HUDBA RENESANCE


/I/





Epocha renesance se rozprostírá v časovém úseku cca 200 let: 1400 – 1600


Renesance přináší významné změny v životním slohu, v myšlení, kultuře jako celku. Hudební kultura je pouze dílčí součástí tohoto všeobecného vývojového procesu. 


Od počátku 15. Století dochází k rozvoji obchodu, řemesel – a tím k bohatnutí měšťanstva. Měšťantvo, společensky dosud neprivilegovaná vrstva (vzhledem k “urozené“ šlechtě) se začíná postupně domáhat zlepšení a zvýraznění svého společenského postavení, které by odpovídalo jeho sílícímu postavení ekonomickému. Neurození, leč bohatí měšťané – řemeslníci, obchodníci, bankéři,… - investují do vzdělání, dostupného doposud pouze šlechtě a duchovenstvu. Vedle mocné vrstvy neurozených boháčů vzniká i důležitá vrstva neurozených vzdělanců – tzv. “aristokratů ducha“, kteří razí heslo “nobilis non nascitur sed fit“ (ušlechtilým se člověk nerodí, nýbrž stává). Sílící sebeuvědomění vzdělaného člověka má za následek mimo jiné i oslabení slepé víry v některá náboženská dogmata: postavení římské církve postupně slábne a je v období renesance stále více narušováno reformními snahami: zahájilo je už v 1. polovině 15.století husitství v Čechách, od počátku 16.století pak reformace v Německu (Luther 1517), v Anglii (1534 se Jindřich VIII. odtrhl od Říma a založil anglikánskou církev. V témže roce založen Jezuitský řád jako jeden z nástrojů boje katolické církve proti reformaci), ve Švýcarsku a Francii (Kalvín 1541), aj. 


Protiakce katolické církve – Tridentský koncil 1545-1563 (úsilí o vnitřní reformu katol. církve, jejíž důsledky se projeví zejména v následujícím období baroka).


vynález knihtisku kolem r. 1450 – snazší dostupnost knih a šíření vzdělanosti. S tím souvisí rozvoj kritického a analytického myšlení (Erasmus Rotterdamský 1465-1536, Nicolo Macchiavelli 1469-1527, Mikuláš Koperník 1473-1543)


Zároveň prudký rozvoj umělecké činnosti ve všech oblastech:  rozšiřuje se okruh bohatých „objednavatelů uměleckých děl“, kteří si jimi „zkvalitňují svůj život“ – ať už jde o ušlechtilou zábavu, relaxaci nebo o společenskou reprezentaci.


V malířství přišla renesance s důležitým objevem lineární perspektivy, která umožnila iluzi třírozměrného prostoru na malířských plátnech.


------------------------------------------------------------------------------------------------------------


Slavní renesanční malíři:                                                 Slavní renesanční spisovatelé a básníci:


Fra Angelico 1387-1455                                                /Dante Alighieri 1265-1321 – praerenesance/


Sandro Boticelli 1446-1510                                           Franceso Petrarca 1304 - 1374


Piero de la Francesca 1420-1492                                 Giovanni Bocaccio 1313-1375


Leonardo da Vinci 1452-1519                                      Francios Villon 1431-1462


Michelangelo /Buonarotti/ 1475-1564                          Francois Rabelais 1495-1553


Rafael Santi 1483-1520                                                Torquato Tasso 1544-1595


Hieronymus Bosch cca 1450-1516                               William Shakespeare 1564-1616


Mathis Grünewald cca 1470-1528                               Tirso de Molina 1571-1648


Albrecht Dürer  1471 - 1528


Lucas Cranach st. 1472-1553


Peter Brueghel st. („selský“) cca 1525 –1569


Doninico El Greco cca 1541 – 1614


------------------------------------------------------------------------------------------------------------------------


Největší rozvoj zažívají v renesanci přímořské státy a přístavní města, v nichž může kvést obchod a řemeslo nejrychleji a nejvíc: v Itálii Benátky, Janov,  Neapol, ve Flandrech Utrecht, Antverpy, Bruggy,…


-----------------------------------------------------------------  


HUDEBNÍ ŽIVOT:  rychle se zvětšuje počet „autorských osobností“ – skladatel se již otevřeně hlásí ke svému dílu. V liturgické hudbě ještě dlouho zůstane zvykem užívat cantus firmus, jako spojovací článek skladby s původním gregoriánským chorálem, je to však už pouze formální záležitost, která na vlastní hudební charakter skladby nemá již žádný podstatný vliv. Faktura vícehlasých skladeb se stál více komplikuje: Zhruba do třicátých let 16.století můžeme v renesanční hudbě  do jisté míry hovořit o „fascinaci vícehlasem“: Pozdně středověký tříhlas se rychle rozšiřuje na 4-5-6-….až 8hlas (občas ještě větší počet hlasů), velmi složitě polyfonně prokomponovaný s pomocí technik volného kontrapunktu, ale především stále více se rozšiřujícího a prohlubujícího imitačního kontrapunktu. Od vrcholu složitosti ,dosaženého zhruba ve 2.generaci tzv. „nizozemské školy“ (viz níže) se poté vícehlasá faktura opět oprošťuje, hlasů ubývá až na 5 – 4 hlas, které se ukazují jako hudebně nejvýhodnější a přitom zcela dostatečné. 


