании многих итальянцев имя Мандзони было тесно связано с движением Рисорджименто. Не случайно некоторые исследователи полагают, что реквием посвящён всем погибшим за объединение Италии. Премьера состоялась в храме Святого Марка в Милане. Однако произведение, глубоко духовное по содержанию и написанное на латинский текст заупокойной мессы, не предназначалось для богослужения. Масштабное музыкальное полотно для хора, солистов и симфонического оркестра — это рассказ о человеке, представшем перед Господом: он то трепещет перед Ним как перед Судьёй, то раскрывает душу, как близкому другу. Специалисты находят в музыке реквиема сходство с оперой «Аида», что неудивительно: оба произведения создавались почти одновременно. Музыка некоторых частей, исполняемых солистами, по стилю близка к оперным ариям и дуэтам. Она основана на гибких, протяжённых темах: молитвенный текст воспринимается через чувства человека и одухотворяет их. Наиболее сильное впечатление производят хоровые номера, особенно часть «День гнева» («Dies irae»), посвящённая теме Страшного суда. Звучание хора построено на контрастах — от ошеломляющей громкости до шёпота. Ряд частей написан полифонически, и мастерство автора заставляет вспомнить не только о музыке XIX в., но и о великих традициях полифонии эпохи Возрождения.

мелодий и гармоний — Верди продемонстрировал и в последней опере — «Фальстаф» (1892 г.; либретто Бойто по мотивам пьес Шекспира «Виндзорские проказницы» и «Генрих IV»). Только на сей раз это было сделано в комическом произведении, в котором каждый «серьёзный» музыкальный приём (вплоть до полифонии) использован с юмором. Опера полна жизненной энергии, остроумия, и невольно забываешь о почтенном возрасте автора — восемьдесят лет.

В творчестве Верди соединились смелое новаторство и уважение к традиции (прежде всего трепетное отношение к певцу). Музыка композитора воспринималась итальянцами как явление общественной важности, и смерть мастера стала общенациональной драмой. В день похорон Джузеппе Верди более трёхсот тысяч человек вышли на улицы Милана. Хор и оркестр исполняли музыку из оперы «Навуходоносор» под управлением молодого дирижёра Артуро Тосканини (1867—1957), ставшего впоследствии одним из лучших исполнителей опер Верди.

Судьба итальянской оперы в XIX в. складывалась непросто. Итальянские труппы работали практически во всех европейских столицах; они неизменно собирали полные залы и нередко пользовались покровительством монархов. Однако музыкальная общественность стран Европы часто относилась к такой популярности с предубеждением. Считалось, что итальянская оперная школа препятствует развитию национальных школ. Такой взгляд мешал объективно оценить качество музыки. Верди своими произведениями доказал жизнеспособность итальянской оперы.

ДЖАКОМО МЕЙЕРБЕР И ФРАНЦУЗСКАЯ «БОЛЬШАЯ ОПЕРА»

В XIX в. Париж завоевал славу музыкальной столицы мира. Сюда приезжали выдающиеся композиторы из разных стран: итальянцы Джоаккино Россини и Винченцо Беллини, венгр Ференц Лист и другие мастера. На сценах оперных театров выступали лучшие певцы, проходили концерты известных музыкантов-виртуозов.

В 20-х гг. XIX столетия во французской музыке сложился особый жанр — «большая опера» (фр. grand opera). На его формирование оказали влияние традиции французской лирической трагедии и итальянской оперы-сериа. «Большая опера» представляла собой монументальное и пышное музыкально-драматическое действо; сюжет был обычно историческим, герои переживали и социальную драму, и личную. Для солистов писались арии, арии с хором, мелодические речитативы, вокальные ансамбли; в действие вводили массовые хоровые и балетные сцены. Постановки отличались необычайной роскошью декораций и костюмов.
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Джакомо Мейербер.
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Ключевую роль в становлении жанра сыграла постановка в 1828 г. оперы Даниэля Франсуа Эспри Обера (1782—1871) «Немая из Портачи» («Фенелла»), написанной на либретто популярного в те годы французского драматурга Эжена Скриба. Опера рассказывает о восстании неаполитанских рыбаков против испанского владычества и собственных правителей. На фоне этих событий разворачивается история трагической любви героини, простой рыбачки Фенеллы, к принцу Альфонсу.

Вершиной в развитии «большой оперы» стало творчество Джакомо Мейербера (настоящие имя и фамилия Якоб Либман Бер, 1791 — 1864). Он родился в Берлине в богатой банкирской семье. На родине Мейербер сочинил несколько опер, не имевших большого успеха, и затем уехал совершенствовать мастерство в Италию. Здесь он познакомился с произведениями итальянских оперных композиторов, и особенно глубоко изучил творческую манеру Россини. Написанные в Италии в 1816— 1824 гг. семь опер публика приняла благосклонно. Последняя, «Крестоносец в Египте» (1824 г.), была поставлена и за пределами Италии; это уже вполне зрелое и самостоятельное произведение принесло Мейерберу известность в Европе.

После этого композитор отправился завоёвывать Париж. Здесь он познакомился с литературой, театром, изобразительным искусством Франции и, конечно, с достижениями французской музыки. Соединив элементы трёх национальных культур (немецкой, итальянской и французской), Мейербер выработал собственный оперный стиль, который и стал олицетворением «большой оперы».

Первое сочинение композитора в этом жанре — «Роберт-Дьявол». В 1831 г. опера была поставлена на сцене театра Гранд-опера и имела невиданный успех. Немалую роль сыграло удачное либретто Скриба (в дальнейшем он стал постоянным либреттистом композитора).

В 1836 г. состоялась постановка главного произведения Мейербера — оперы «Гугеноты». Либретто написано по мотивам романа французского писателя Проспера Мериме «Хроника времён Карла IX». Исторические события (борьба французских протестантов с католиками в XVI в.) переплетаются с темой любви главных героев оперы — гугенота Рауля и католички Валентины.

