HUDBA BAROKA II


VZNIK OPERY: opera je novým hudebním žánrem, který vznikl v epoše baroka a který se stal jedním z nejdůležitějších žánrů nejen této epochy, nýbrž i epoch následujících (platí v podstatě do současnosti). Opera vznikla pokusem skupiny umělců a intelektuálů, kteří se scházeli ve Florencii v paláci hraběte Bardiho (později též v paláci hraběte Corsiho) ke společným diskusím o tom, jak vypadala antická tragédie (o níž se vědělo, že byla ”nějak” zpívána, avšak hudba se nedochovala) a jak tuto tragédii opět vzkřísit k životu. Tato skupina se nazývá  florentská Camerata. 


Diskuse o tom, jak asi bylo dramatické slovo zhudebňováno, vedly současně i k prvním praktickým tvůrčím činům. Tak vznikly první hudebně dramatické výstupy – předkové budoucí opery.  Mezi členy Cameraty byli jak skladatelé, tak i zpěváci, libretisté a hudební i divadelní teoretikové. Ze skladatelů jsou nejvýznamnější Jacopo PERI (1561-1633), Giulio CACCINI (cca 1550-1618), Emilio de CAVALIERI (cca1545 – 1602), slavným libretistou Cameraty byl Ottavio RINUCCINI (1563-1621). U zrodu Cameraty stál též teoretik a skladatel Vincenzo GALILEI (který z nich byl nejstarší, cca 1520 – 1591), který se skladatelsky ovšem rané opeře nevěnoval. Byl to otec slavného fyzika a astronoma Galilea Galileiho. V roce 1581 vyšel jeho spis ”Dialogo della musica antica at della moderna”, v němž Galilei popisuje a propaguje nový dramaticko – výrazový sloh založený na doprovázené monodii proti starému slohu polyfonnímu.    


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


První operní pokusy členů florentské Cameraty čerpaly z antické mytologie (stejně jako strořecká tragédie, kterou chtěli členové Cameraty oživit) a hudebně to byly vlastně dlouhé recitativy doprovázené akordickými nástroji – cembalem, loutnou (teorbou) a basovým nástrojem (gamba, violone). Jednotlivé postavy se střídaly v sólových výstupech, nebo vedly dialog.  ZHUDEBNĚNÍ TEXTU ZDŮRAZŇOVALO PŘESNÉ HUDEBNÍ VYJÁDŘENÍ OBSAHU A AFEKTU TEXTU. Hudba se tedy podřizovala textu, řídila se podle něj: rozhodující bylo, jak výstižně vyjádří každou situaci, každý jemný záchvěv lidské mysli. K tomuto účelu si barokní estetika vypracovala velmi důležitý nástroj – tzv. afektovou teorii.


Afektová teorie byl detailně propracovaný systém účinného a věrného hudebního vyjádření různých afektů – stavů lidské duše (např. radost, smutek, láska, zloba, rozpaky,…) hudbou, respektive typickými melodickými a rytmickými obraty. Doprovázená monodie členů florentské Cameraty pojímala hudbu jako řeč – aplikovala tudíž na hudbu pravidla rétoriky – řečnického umění. Za tím účelem vznikl dokonce ustálený systém tzv. hudebních rétorických figur – určitých formalizovaných melodických a rytmických postupů, které se měly užívat vždy v určitých konkrétních afektových situacích. Znalost hudebních rétorických figur byla vyžadována i při výuce skladby. Časem se tato praxe u průměrnějších skladatelů zvrhla v klišé a stereotyp.


Žádný ze skladatelů florentské Cameraty nebyl špičkový tvůrce.  Caccini a Cavalieri byli především školení profesionální zpěváci. První známou "”operou" – jednoaktovým dramatickým výstupem – byla Periho Dafné uvedená ve Florencii 1594. Tato opera se, bohužel, nedochovala.


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


Dafné je velmi často zhudebňovaný antický námět. Dafné (ve staré řečtině = vavřín) byla  nymfa, do které se zamiloval bůh Apollón. Pronásledoval ji – a když už ji skoro doháněl, proměnila se Dafné ve vavřín. Roztoužený a zklamaný Apollón si alespoň uvil u vavřínového listí věnec na hlavu. Od té doby byl vavřín  rostlinou zasvěcenou Apollónovi.