Stylu renesanční hudby se občas říká styl „vokální polyfonie“: to je pravda pouze do té míry, že vokální projev v období renesance převažuje, avšak nikoli absolutně. Naopak: právě období renesance přináší rychlý rozvoj a postupnou emancipaci instrumentální hudby. Na sklonku renesance už vznikají i první zcela samostatné formy instrumentální hudby, na které naváže baroko. Ani vokální skladby renesanční si nelze představovat v čistém slohu „a capella“. Takových je menšina! Větší část vokálních skladeb se provozovala smíšeně – tj. se spoluúčastí hudebních nástrojů. Hudební nástroje buďto zdvojovaly jednotlivé vokální hlasy v unisonu nebo v oktávách, eventuálně mohly nahradit ve sboru chybějící hlas. Party hudebních nástrojů se samozřejmě nevypisovaly zvlášť – hrály se přímo z vokálních partů. Proto se dlouhou dobu považovala renesanční hudba především za vokální hudbu „a capella“. Tento názor je dnes již silně zastaralý.


Renesanční kompoziční styl se podřizuje více poslechovému dojmu ze znějící hudby: proto končí období místy „barbarského“ středověkého vícehlasu s řadou volně nastupujících a nerozváděných disonancí a nastupuje éra tzv. eufonického(libozvučného) kontrapunktu: eufonický kontrapunkt vychází ze zásady, že ve vícehlasé skladbě lze užívat na všech dobách pouze konsonance; disonance pouze na lehkých dobách a to pouze  disonance připravené a řádně rozvedené. To je velký rozdíl oproti středověké volnosti v zacházení s disonancemi. Mezi konsonance se stále více zařazují i tercie (sexty méně!), i když ještě dlouho nebudou považovány za konsonance základní – těmi jsou stále prima, oktáva a kvinta. V oktávách nebo kvintoktávových souzvucích renesanční skladby končí až do vrcholného období, tj cca do poloviny 16.století. 


Velmi se v renesančním vícehlasu uvolňuje a prohlubuje rytmus. Ten se již zcela zbavil středověké modální monotónnosti a stereotypu ( s výjimkou izorytmie, která byla na počátku renesance ještě nějaký čas používána) ve prospěch složitých, komplementárních (komplementární = vzájemně se doplňující, mísící) rytmů, pro jejichž zápis byla vytvořena tzv. bílá menzurální notace, užívající již všech hlavních notových znaků naší dnešní notace, tj. not s prázdnými („bílými“) hlavičkami pro nejdelší hodnoty a not s plnými („černými“) hlavičkami pro noty kratší včetně praporků pro hodnoty nekratší. Podobně jako vícehlasá faktura hudby renesance se nejprve rozšiřovala a komplikovala, aby se poté opět zjednodušila v zájmu čistě hudební působivosti, tak i bílá menzurální notace byla zpočátku maximálně složitá a srozumitelná jen dokonale vyškoleným profesionálům, a teprve později se zjednodušila s zpřehlednila, aby byla dostupná širokému okruhu hudebnické a hudbymilovné veřejnosti. V této zjednodušené podobě přejde pak na přelomu renesance a baroka do moderního notačního systému užívaného dodnes.














  


Skladby se v renesanci stále ještě zapisovaly zvlášť, po jednotlivých hlasech – nikoli do partitury. Tato praxe přešla ze středověku: ten si se svým dvoj – tříhlasem (nanejvýš čtyřhlasem) poradil tak, že skladbu zapisoval na dvě strany rozevřené knihy po jednotlivých hlasech pod sebou. Tato praxe v renesanci, kdy se počet hlasů zvětšil, už nevyhovovala, a tak se zavedla praxe tzv. hlasových knížek – každý hlas měl svou zvláštní hlasovou knížku. To je jeden z největších problémů při dochování dobových skladeb: mnohé hlasové knížky se ztratily a z dochovaných fragmentů většinou nelze skladby rekonstruovat, byť jsou „v některých hlasech dochovány celé.