«Гугеноты» — настоящая «большая опера», с обилием массовых сцен, эффектными вокальными партиями главных героев, мощным симфоническим оркестром (введён орган и усилено звучание медных духовых инструментов). Постановка отличалась необыкновенной пышностью. За «Гугенотами» последовал ещё ряд опер; наиболее значительные из них — «Пророк» (1849 г.) и «Африканка» (1865 г.).

Джакомо Мейербер — одна из интереснейших фигур в европейской музыкальной культуре, однако его творчество вызывало противоречивые оценки современников — от восторженных до критических и даже резко отрицательных. Композитор сумел сделать свои произведения интересными не только для знатоков. Мейербер учитывал запросы обычного слушателя, давал ему то, что тот хотел получить. Отсюда
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Эскиз декораций к опере «Гугеноты». Постановка Мариинского театра, Санкт-Петербург. XIX в.

*Официальные названия театра Гранд-опера — Национальная академия музыки и танца; Национальный оперный театр.
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ДУХОВЫЕ ИНСТРУМЕНТЫ

В духовых инструментах звук возникает в результате колебаний столба воздуха, заключённого внутри корпуса. Чем больше размер инструмента, тем медленнее эти колебания и ниже регистр звучания. Изменяют высоту звука двумя способами. Во-первых, вдувают воздух с большой интенсивностью, в результате чего столб воздуха рассекается на части и звучит лишь одна. Во-вторых, объём столба можно уменьшать или увеличивать посредством специальных клапанов, которые приводят в движение пальцами.

Традиционно духовые инструменты делят на две группы: деревянные и медные. К первой относятся флейта, гобой, кларнет, фагот; ко второй — валторна, труба, тромбон.

Флейта известна ещё со времён античности. В эпоху Средневековья и Возрождения её использовали и придворные, и народные музыканты, с XVII в. флейту стали применять в опере, а в XVIII столетии она вошла в состав симфонического оркестра. В XIX— XX вв. композиторы даже создавали для этого инструмента сольные произведения.

Различают два типа флейт: продольные и поперечные. При игре их держат, соответственно, либо вертикально, либо горизонтально. В европейской музыке XVII в. была распространена продольная флейта, затем её вытеснила поперечная. Изготавливалась она из цельного куска дерева, в котором после обработки просверливали канал для движения воздуха внутри трубки и отверстия. В XIX столетии флейты начали делать из металла (часто из серебра) и снабжать системой клапанов, что значительно улучшило качество звучания. В зависимости от приёмов извлечения звуков флейта обладает тонким, сильным, пронзительным или мягким и тёплым звучанием.

Гобой (от фр. hautbois — «высокое дерево») представляет собой деревянную коническую трубку, составленную из двух колен (звеньев) и раструба — расширяющегося конца, который

образует входное отверстие. Гобой имеет свыше двадцати пальцевых отверстий, большая часть которых закрывается клапанами. Воздух в трубку вдувается через трость — тонкую двойную пластинку из камыша. Звук, издаваемый гобоем, высокий, иногда даже чуть гнусавый.

Инструменты подобного типа издавна бытовали в музыке различных народов. В состав симфонического оркестра гобой вошёл в XVIII столетии, а в XIX и XX вв. часто использовался при создании камерной музыки.

Кларнет (фр. clarinette, от лат, clarus — «ясный») имеет цилиндрический ствол и одинарную трость. Состоит инструмент из мундштука (к нему крепится трость), короткой части, верхнего и нижнего колен (на них расположены пальцевые отверстия) и раструба. Изготавливают кларнеты обычно из чёрного дерева или пластмассы. Существует несколько видов инструмента: кларнет-пикколо, альтовый, теноровый, басовый и контрабасовый.

В XVI столетии в результате реконструкции старинного инструмента бомбарды (поммер) появился фагот (от ит. fagotto — «связка», «узел»). Он стал у музыкантов популярным и к XVIII в. вошёл в состав симфонического оркестра. В XIX в. механизм усовершенствовали, и фагот начали использовать в качестве солирующего инструмента. Его ствол состоит из двух параллельных колен (большее заканчивается раструбом), соединённых при помощи третьего, изогнутого (сапожка). Двойная трость насаживается на эс — узкую металлическую трубку. У фагота двадцать пять — тридцать отверстий, при игре лишь пять-шесть из них закрываются пальцами, остальные — клапанами. Из разновидностей можно назвать контрафагот с более низким регистром звучания и малый фагот (фаготтино), звучащий выше, чем обычный. Изготавливают инструменты обычно из кленового дерева, иногда применяют пластмассу.

Валторна (от нем. Waldhorn — «лесной рог») представляет собой улиткообразную металлическую трубку с сильно расширяющимся раструбом. Своё происхождение она ведёт от старинного охотничьего рога. До XVIII в. валторна использовалась в основном как ансамблевый инструмент, а с середины XVIII столетия вошла в состав симфонического оркестра, так как по тембру хорошо сочеталась как с медными, так и с деревянными духовыми инструментами. Партия валторны в оркестре ограничивалась поддержкой других инструментов, пока в 1814 г. не был изобретён вентильный механизм, усовершенствовавший её конструкцию. В XIX—XX вв. валторну использовали и в симфонических оркестрах, и в камерных ансамблях, и в качестве сольного инструмента.

Один из древнейших инструментов — труба. Упоминания о ней содержатся ещё в древнегреческих трактатах, посвящённых музыке. Трубу применяли в сражениях (для подачи сигналов), во время торжественных церемоний и народных праздников. Музыканты стали использовать трубу начиная с XVI в. Голос этого инструмента звучит в симфониях, операх, концертах и др.