Mimochodem: latinsky se vavřín řekne ”laurea” – od toho je odvozeno i slovo ”laureatus” neboli laureát = vavřínem ověnčený (neboli vítěz).


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


V roce 1600 byla ve Florencii provedena další opera – Periho Euridice na libreto O. Rinnuciniho (několik částí této opery zkomponoval Caccini – šlo tudíž o jakýsi ”team-work”). Ta už je z větší části dochovaná. Námět je ze slavného mýtu o Orfeovi a Eurydice.  V roce 1602 napsal Caccini svou vlastní operu se stejným námětem i názvem (a na stejné Rinnuciniho libreto) – Euridice. Obě tyto opery jsou si velmi podobné. Cacciniho Euridice je dochována v úplnosti a též nahrána. Trvá necelou hodinu a hudebně je spíše průměrná. Nemá předehru, vystupují v ní pouze 3 sólové hlasy: Orfeus, Eurydika a alegorická postava Tragédie. Navíc jsou zde dva ”minisbory” – 3 pastýři a 3 nymfy. Zpěváky doprovází pouze cembalo, loutna a gamba.


Periho nebo Cacconiho ”Euridice” nejspíš viděl ve Florencii Monteverdi, který, jako geniální skladatel, povznesl princip opery hned svou prvotinou Orfeo  (Mantova 1607) na vysokou uměleckou úroveň. Rozšířil ji na 5 dějství, rozšířil orchestr, rozšířil sbory (sbory pastýřů a nymf ”na zemi” a sbor v podsvětí – v říši boha Háda a bohyně Persefony. 


Opera měla hned od počátku úspěch a začala se v Itálii rychle šířit. 


BENÁTSKÁ OPERA


První důležitou operní školou je benátská škola: Jejím zakladatelem je Claudio Monteverdi, který v Benátkách působil od roku 1613 jako kapelník u sv. Marka. Věnoval se  ovšem i činnosti operní. V Benátkách se opera záhy stala ”věcí veřejnou” a v roce 1637 zde bylo otevřeno první veřejné operní divadlo (Teatro San Casiano), kam měl přístup každý, kdo zaplatil vstupné. Záhy začala přibývat další veřejná operní divadla, takže 10 let po otevření Teatro San Casiano jich už v Benátkách bylo více než 10.


Benátská operní škola začala rozšiřovat délku opery, členit ji do jednotlivých aktů (to vlastně přinesl Monteverdi) a v hudební složce se začíná pozvolna odlišovat zpěv ariózní od recitativního. Árie má přehlednější hudební formu, je pravidelně rytmická a její text je většinou rýmovaný. Z recitativu a árie se stávají dvě základní zpívané složky opery: recitativ je hudebně chudý, přesně sladuje obsah slova a ”posouvá kupředu” dramatický děj. Árie naproti tomu je hudebně svébytná a z hlediska dramatického znamená vždy zpomalení nebo dočasné zastavení děje. Vyjadřuje se jí většinou určitá dosažená situace, nálada, citový stav, rozjímání, ”zpověď zpívající postavy publiku”. 


Vedle Monteverdiho patřili k nejvýznamnějším představitelům benátské operní školy ještě:


Francesco Cavalli (1602 – 1676), Marc Antonio Cesti (čti Česty,1623 – 1669), ve druhé generaci  především slavný a vlivný Alessandro Stradella (1644-1682) a  do jisté míry i Antonio Vivaldi (1678-1741) – i když Vivaldiho opery už patří do jiné vývojové etapy a není v nich už nic typicky ”benátského”. Byl to ovšem Benátčan a většinu života v Benátkách působil.


F. Cavalli byl přímým žákem Monteverdiho a napsal cca 40 oper – nejvýznamnější z nich je La Calisto  (na libreto Giovanni Faustiniho – viz níže) 


M.A. Cesti byl žákem Cavalliho a k jeho nejznámějším operám (celkem asi 30) patří Il pomo d´oro (Zlaté jablko - námět ”Paridova soudu”).