HUDEBNÍ TEORIE RENESANCE:   zažila obdobný rozkvět jako celá renesanční kultura. Renesanční hudební teorie poprvé v dějinách opouští ryze spekulativní východiska a zaměřuje se na potřeby skladatelské praxe. Dva nejvýznamnější hudební teoretikové renesance jsou: Heinrich Loriti Glareanus (1488-1563), Švýcar, který v roce 1547 vydal důležitý spis Dodekachordon (= dvanáctistrun), v němž doplnil dosavadní systém osmi církevních stupnic o další čtyři (jónskou, aiolskou a jejich plagální varianty), čímž uzavřel celý systém diatonických tónových řad – modů. 


-----------------------------------------------------------------------------------------------------------


Celý systém jsme si uvedli v tabulce v kapitole o středověké hudební teorii.


----------------------------------------------------------------------------------------------------------


Zároveň tím teoreticky zrovnoprávnil obě „nové“ stupnice se stupnicemi původními, čímž na jednu stranu pouze vyjádřil skutečnost, že jónská a aiolská stupnice byly v tvorbě kolem poloviny 16.století užívány stále častěji a začaly převažovat, na druhé straně tím umožnil stabilizaci a rychlejší rozšíření modeního dur-mollového tonálního cítění, z něhož vyrostl sloh hudebního baroka. 


Druhým významným teoretikem renesance je o generaci mladší Ital Gioseffo Zarlino (1517-1590). Zarlino byl rovněž skladatel, působil jako sbormistr u sv. Marka v Benátkách. Ve svém spisu Institutioni harmoniche (1558) poprvé definoval AKORD jako vertikálně vystavěný souzvuk terciové stavby – Zarlino uvažuje pouze o trojzvuku. Zároveň poprvé formuloval dur-mollovou tonalitu, když určil oba základní trojzvuky – durový a mollový kvintakord, za základní, prvotní a rovnocenné konsonantní souzvuky (tzv. harmonický dualismus). Tím vlastně plně „otevřel brány“ dur-mollové tonalitě.    


------------------------------------------------------------------------------------


HLAVNÍ FORMY A ŽÁNRY VOKÁLNÍ POLYFONIE


V oblasti chrámové liturgické hudby bylo v celém období hudební renesance hlavní období MOTETO, komponované samostatně i jako stavebný díl složených forem – především CYKLICKÉ MŠE (v renesanci se jí říká též „motetová mše“)  Moteto bylo komponováno v přísně polyfonním, postupem doby stále výrazněji imitačním slohu, přičemž jeho forma se dlouhou dobu ještě řídila formou zhudebněného textu. Teprve v pozdní renesanci sílí tendence ke zdůraznění hudebních formových principů ve stavbě moteta. Renesanční moteto se skládá většího počtu kratších, vnitřně uzavřených částí podle konkrétních úseků textu. Každá z těchto částí představuje samostatně prokomponované „malé moteto“ – a řetěz takovýchto dílů dává dohromady celek moteta po vyčerpání celého textu. Moteto se pohybovalo jednotném - pomalém až středně rychlém tempu bez tempových změn: také jeho výraz byl jednotný - důstojný, obřadný, výrazově málo zvlněný – jak se sluší a patří na liturgickou skladbu. Vnitřní jednotu moteta podporoval i jednotný jazyk moteta - latina


Světská hudba, námětově daleko pestřejší, si v renesanci (kdy význam světské hudby oproti středověku nesmírně vzrostl) vypěstovala větší počet rozmanitějších forem, spjatých často s jejich původním společenským účelem a funkcí. Uplatňovaly se zde národní jazyky, taneční prvky, a množství společensky rozšířených námětů „ze života“: milostné, žertovné, satirické (nezřídka politická satira), pijácké, lovecké, hrdinské, mravoučné a výchovné  - a rovněž elegické, žalostné, naříkavé. Každá oblast a národní kultura si vytvořila své specifické formy světské vokální vícehlasé hudby. Vzhledem k tomu, že počátky renesančního vokálně -polyfonního slohu náleží oblasti Burgundské a poté oblasti Flander, jsou nejstaršími žánry světského vícehlasu především CHANSON a vedle něj speciální účelové formy, např lovecká CHASSE. Poté, co do dějin renesanční hudby výrazně vstoupí také Itálie, zaujme významné místo vedle chansonu italský MADRIGAL, pěstovaný zde již od „trecenta“. Zejména Italové si ovšem vypěstovali i řadu dalších forem světské hudby – lovecká CACCIA je ekvivalentem francouzské CHASSE, jsou zde i jednodušší „lidovější“ formy jako FROTTOLA nebo VILLANELLA  a další. Formy světského vícehlasu nebyly většinou tak složitě kontrapunkticky propracované, zato však vyly výrazově pestřejší s většími kontrasty mezi jednotlivými částmi skladby, s většími proměnami rytmu, metra i tempa (v motetu se tempo vůbec neměnilo, metrum jen nenápadně na pozadí neustálé rytmické komplementarity). Výsledkem jsou vnitřně velice kontrastní útvary s nápadnými proměnami ve sledu jednotlivých částí.   