Труба состоит из дважды свёрнутого в форме вытянутого овала металлического ствола, заканчивающегося раструбом. Звук извлекают с помощью вентилей — рычагов, понижающих звук. При нажатии на вентиль соединяются столбы воздуха, находящиеся в разных участках трубы. В современном оркестре используют разные трубы — басовые, альтовые, сопрановые и др. Обычно труба издаёт высокий и сильный звук, а чтобы получить приглушённый, применяют сурдину (втулку, вставляемую в раструб).

К семейству труб относится тромбон; он появился в результате изменения конструкции трубы. Первые упоминания об этом инструменте встречаются уже в трактатах XV в. К XVIII столетию сложились его устойчивые разновидности — альтовый, теноровый и басовый. С изобретением вентильного механизма появились новые приёмы игры — трели, пассажи и др.

Тромбон состоит из изогнутой раздвигающейся трубки, которая с одной
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стороны заканчивается раструбом. Высота звучания регулируется кулисой — подвижной частью тромбона. Выглядит кулиса как узкая трубка, согнутая в виде параболы. Она выполняет те же функции, что и вентили, — увеличивает длину воздушного столба и понижает звук. Инструмент имеет сильный, пронзительный, мощный звук и широкий диапазон. Композиторы используют тромбон при создании церковной музыки, а также в симфониях и операх.

В XIX столетии в Германии была сконструирована туба (от лат. tuba — «труба») — духовой медный инструмент, звучащий в низком регистре. Он представляет собой свёрнутую в не-

сколько раз трубку, которая с одной стороны заканчивается большим широким раструбом. Туба имеет вентильный механизм, с помощью которого извлекают звуки разной высоты. Наиболее распространены басовая и контрабасовая тубы. Звук у инструмента широкий и сильный, и применяют тубу обычно в музыке скорбного характера.
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определённая доля поверхностной развлекательности, которая присутствует даже в его лучших операх.

Влияние жанра «большой оперы» чувствуется в отдельных произведениях композиторов других национальных школ: в опере Джоаккино Россини «Вильгельм Телль», опере Винченцо Беллини «Пуритане», раннем сочинении Рихарда Вагнера «Риенци».
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Мефистофель. Маргарита. Эскизы костюмов к опере «Фауст». Художник В. Д. Поленов.

ШАРЛЬ ГУНО, ЖЮЛЬ МАССНЕ И ЛИРИЧЕСКАЯ ОПЕРА

К началу второй половины XIX в. произведения, написанные в жанре «большой оперы», утратили ведущее положение на сцене французских театров. Публике стал интересен внутренний мир обычного человека, а не преувеличенно романтические переживания исключительной личности. В музыке усилилось влияние реализма. На смену драматическому пафосу и героической позе пришли простота и искренность. Композиторы стремились выразить в своих произведениях чувства, которые в течение жизни испытывает почти каждый человек, — радость и печаль, любовь и ревность и т. п.

Во французском оперном искусстве во второй половине XIX столетия сформировался новый жанр — лирическая опера. Его основоположник — композитор Шарль Гуно (1818—1893). Он учился в Парижской консерватории, в 1839 г. получил Большую Римскую премию и на четыре года уехал в Италию (в этот же период он посетил Вену и Германию).

Ранние оперы Гуно не имели успеха. Славу ему принесла опера «Фауст» (1859 г.), написанная на сюжет первой части одноимённой трагедии Гёте. В основе сочинения немецкого писателя лежит предание о докторе Фаусте, который заключил договор с дьяволом, чтобы постичь тайны природы. У Гёте отношения Фауста и Маргариты только эпизод на сложном пути героя, Маргарита — «игрушка», которую Мефистофель даёт Фаусту. Композитор сделал историю любви центральным событием оперы. У Гуно Фауст всего лишь герой-любовник, призванный «обаять» публику высокими нотами и красивыми мелодиями. В партии Маргариты преобладают нежные и светлые краски, хотя в моменты столкновения с Мефистофелем (сцена в церкви, сцена свидания в тюрьме) появляется драматизм. Самой выразительной оказалась партия Мефистофеля; композитору удалось показать и разрушительную силу, и в то же время обаяние этого
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Шарль Гуно.
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героя, заставляющее остальных персонажей подчиняться ему.

Другая известная опера Гуно — «Ромео и Джульетта» (1865 г.). Музыка произведения привлекает высоким профессионализмом и чисто французской изысканностью. Однако по глубине она несоизмерима с пьесой Шекспира. У Гуно получилась не трагедия, а мелодрама с печальным концом.

Оперы Шарля Гуно оказали большое влияние на формирование композиторского стиля Жюля Массне (1842—1912) — другого выдающегося представителя жанра. Как и Гуно, Массне учился в Парижской консерватории, затем стажировался в Италии.

Лучшие оперы Массне — «Манон» (1884 г.) и «Вертер» (1886 г.). Первая написана на сюжет романа французского писателя XVIII в. Антуана Франсуа Прево д'Экзиля «История кавалера Де Гриё и Манон Леско», вторая — по роману Гёте «Страдания молодого Вертера». В обоих литературных произведениях рассказывается о трагической любви. Авторы ставят очень сложную проблему взаимоотношений мужчины и женщины. Манон разрывается между любовью к Де Гриё и жаждой богатства. Шарлотте, героине Гёте, не нужно тонкое и сложное чувство Вертера. Оперы же Массне не трагичны — это красивые истории, завершающиеся грустно, и не более того. Музыка эффектна, изящна и нежна. Она очень выигрышна для певцов, так как позволяет показать голос и актёрское мастерство. Самые известные сцены из опер — ария Де Гриё и романс Вертера «О, не буди меня». Композитор сумел создать яркие картины жизни Франции («Манон») и провинциального немецкого города («Вертер») XVIII столетия.

Жюль Массне работал также в жанре вокальной лирики. Из песен и романсов особенно популярна «Элегия». Есть в творческом наследии композитора три балета и несколько сочинений для симфонического оркестра.
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Жюль Массне.