A.Stradella  pocházel z Říma, později cestoval a nejdéle pobýval v Benátkách. Byl to m.j. velký dobrodruh záletník a při jednom milostném dobrodružství v Janově byl 25. února 1682 zavražděn. 


Stradellovy opery zvyšují efektnost (projevuje se zde už tlak veřejného operního provozu): rozvíjí se árie a tím se i zvětšují rozdíly mezi ariózním a recitativním zpíváním.  V instrumentální složce svých oper Stradella experimentoval s nástroji, se stylistikou a témbrem, rozšiřuje orchestr a používá koncertantní prvky rozdělením orchestru do dvou ”soupeřících skupin”. Tím bezprostředně ovlivnil např. tvorbu A. Corelliho. Mimo opery psal i instrumentální hudbu – sinfonie pro jedny nebo dvoje housle a continuo, z nichž se o něco později u Corelliho vyvinou sonáty a triové sonáty. Stradella psal opery v benátském efektním slohu pro řadu operních divadel v celé Itálii.


K nejznámějším Stradellovým operám patří La forza d´amor paterno (Síla otcovské lásky, 1678, psáno pro Řím) a Il moro per amore  (Smrt pro lásku, 1676, psáno pro Janov)


Benátská opera rozšířila ”kompars” – sbory, statisty, balet, stále více využívala atraktivní scénické efekty – propadliště, různé ”létací stroje” na nichž se z provaziště na scénu spouštěli bohové atd. Operní divadla  potřebovala zájem diváků – byla závislá na zisku ze vstupného. To na druhé straně znamenalo i ústupky průměrnému a méně vytříbenému vkusu většiny diváků, kteří na operu chodili především jako na atraktivní podívanou. V Benátské opeře se rovněž do opery poprvé dostávají komické prvky pro obveselení diváků. Jsou to většinou doprovodné epizody, v nichž vystupují obyčejní lidé se svými světlými i stinnými stránkami: chytří sluhové a služky, hloupí boháči, lakomci, chlubilové, záletníci, hypochondři,… 


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


Někdy byla opera vybavena humornými situacemi i bez těchto lidových epizodních postav. Např. ve výše jmenované Cavalliho opeře La Calisto: Děj opery se točí kolem záletného boha Dia, který usiluje o nymfu Calistó a vnucuje se jí v převlečení za svou vlastní manželku – bohyni Héru. Zeus se přitom musí všelijak pitvořit a zpívat ženským hlasem – tedy falsetem. Už jenom Diovo zpívání falsetem je v opeře zdrojem humoru, na který tehdejší publikum živě reagovalo.


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


K nejvýznamnějším libretistům benátské opery patřil (na jejím počátku) Ottavio Rinuccini (1562 – 1621), člen florentské Cameraty a libretista některých oper Monteverdiho – a  


Giovanni Faustini (1619-1651), který žil celý život v Benátkách, kde působil rovněž jako divadelní impresário – podnikatel. Napsal 11 operních libret m.j. ”Calisto” pro F. Cavalliho), z nichž některá byla zhudebněna vícekrát.


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





ŘÍMSKÁ OPERA – měla spíše alegorické a duchovní náměty, jimiž ovlivnila vznik oratoria jako duchovní opery. Bylo to dáno především tím, že Řím byl centrem katolické církve a žilo zde mnoho vysokých církevních hodnostářů, mnichů a kléru všeobecně. Náměty takovýchto oper se různým způsobem týkaly sporu ”duše s tělem” eventuálně byly zpracovávány náměty starozákonní – typická námětová oblast i pro pozdější oratorium. Historicky první operu s takovýmto duchovním námětem napsal ovšem už člen florentské Cameraty  Emilio de Cavalieri – jeho alegorická opera se nazývá Rappresentatione di Anima et di Corpo (Představení duše a těla, 1601-1602) na libreto Agostina Manniho. Vystupují zde následující postavy: Čas, Rozum, Duše, Tělo, Rozkoš, Rozvážnost, Anděl strážný,  Echo-ozvěna. Navíc ještě sbor blažených duší, sbor andělů, sbor ”života světského”. 