GENERACE tzv. NIZOZEMSKÉ ŠKOLY


Komponovaný vícehlas byl na počátku 15.století známý a rozšířený v celé západní, jižní Evropě a v části střední Evropy. Zvláště výhodné podmínky k jeho dalšímu vývoji se vytvořily v oblasti Nizozemí a severní Francie. Toto území z celého kontinentu nejblíže sousedilo s ostrovní Anglií, kde se vícehlas od samého počátku vyvíjel velmi svérázně, daleko více se používaly tercie jako plně konsonantní intervaly (vzpomeňme si na gymel, který byl právě anglickou specialitou, v tříhlasých větách užíval anglický vícehlas bez okolků i úplné durové či mollové kvintakordy i v závěrech, což na kontinentu původně nebylo přípustné). Užívání tercií jako konsonancí a terciově stavěných trojzvuků začalo z Anglie od počátku 15.století stále silněji pronikat na kontinent,  a to především do oblastí Nizozemska a severní Francie – a právě zde se mohly smísením obou vlivů – kontinentálního a anglického - vytvořit základní slohové znaky raně renesanční polyfonie s jejím důrazem na eufonický, tj. libozvučný kontrapunkt. Shodou okolností představovalo dotyčné území v tomto historickém období  jednotný stát – tzv. Burgundské vévodství, které bylo zejména za vlády vévody Karla Smělého (1433-1477) státem velmi mocným a bohatým. Národnostně to bylo území smíšené (o vyhraněnou národnost skladatelů pocházejících z této oblasti se dodnes vedou spory- byli to Vlámové, Holanďané, Francouzi,…) – a tak se všeobecně hovoří o skladatelích „nizozemských“. Celé 15.století se vyznačuje naprostou převahou nizozemských skladatelů, kteří během tří generací vytvořili a postupně do dalších oblastí Evropy (Francie, Itálie,…) rozšířili univerzální styl a hlavní druhy a formy polyfonní hudby. Teprve od počátku 16.století vyrostli i v ostatních oblastech Evropy domácí skladatelé, kteří ovšem navázali na importovaný univerzální sloh Nizozemců v oboru chrámové hudby a kteří rozšířili oblast hudby světské o některé specifické prvky svých národních kultur a tradic (nástup madrigalu a dalších italských forem s jejich podmanivou zpěvností).


Charakteristické závěry zůstanou ovšem u prvých generací nizozemských skladatelů převážně v prázdných oktávových či kvintoktávových souzvucích bez tercie. Typické jsou tzv. „dufayovské závěry“ podle příslušníka prví generace nizozemských skladatelů G. Dufaye:






































Na začátku 15.století se pod vlivem anglického „terciového“ vícehlasu  vyvinula svézázná  technika – tzv. fauxbourdon (čti fóburdon = falešný bourdon), který ve svém výsledku znamenal vlastně sled paralelních sextakordů. Tato fauxbourdonová sazba – tříhlas – vznikla tak, že oba krajní hlasy, soprán (superius = vyšší) a tenor postupovaly paralelně a to pouze v oktávách nebo sextách a mezi nimi se pohybobal alt přesně paralelně se sopránem v kvartové vzdálenosti. Výsledkem byly sextakordy eventuálně kvintoktávové souzvuky – ty se na kontinentě užívaly přinejmenším vždy na začátku a na konci takovéto fauxbourdonové skladby, stejně jako u jakéhokoli jinak komponovaného vícehlasu.






































Normou vícehlasu se na začátku renesanční polyfonie stává ovšem čtyřhlas: Od něj se pak začíná rozvíjet složitější vícehlas (až k osmihlasu, výjimečně i víc). Základem čtyřhlasé věty byl dvojhlas tenoru a sopránu (superius). K němu se připojily dva kontratenory: kontratenor altus (altus = vysoký) mezi tenor a superius – ten se bude později nazývat alt. 


Novinkou renesanční vícehlasé věty je to, že tenor přestává být nehlubším hlasem, jako byl až doposud, a pod tenor se vkládá  kontratenor bassus  (bassus = nízký) – později nazývaný bas.



































/Pokračování : Renesance II. 1. – 3. Generace nizozemské školy/ 