СЕЗАР ФРАНК

(1822—1890)

Французский композитор Сезар Франк родился в Бельгии, учился сначала в Льежской, затем в Парижской консерватории. Большую часть жизни Франк работал органистом в храмах Парижа (Ференц Лист считал его лучшим органистом со времён Баха), вёл класс органа в консерватории. Творчество композитора отличается романтической образностью, эмоциональностью и в то же время классической ясностью стиля.

Симфония ре минор (1888 г.) — одно из лучших симфонических произведений во французской музыке после Берлиоза. В ней раскрывается драматизм жизни человека, в которой тесно переплетены отчаяние, тревога, радость, восторг. Интересны «Симфонические вариации» для фортепиано с оркестром (1885 г.) — своеобразный инструментальный одночастный концерт. Основу композиции составляют вариации на две темы — печальную и волевую, энергичную.

В творческом наследии Франка немало фортепианных пьес. Большую популярность получил цикл «Прелюдия, хорал и фуга» (1884 г.). Это произведение, написанное в стиле Баха и позднего Бетховена, — образец возвышенной лирики композитора. Сезару Франку принадлежат также сочинения для органа, камерно-инструментальные произведения, оперы. Среди них — популярная соната для скрипки и фортепиано (1886 г.).
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Сезар Франк.
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Жорж Бизе.

ЖОРЖ БИЗЕ

(1838—1875)

Вершина французского оперного искусства XIX в. — творчество Жоржа Бизе. Он окончил Парижскую консерваторию в девятнадцать лет и был удостоен Большой Римской премии за кантату «Кловис и Клотильда». В Италии Бизе пробыл три года; здесь он написал две оперы, кантату и несколько симфонических пьес. Вернувшись в Париж, композитор сосредоточил внимание на музыкальном театре. Первым значительным произведением Бизе стала лирическая опера «Искатели жемчуга» (1863 г.) о жизни ловцов жемчуга с острова Цейлон. О музыке одобрительно отозвался Гектор Берлиоз, но зрители оперу не оценили. Несмотря на это, некоторые фрагменты, например романс Надира, популярны и в наши дни. В 70-х гг. композитор создал свои главные произведения — музыку к драме французского писателя Альфонса Доде «Арлезианка» (1872 г.) и оперу «Кармен» (1875 г.).

Пьеса Доде рассказывает о роковой любви деревенского юноши Фредери к красавице из города Арль (отсюда название: арлезианка — жительница Арля). Развязка истории трагична: узнав, что возлюбленная неверна, Фредери кончает жизнь самоубийством. Музыка, написанная к спектаклю, очень выразительна. Тема трагической любви противопоставляется картинам народного быта и колоритной южной природе. В заключительном танце (фарандола) соединились оба настроения — радость жизни и предчувствие смерти. Две оркестровые сюиты из музыки к пьесе часто исполняют на концертах. Первую составил сам Бизе, вторую (уже после смерти композитора) — его друг, французский композитор Эрнест Гиро (1837—1892).

«Кармен» — уникальное явление в истории оперного искусства. Бизе удалось создать реалистическую психологическую драму и сохранить при этом основные черты французской национальной оперы, прежде всего яркую зрелищность действия. Опера написана по одноимённой новелле Проспера Мериме. Однако композитор в значительной степени отошёл от литературного источника. Хозе из романтичного разбойника превратился в наивного деревенского юношу, а Кармен из плутоватой и нечистой на руку красотки — в зрелую и очень непростую женщину. Образы героев в опере сложны, и такая неоднозначность порождает иногда взаимоисключающие толкования характеров. В Хозе, например, можно увидеть и «собственника», и жертву эгоистичной страсти Кармен. Композитор поставил важную психологическую проблему: два человека любят друг друга и каждый пытается заставить другого жить по собственным нравственным законам. Но Кармен не может дать радости прочных любовных отношений, а Хозе никогда не стать «лихим парнем», свободным от условностей общества. Острота конфликта подчёркивается противопоставлением образов: Хозе — тореадор Эскамильо, Кармен — Микаэла (невеста героя).

ЭДУАР ЛАЛО (1823—1892)

Французский композитор Эдуар Лало создал новый тип концерта — концерт-сюиту. Таково наиболее известное его произведение — «Испанская симфония» для скрипки с оркестром (1875 г.). Это сочинение состоит из пяти частей. Партия скрипки, блестящая, виртуозная, показывает, что композитор прекрасно знал выразительные средства инструмента. В музыке — светлой, лиричной — слышны ритмы и мелодии испанских народных песен и танцев. «Испанская симфония» и в наши дни входит в репертуар самых выдающихся скрипачей. Эдуар Лало создал также оперы, балеты, концерты для фортепиано и скрипки с оркестром, камерно-инструментальную музыку, романсы, песни.
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Эдуар Лало.
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Особое место в произведении занимает образ Испании. Интерес к этой стране вообще свойствен французской культуре второй половины XIX в. Основная часть монологов Кармен облечена в форму испанских и латиноамериканских танцев (хабанера, сегидилья и пр.). «Испанский» колорит создают замечательные хоровые сцены. Особенно интересна финальная. Последнее объяснение Кармен и Хозе происходит на фоне реплик хора — зрителей, наблюдающих за ходом корриды. Хозе наносит Кармен удар
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Хозе. Кармен. Эскизы костюмов к опере «Кармен». Художник А. Я. Головин. Санкт-Петербург. 1907 г.

КАМИЛЬ СЕН-САНС

(1835—1921)

Французский композитор Камиль Сен-Санс прожил долгую жизнь. Как художник он сложился в эпоху романтизма, а закончил свой путь уже в XX в., когда в музыке господствовали другие течения. Творчество Сен-Санса нельзя связать с каким-либо одним стилем в искусстве. Отличительная черта его музыки — мелодическое богатство, ясная, классически выверенная форма. Наследие композитора велико: один-
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Камиль Сен-Санс.
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М.М. Плисецкая в балетной сцене «Умирающий лебедь».