Na Cavalieriho navázal svými alegorickými ”duchovními” operami v Římě především Stefano Landi (1590-1639), který v Římě působil jako zpěvák v papežské kapele. Mezi jeho nečetnými  operami na světské náměty je např. La morte di Orfeo (Smrt Orfeova, 1619).


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


NEAPOLSKÁ OPERA:  začala se rozvíjet na konci 17. století jako reakce na postupnou ”komercializaci” opery benátského typu a na postupné znevažování původně vážného, úctyhodného uměleckého žánru, který měl na počátku své existence vzkřísit antickou tragédii. V roce 1690 byl v Neapoli založena Academia Poetico-Musicale, která si dala za cíl navrátit opeře po téměř jednom století jejího dosavadního vývoje její původní vážnost, důstojnost a reprezentativnost ”vysoké kultury”. Tak vznikla opera seria  - vážná (seriózní) opera. Ta vyloučila z opery vše vnějškové, vše povrchně atraktivní, vše nízké a lidové. Což ve skutečnosti znamenalo: odstranění veškerého komparsu – sborů, baletu


                                      odstranění všech ”planých” scénických efektů


                                      odstranění lidového živlu a komiky (to se podařilo jen částečně).


Opera seria si vystačí pouze s 5 – 7 sólisty a orchestrem. Hlavní důraz je položen na virtuózní zpěv – z opery se tak stává něco jako pěvecký koncert v kostýmech a dekoracích.   


V neapolské opeře se naplno rozvinul krásný a bravurní operní zpěv (bel canto) s široce klenutými melodiemi a množstvím technicky brilantních koloratur.  Reprezentativním a klíčovým útvarem nepolské opery se stala árie  rozvinutá postupně do ustálené třídílné formy tzv. árie da capo. 


V průběhu árie dramatický děj retardoval – k jeho dalšímu postupu sloužil recitativ : ten měl dvě základní formy: 1) recitativ secco (suchý r.) – většinou rychlé, melodicky málo profilované ”parlando” často dlouhé úseky textu na jednom tónu. Doprovázené pouze cembalem a gambou; 2) recitativ accompagnato – (čti ”akompaňáto” = doprovázený orchestrem),více melodizovaný, charakterem měl blíže k árii, ale jeho forma se řídila textem a jeho rytmus a merum byly volnější, což je typické pro recitativ. Krásný zpěv byl základem neapolské opery seria. Libreto bylo chápáno pouze jako kostra pro zhudebnění – jeho význam byl druhořadý. Proto byla libreta neapolské opery seria často dramaticky neúčinná, nepravděpodobná, v příbězích se nezřídka objevovaly postavy, které v původních verzích příběhů vůbec  nevystupovaly, konflikty se řešily často nelogicky, proti duchu dramatické pravdy. Postupně se stalo běžným například i vkládání árií z jiných oper, přestože tam působily dramaticky zcela cizorodě. Rozhodující bylo, že např. některá pěvecká ”hvězda” (opera seria založila kult ”pěveckých hvězd”) dotyčnou árii dokonale uměla a ráda ji předvedla jako své parádní číslo i v rámci úplně jiné opery. Árie do děje nezasahovala a publikum se o děj příliš nezajímalo – zajímal ho pouze krásný a virtuózní zpěv. Opera seria se stala kostýmovaným pěveckým koncertem v dekoracích. 


Neapolská opera seria preferovala světlé pěvecké témbry a tudíž vysoké hlasové polohy – především soprán a alt. Mužské role začali postupně zpívat kastráti, kteří měli bravurní pěveckou techniku a syté, znělé hlasy schopné vyjádřit všechny výrazové odstíny (nejslavnější mezi nimi např. Francesco Bernardi -  Senesino (cca 1680 – 1758),  Carlo Broschi – Farinelli (1705-1782), Gaetano Majorano – Caffarelli (1719 – 1783). 