надцать опер, два балета, пять симфоний, тринадцать инструментальных концертов, камерно-инструментальная и камерно-вокальная музыка.

Самые известные произведения Сен-Санса — опера «Самсон и Далила» (1876 г.) и Третья симфония, или «Симфония с органом» (1886 г.). Популярны пьеса «Интродукция и рондо каприччиозо» для скрипки с оркестром (1863 г.), Второй концерт для фортепиано с оркестром (1868 г.) и Концерт для виолончели с оркестром ля минор (1872 г.). Партии солистов в этих произведениях виртуозны, в концертах и симфониях чувствуется, что композитор блестяще владеет оркестровыми приёмами.

Интересен цикл пьес Сен-Санса для инструментального ансамбля «Карнавал животных» (1886 г.), в котором персонажам даны яркие характеристики. Особую популярность приобрела меланхолическая по настроению пьеса «Лебедь», на музыку которой поставлена известная в исполнении многих знаменитых балерин сцена «Умирающий лебедь».
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ЛЕО ДЕЛИБ

(1836—1891)

Французский композитор Лео Делиб окончил Парижскую консерваторию. Он работал пианистом-концертмейстером в Лирическом театре, руководил хором Гранд-опера, занимался педагогической деятельностью. Его творчество связано в основном с музыкально-театральными жанрами. Наиболее известны комическая опера «Так сказал король» (1873 г.) и лирическая «Лакме» (1883 г.). В центре последнего сочинения — любовная история, развивающаяся на драматическом фоне столкновений индийцев с англичанами-колонизаторами (влюблённые принадлежат к разным «лагерям»).

Два балета Делиба — «Коппелия, или Девушка с эмалевыми глазами» (1870 г.) и «Сильвия, или Нимфа Дианы» (1876 г.) стали первыми образцами балетного спектакля, в котором драматическое действие развивается в танце. Они оказали значительное влияние на развитие европейского музыкально-хо'реографического искусства.
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Лео Делиб.

ножом под крик хора: «Победа!» — в этот момент Эскамильо убивает быка. Так образ корриды превращается в символ изуродованных отношений главных героев.

П. И. Чайковский восторженно отозвался о сочинении Бизе: «...по-моему, это в полном смысле шедевр, т. е. одна из тех немногих вещей, которым суждено отразить в себе в сильнейшей степени музыкальные стремления целой эпохи... Я убеждён, что лет через десять „Кармен" будет самой популярной оперой в мире». Эти слова были сказаны через несколько лет после неудачной премьеры «Кармен». Парижане нашли сюжет непристойным, а музыку скучной. Отзывы прессы были резко отрицательными. Жорж Бизе не пережил скандала, начавшегося вокруг его детища, и через три месяца после премьеры скончался.

Однако дальнейшая судьба оперы оказалась счастливой. В том же году «Кармен» поставили вновь, на этот раз в Вене. Эрнест Гиро заменил разговорные диалоги героев на мелодические речитативы, добавил несколько балетных сцен на музыку из «Арлезианки» и ранней оперы Бизе «Пертская красавица» (1866 г.). Спектакль прошёл блистательно, и, начиная с того дня «Кармен» триумфально шествует по оперным театрам мира.
ЭРНЕСТ ШОССОН

(1855—1899)

Французский композитор Эрнест Шоссон — ученик Массне и Франка. Главное его произведение — «Поэма» для скрипки с оркестром (1896 г.). Изящество и лирика здесь сочетаются с драматическими эпизодами. Партия скрипки требует от исполнителя виртуозного владения инструментом. Интересны романсы композитора, написанные на слова французских поэтов.

БЕДРЖИХ СМЕТАНА

(1824—1884)

Композитора, пианиста и дирижёра Бедржиха Сметану называют «чешским Глинкой» не случайно. Его роль в формировании национальной музыкальной школы подобна роли М.И. Глинки в русской культуре. Чехия времён Сметаны не была самостоятельным государством, а входила в состав Австрийской империи. Развитие чешского искусства, в частности музыки, способствовало становлению национального самосознания.

Сметана, как и Глинка, освоил традиции европейской музыки и на их основе сумел передать дух народного искусства, создать яркие народные образы. Работал композитор в основном в двух жанрах — опере и программной симфонической поэме.

Многие оперы Сметаны написаны на исторические темы или бытовые сюжеты из народной жизни. Самая известная — комическая опера «Проданная невеста» (1866 г.). История любви крестьянской девушки Маженки и батрака Енике разворачивается на фоне жизни чешской деревни. Музыка проникнута интонациями и ритмами чешского фольклора, выразительна, легка и искренна. Важным этапом в становлении национальных традиций музыкального театра стала опера «Либуше» (1872 г.).
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Бедржих Сме'тана.
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Эскиз декораций к опере «Проданная невеста».

Композитор сочинял её, будучи уже тяжело больным (он потерял слух), и эта работа стала настоящим творческим подвигом. Опера — эпическое произведение на исторический сюжет. Действие происходит в X в., в эпоху формирования Чешского государства. Образ главной героини — княжны Либуше, призывавшей соотечественников покончить с междоусобицами, воспринимался как фигура символическая. Либуше олицетворяла Чехию XIX столетия, стремившуюся к независимости. Музыка масштабна, эмоциональна, но в то же время лишена помпезности и пафоса, которыми иногда страдают произведения, написанные на патриотические темы.

В симфонических сочинениях Сметана опирался на принцип программности музыки, разработанный Листом. В программе для цикла из шести симфонических поэм «Моя родина» (1874—1879 гг.) использован исторический материал. Самой выразительной стала вторая поэма цикла — «Влтава». Влтава — река, на которой стоит Прага. Однако это произведение не обычная пейзажная зарисовка. Его содержание гораздо шире. Автор рисует собственно образ Влтавы (напевная мелодия, близкая к лирическим народным песням), свадебное шествие (танцевальная тема) и фантастические образы чешского фольклора. В финале звучит торжественная тема из первой поэмы «Вышеград», ставшая музыкальным портретом Пражского кремля. Таким образом, поэму можно назвать рассказом композитора о своей родине, очень искренним и трепетным.
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Маженка. Эскиз костюма к опере

«Проданная невеста».
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АНТОНИН ДВОРЖАК

(1841—1904)

Чешский композитор Дворжак, как и его старший современник Бедржих Сметана, стоит у истоков национального музыкального искусства.

Антонин Дворжак родился недалеко от Праги. Семья жила небогато, и ему с тринадцати лет пришлось работать. Но музыкальный талант всё же привёл шестнадцатилетнего юношу в Пражскую органную школу. По окончании школы он играл на альте в театральном оркестре, служил органистом в церкви. Первые крупные произведения композитор написал в 70-х гг. Дворжак довольно быстро добился известности и к тридцати годам стал наряду со Сметаной признанным главой чешской музыкальной школы. Вскоре пришла и общеевропейская популярность. Горячую поддержку оказал молодому композитору Иоганнес Брамс.

Творческий стиль Дворжака сложился под влиянием традиций романтического искусства и народной музыки. Композитор обращался к различным музыкальным жанрам. В его творческом наследии есть оперы, симфонии, инструментальные концерты, камерные ансамбли, романсы, песни, духовные сочинения.

Лучшей оперой Дворжака считается «Русалка» (1901 г.). Сам автор назвал ее «лирической сказкой» не случайно: сюжет основан на легенде о русалке, полюбившей человека. Глубина психологических характеристик, мелодичность вокальных партий, яркие бытовые сцены и картины природы делают это произведение одним из высших достижений чешского оперного искусства.

В 1892—1895 гг. композитор возглавлял Национальную консерваторию в Нью-Йорке и выступал с концертами. Девятая симфония (1893 г.), написанная в США, стала шедевром симфонической музыки XIX в. Это сочинение — воспоминание о родине на чужбине, недаром у произведения есть подзаголовок — «Из Нового Света». Перед слушателем предстаёт Америка, увиденная глазами европейца. Дворжак использовал мотивы чешского, афро-американского и индейского фольклора.

Концерт для виолончели с оркестром (1895 г.) также относится к лучшим произведениям композитора. Героика и лирика, искромётная радость и веселье соединены в этом сочинении с чарующей певучестью партии виолончели.

Знаменитые «Славянские танцы» для симфонического оркестра (1878—1887 гг.) созданы под впечатлением от «Венгерских танцев» Брамса. Дворжак увлёкся мыслью
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Антонин Дворжак.
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Сцены из оперы «Русалка».

Национальный театр, Прага. 1901 г.
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создать нечто подобное на основе славянской музыки. Из шестнадцати пьес десять написаны по мотивам чешских танцев, в остальных шести использованы украинские, словацкие, польские и сербские народные мелодии. Каждый танец — яркая жанрово-бытовая музыкальная картина.

Антонин Дворжак много выступал как дирижёр — исполнитель собственных сочинений. Его концерты с большим успехом проходили в городах России, в Лондоне, Берлине, Будапеште, Нью-Йорке и др. Он был выдающимся педагогом и возглавлял класс композиции в Пражской консерватории.

ЭДВАРД ГРИГ

(1843—1907)

Творчество норвежского композитора Эдварда Грига открыло для Европы музыкальную культуру Скандинавских стран. Решающее влияние на формирование стиля мастера оказали сочинения немецких композиторов-романтиков. В Норвегии серьёзное музыкальное образование в то время получить было невозможно, и в пятнадцать лет Григ поступил в Лейпцигскую консерваторию, которую окончил в 1862 г. Именно здесь он познакомился с музыкой Германии.

Немаловажную роль в творческой судьбе Грига сыграла встреча с норвежским композитором Рикардом Нурдроком (1842—1866), выступавшим за создание национального музыкального искусства. Вернувшись на родину, Григ стал изучать норвежскую народную музыку. «Я черпал из богатой сокровищницы народных норвежских песен и пытался создать норвежское искусство из этого до сих пор не осознанного источника народной души», — напишет позже композитор.

Эдвард Григ не сочинял симфоний, не создал ни одной оперы. Он писал песни, фортепианные пьесы, камерные ансамбли, симфонические циклы народных танцев, симфонические сюиты и т. д.
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Эдвард Григ.
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Интерьер дома Эдварда Грига. Осло. XIX в.
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Автограф партитуры «Песни Сольвейг».

Своеобразная мелодичность и ритмика песен Грига выдаёт их норвежское происхождение, но необыкновенное изящество и в то же время глубина музыкальных образов делают песни произведениями мирового масштаба. Для своих сочинений композитор выбирал тексты скандинавских писателей — Ханса Кристиана Андерсена, Бьёрнстьерне Мартиниуса Бьёрнсона, Генрика Ибсена и др. Песни Грига публиковались в сборниках («По скалам и фиордам», 1886 г.; «Норвегия», 1893 г.; «Дитя гор», 1895 г.).

Богато и фортепианное наследие Грига. Концерт для фортепиано с оркестром (1868 г.) получил в своё время высокую оценку Ференца Листа. Это произведение отличается красотой мелодий и благородной виртуозностью партии солиста.