Jelikož rozvinutá opera seria vyloučila sbory a jakýkoli ”kompars” (i balet, který v italské opeře doposud byl), skládala se fakticky pouze ze sledů recitativů a árií. Zahajovala ji předehra nazývaná v Itálii sinfonia.  Italská operní sinfonia je třídílná s tempovým sledem vět rychle – pomalu – rychle. Jednotlivé věty byly velice stručné a následovaly za sebou bez přestávky – attaca. Později, v klasicismu,  se stala tato italská sinfonia-operní předehra stala základem pro koncertní symfonii.


Neapolská opera seria se záhy rozšířila nejen po celé Itálii nýbrž i za hranice Itálie, do celé Evropy (s výjimkou Francie, která si vytvořila svou národní francouzskou variantu vážné opery  - o ní se zmíním později). Stala se prototypem barokní vážné opery – čili ve vrcholném stádiu ji už nelze označovat za ”neapolskou” neboť byla záležitostí celoevropskou.  


Hlavní osobnosti neapolské operní školy:


Francesco Provenzale (1627 – 1704) – vyšel ještě z benátského slohu, stál u zrodu neapolské Academia Poetico-Musicale, vychoval mnoho žáků – nejslavnějším jeho žákem je Alessandro Scarlatti.. Psal i oratoria, mše a jiné chrámové skladby. Z jeho se dochovaly jenom dvě: Il schiavo di sua moglia (Otrokem své manželky, 1672) a  La stellidaura vendicante (1674). 


Alessandro Scarlatti (1660-1725): žák Fr. Provenzale a Giovanni Carissmiho,  nejvýznamnější autor opery seria ještě v době, kdy byla především ”neapolská”. Napsal údajně přes 120 oper. Dochovalo se jich 36. Přivedl k formální dokonalosti především árii da capo. Napsal rovněž několik desítek oratorií,  serenád (serenata) a kantát (sólové kantáty barokní, někdy s obligátními sólovými nástroji – bylo to něco jiného než dnešní kantáta! ). Otec slavného cembalisty a skladatele Domenica Scarlattiho (1685 – 1757). Významný pedagog. 


Leonardo Leo (1694 – 1744) – autor cca 70 oper – vedle opery seria pěstoval i operu buffa (o ní později), instrumentální hudbu (sonáty, triosonáty, concerti). Významný pedagog – vychoval velké množství žáků (Nicolo Piccini, Nicolo Jomelli,….).


Leonardo Vinci (cca1690 – 1730) – /neplést s malířem Leonardem da Vinci, s nímž neměl nic společného !/ Vedle opery seria s úspěchem pěstoval neapolskou ”commedia per musica” nebo též ”commedia musicale”, psanou v neapolském dialektu. Celkem napsal asi 50 oper, dochována jen část.





LIBRETISTÉ: Apostolo Zeno (1668-1750), Pietro Metastasio (1698-1782). Oba působili po sobě ve funkci dvorních básníků u císařského dvora ve Vídni. Profesionálem v oboru libreta byl především P. Metastasio, jehož některá nejslavnější libreta byla postupně zhudebněna až 20x (”Opuštěná Dido”, ”Alexandr v Indii”, ”Titus” – ještě Mozart !, ”Artaserse” (Xerxes), ”Ipermestra”,….)


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


VÁŽNÁ OPERA VE FRANCII : Francie si s Itálií tradičně konkurovaly: oba národy měly svou vyspělou hudební i literární kulturu a tudíž Francouzi usilovali o vytvoření své vlastní, francouzské  vážné opery. 


Francie klasickou /veršovanou/ tragédii (Pierre Corneille, 1606 – 1684,  Jean Racine, 1639 – 1699) i vyspělé komediální divadlo – Jean Baptiste Poclain – Moliére, 1622 – 1673) a invazi italské opery se tudíž bránila. V oboru hudebně dramatických žánrů byl ve Francii velmi oblíbený balet, často v kombinaci se zpěvem: různé typy scénických děl označované jako ballet de cour (dvorský balet – tem mohl – ale nemusel mít děj), comédie-ballet – spojení zpěvu a baletu, později i opéra-ballet /rovněž spojení zpěvu a baletu s větším podílem zpěvu). Pod vlivem italské opery seria se začal ve Francii vytvářet domácí typ vážné opery – tedy žánru zpívaného, s pouze doplňkovou rolí baletu. Tento útvar se nazýval tragédie lyrique (lyrická tragédie). Od italské opery seria se tragédie lyrique odlišovala


jazykem – zpívána francouzsky


součástí byly i sbory a hlavně balet – libreto bylo vždy napsáno tak, aby se v průběhu děje naskytla příležitost k velké taneční scéně. Velký kompars pěvecký a baletní odlišoval francouzskou lyrickou tragédii nápadně od opery seria.