Большинство фортепианных пьес входит в десять сборников композитора под названием «Лирические пьесы» (1867—1901 гг.). Это сочинения скорее для домашнего музицирования, чем для концертной эстрады. Скромная прелесть маленьких композиций, простота изложения, иногда несколько наивная программность («Бабочка», «Одинокий странник», «Птичка», «Мальчик-пастух», «Шествие гномов», «Минувшие дни», «Она танцует», «Тоска по родине» и др.) делают пьесы незаменимым учебным материалом для начинающих музыкантов. Однако в фортепианном наследии Грига есть произведения и героико-драматического склада, крупной формы. Таковы фортепианная соната (1865 г.) и «Баллада» (1875 г.).

Под влиянием народной музыки появились циклы «Норвежские танцы» для фортепиано в четыре руки (1881 г.) и «Симфонические танцы» для симфонического оркестра (1898 г.). Каждый цикл включает четыре танца различного характера: подвижные и порывистые чередуются с плавными и торжественными танцами-шествиями.

Наиболее известное произведение Грига — музыка к драматической поэме Генрика Ибсена «Пер Гюнт». В характере главного героя переплелись смелость и стремление к независимости с эгоизмом и жаждой наживы. Он ищет счастья в далёких краях и пренебрегает любовью и верностью близких. В одиночестве умирает мать Пера — Озе, тоскует брошенная им невеста Сольвейг. Мечты Пера Гюнта о благополучной
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«Музыкальный домик», в котором Эдвард Григ написал многие свои произведения. Окрестности Бергена.
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и сытой жизни разбиваются вместе с попавшим в шторм кораблём, на котором разбогатевший герой возвращается домой. Он умирает на руках простившей его Сольвейг.

Ибсен сам предложил Григу написать музыку к своему произведению. Лирический центр композиции — «Песня Сольвейг», одно из лучших созданий Грига. В основе мелодии лежит народный напев. Необыкновенная красота и чистота мелодического рисунка создают образ нежной, любящей и верной девушки. Некоторые фрагменты сочинения представляют собой жанровые картины; в них использованы мотивы норвежских танцев. В драме Ибсена действуют не только люди, но и персонажи древних легенд и сказаний, поэтому в музыке есть сказочные образы («В пещере горного короля»). Замечательные образцы пейзажной лирики представлены в пьесах «Утро» и «Возвращение Пера Гюнта». Драматическая пьеса «Жалоба Ингрид» (Ингрид — девушка, влюблённая в Пера Гюнта) соседствует с «восточными» частями — «Танцем Анитры» (Анитра — дочь вождя бедуинов, повстречавшаяся Перу Гюнту во время странствий) и «Арабским танцем». Проникновенной печалью наполнена пьеса «Смерть Озе».

Музыку к драме Григ написал в 1876 г., а через несколько лет составил из неё две сюиты для симфонического оркестра (1888 и 1896 гг.). Эти сюиты часто исполняются в наши дни, они входят в репертуар лучших симфонических оркестров.

Эдвард Григ открыл миру богатство норвежской культуры. Высоко ценил его творчество П. И. Чайковский: «В его музыке, проникнутой чарующей меланхолией, отражающей в себе красоты норвежской природы, то величественно широкой, грандиозной, то серенькой, скромной, убогой, но для души северянина всегда несказанно чарующей, есть что-то нам близкое, родное...».

Григ многое сделал для развития культуры Норвегии. Он участвовал в создании музыкальных обществ, организовывал фестивали норвежской музыки, выступал с концертами своих произведений. Композитор заботился не о личной славе, а о славе родины. «Я горд и счастлив тем, что я норвежец, — писал Эдвард Григ. — Я искренне думаю, что симпатии к моему искусству коренятся в симпатиях к Норвегии».

ИСААК АЛЬБЕНИС

(1860—1909)

Биография испанского композитора и пианиста Исаака Альбениса необычна. В девять лет он убежал из дому. Его вернули, но через три года мальчик вновь совершил побег — на этот раз в Южную Америку! К тому времени Альбенис прекрасно владел фортепиано, и деньги на билет юному музыканту собрали пассажиры парохода, восхищённые его игрой. Альбенис несколько лет выступал с концертами в городах Америки, а затем Европы. В 1878 г. он познакомился с Ференцем Листом и стал учеником знаменитого композитора.

Именно Лист пробудил интерес музыканта к испанскому фольклору. Важной для формирования творческих принципов Альбениса оказалась и его встреча с Фелипе Педрелем (1841 — 1922) — композитором, музыковедом и фольклористом. В статье-манифесте «За нашу музыку» (1891 г.) Педрель призывал соотечественников-музыкантов изучать народное искусство и в своём творчестве опираться на него. В пример он приводил композиторов России.

Основную часть творческого наследия Альбениса составляет фортепианная музыка. В циклах пьес «Испанская сюита» (1886 г.), «Испанские напевы» (1898 г.), «Иберия» (1906—1907 гг.) перед слушателями предстают картины жизни народа, испанской природы. Отдельные пьесы имеют названия испанских городов
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Исаак Альбенис.

*Иберия — древнее название Испании.
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и провинций или танцев: «Кордова», «Гранада», «Севилья», «Малага», «Наварра» или «Сегидилья», «Малагенья» и т. д.

В пьесах широко использованы элементы народной музыки Андалусии — области на юге Испании. Стиль песен и танцев Андалусии — фламенко — чувствуется в прихотливом проведении мелодии, богатстве ритмического рисунка; фортепиано передаёт даже особенности звучания шестиструнной гитары.

Музыка Альбениса — настоящее романтическое искусство, яркое и страстное. Композитор сумел создать образ страны, изобразить в звуках «танцующую душу Испании».

ЖАК ОФФЕНБАХ, ИОГАНН ШТРАУС И ЛЁГКАЯ МУЗЫКА ВТОРОЙ ПОЛОВИНЫ XIX ВЕКА

Для музыкальной жизни Франции второй половины XIX в. характерно обращение к лёгким жанрам театрального искусства, в частности к оперетте. Создателем французской оперетты считают Жака Оффенбаха (настоящие имя и фамилия Якоб Эбершт, 1819—1880). Он родился в Кёльне (Германия) в семье учителя музыки. К шести годам мальчик уже неплохо играл на скрипке, позже научился играть и на виолончели. В 1833 г. семья переехала во Францию, и Оффенбах поступил в Парижскую консерваторию.

В 1850 г. Жак Оффенбах получил место дирижёра в парижском театре «Комеди Франсез», а в 1855 г. открыл собственный театр под названием «Буфф-Паризьен». Композиторское творчество Оффенбаха развивалось в сфере оперетты, пантомимы, сатирических сценок, пародии. Славу ему принесли оперетты «Орфей в аду» (1858 г.), «Прекрасная Елена» (1864 г.), «Парижская жизнь» (1866 г.), «Перикола» (1868 г.) и др. В последний период творчества Оффенбах создал оперу «Сказки Гофмана» (1880 г.), проникнутую лиризмом и романтичностью.

Для своих произведений композитор обычно выбирал политически злободневный сюжет, а в музыке опирался на песенно-танцевальные жанры, родившиеся в ночных кафе, — куплеты и канкан. Куплеты — разновидность песни; исполнялись обычно в быстром темпе, речитативом. Канкан — быстрый и эротичный танец; он, как правило, был

[image: image106.jpg]



Эскизы костюмов к оперетте «Прекрасная Елена». Постановка Свободного театра, Москва. 1913 г.
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Жак Оффенбах.
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кульминацией представления. Большое внимание в опереттах уделялось тексту: он должен был быть остроумным, насыщенным каламбурами, яркими эпитетами и т. д. К артистам предъявлялись высокие требования: хороший голос, актёрское мастерство и обязательно прекрасная дикция.

Венский вариант оперетты создал Иоганн Штраус (1825—1899) — австрийский композитор, скрипач и дирижёр. Он вошёл в историю музыки не только как родоначальник оперетты, но и как крупнейший мастер вальса.

Родился Штраус в Вене в семье музыканта. Его отец, Иоганн Штраус, был талантливым композитором, автором популярных вальсов, имел собственный танцевальный оркестр. Уже в шесть лет мальчик стал учиться играть на скрипке, пробовал сочинять. Однако отец был против музыкальных занятий сына, так как хотел ему «лучшей участи», чем судьба музыканта.

И всё же Иоганн Штраус-сын посвятил свою жизнь музыке. В 1844 г. он в тайне от отца организовал концертный ансамбль, с которым
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Иоганн Штраус.
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Эскиз декорации к опере «Сказки Гофмана». Постановка Оперного театра Зимина, Москва. 1915 г.

ОПЕРЕТТА И ЕЁ ИСТОКИ

До середины XIX в. опереттой (ит. operetta — «маленькая опера») называли небольшую оперу. Как развлекательный жанр оперетта сформировалась в 50-х гг. XIX столетия. Она включает куплетные песни, танцы, разговорные диалоги. Привычные для оперы формы — арии, вокальные ансамбли, хоры, балетные сцены — в оперетте носят облегчённый характер, но именно музыка является основой развития действия.

Жанр развился из французской комической оперы, итальянской оперы-буффа, из немецкого и австрийского зингшпиля. В творчестве Моцарта, Бетховена и Вебера зингшпили — глубокие психологические и философские сочинения. Однако постепенно сложные идеи ушли из произведений этого жанра, уступив место незамысловатым сюжетам и развлекательной, пикантной музыке.

ФРАНЦ ФОН ЗУППЕ

(1819—1895)

Австрийский композитор и дирижёр Франц фон Зуппе (настоящие имя и фамилия Франческо Эцекьеле Эрменеджильдо Зуппе-Демелли) — один из родоначальников венской оперетты. На формирование его стиля серьёзное влияние оказала музыка Доницетти и Оффенбаха. Ему принадлежат многочисленные комические пьесы, комические оперы, оперетты (самая известная — «Донна Жуанита», 1880 г.).
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Франц фон Зуппе.
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ЙОЗЕФ ЛАННЕР

(1801—1843)

Один из создателей классического венского вальса — австрийский композитор, скрипач и дирижёр Йозеф Ланнер. Его оркестр одним из первых начал исполнять симфонизированную танцевальную музыку на эстрадах парков и садов Вены. Репертуар состоял главным образом из сочинений самого Ланнера, большинство которых представляли собой циклы из пяти вальсов со вступлением и заключением. Всего Ланнер создал более двухсот произведений этого жанра.
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Йозеф Ланнер.

в дальнейшем гастролировал по городам Европы.

Обладая врождённым мелодическим даром, Штраус сочинял быстро и легко. Его вальсы завоевали признание публики благодаря красоте и лёгкости мелодий. Зрелые вальсы композитора — крупные программные пьесы, созданные не для танца в кафе, а для концертного исполнения. Яркие примеры таких сочинений — «Прощание с Петербургом» (1858 г.), «Жизнь артиста», «На прекрасном голубом Дунае» (оба 18б7 г.), «Сказки Венского леса» (1868 г.).

Знакомство с Жаком Оффенбахом побудило Штрауса попробовать силы в жанре оперетты. «Летучая мышь» (1874 г.) и «Цыганский барон» (1885 г.) — серьёзные произведения, в которых на первом плане — вокальные средства выразительности. Сложные, развёрнутые арии написаны не только для главных героев, но и для второстепенных. Очень важны увертюры и хоровые сцены; например, увертюра к оперетте «Летучая мышь» — развёрнутая пьеса в сонатной форме. Данное сочинение Штрауса ближе всего к традициям классической оперы.

Помимо оперетт и вальсов композитор писал мазурки, польки и др. Произведения Иоганна Штрауса во многом повлияли на творчество мастеров, обращавшихся к сфере танцевальной музыки, в частности Мориса Равеля и Рихарда Штрауса.