Ostatní náležitosti byly podobné opeře seria – recitativy, árie (v daleko menší míře se používaly koloratury a vůbec bravurní zpěv). Francouzská opera nepoužívala zpěv kastrátů.


Kastráti ve Francii pouze pohostinsky koncertovali (slavný Farinelli), ale do francouzských oper obsazováni nebyli. Tragédie lyrique měla rovněž předehru, označovanou jako ouverture. Ta měla – ve srovnání s neapolskou operní ”sinfonií” opačný tempový sled:  pomalu (homofonní úsek) – rychle (imitovaný úsek – fugáto) – pomalu (návrat úvodní části nebo nový díl). Některé francouzské ouvertury byly pouze dvoudílné (pomalu-rychle). 


Zakladatelem francouzské tragédie lyrique je paradoxně Ital – Jean Baptiste Lully  (1632 – 1687), původně Giovanni Battista Lulli z Florencie, odkud odešel do Paříže, původně jako učitel italštiny francouzské princezny. Postupně se vypracoval až na nejvyšší hudebnický úřad na královském dvoře. Lully byl mimořádně nadaný hudebník – vynikající houslista, zpěvák, tanečník, skladatel i organizátor – divadelní podnikatel. Stal se oblíbencem Ludvíka XIV. A na vrcholu své kariéry de facto neomezeným ”vládcem” hudebního života ve Francii (měl od krále mimořádná, monopolní privilegia, byl vrchním ředitelem všech královských operních divadel, stál v čele elitní královské kapely . Král Ludvík XIV. si Lullyho velice oblíbil, učinil ho svým dvorním skladatelem a Lullyho kariéry od té doby stoupala.


Lully dokázal citlivě spojit italskou melodičnost s francouzskou tradicí – smyslem pro okázalou pompézní ”skupinovou” nádheru s důrazem na pathos, velké myšlenky, vysoké mravy, dvorské galantní obyčeje a chování a ušlechtilé gesto i taneční pohyb. Ve svých operách (i zpívaných baletech) vycházel z Racinových a Corneillových divadelních předloh. Základem jeho pěvecko-dramatického projevu je v recitativu – který je melodičtější (tedy spíše typ recitativu accompagnato) a tím se zmenšuje rozdíl mezi recitativem a árií – ta naopak není rozsáhlá a rozhodně není virtuózní. Je to prostě lyrický zpěv s minimem (nebo zcela bez) koloratur. Důležité jsou velké sborové scény – apoteózy, alegorická vyvrcholení a závěry dramat. Vše směřuje k oslavě královského majestátu. To je principiální rozdíl mezi tragédií lyrique a operou seria.


Na vrcholu své slávy – 1669 - získal Lully královské privilegium  k monopolnímu podnikání v oblasti opery. V roce 1680 dokonce vstoupil do politiky, když byl ustanoven královským dvorním tajným radou. Zemřel náhle na prudkou otravu krve (sněť) z nenápadného zranění  (nedbal pokynů lékaře a ránu na noze si nevydezinfikoval), které si způsobil ”taktovací holí” při provedení slavnostního Te Deum k uzdravení krále.


Napsal zhruba 20 oper, 40 baletů (všech druhů), velké množství instrumentální hudby.


Lullyho nejvýznamnějším pokračovatelem na poli tragédie lyrique (i dramatických baletních žánrů) byl Jean Philippe Rameau (1683 – 1764), slavný skladatel a významný teoretik. Rameau napsal celkem asi 40 oper a dramatických baletů (dodnes se hraje Castor a Pollux).


