MTX 335. Modernism ja muusikateater

Eksamiteemad
1. Modernismi mõiste ja tunnusjooned 19. sajandi lõpul (seostage ka muusikateatriga). Varased modernismi ilmingud. Wagner.

1)«Модернизм» (фр. moderne - новейший, современный) - совокупное наименование худож. тенденций, утвердивших себя во 2-ой половине 19 века, где царил свободный взгляд мастера, который изменял мир по своему усмотрению, следуя личному впечатлению, внутренней идее. М. выражал отход от культурных ценностей XVIII-XIX веков и провозглашал новые подходы. Модернизм – отход от реализма, это  бегство от реальной жизни, отторжение социальных проблем. В театре присутствует тяга к линии, узору, к визуализации музыки, превращению игры актёров в симфонию линий и красок. 

Черты модернизма. Неприязнь к обществу, безверие и цинизм, «чувство бездны», декадентство («упадок», кризисные явление), пессимистическое настроение, тревожные предчувствия - таков эмоциональный настрой в театре. Отчуждение личности, некоммуникабельность, крушение гуманизма, исторический тупик, застой или движение по замкнутому кругу - в музыке (Шёнберг, Булез, Штокхаузен, Пендерецкий). Даже те произведения, где доминируют светлые, радостные эмоции (например, у Кандинского, Шагала, Мондриана, Стравинского, Мессиана, Пруста, Элиота), проникнуты мотивами утраты связей с реальностью, культурой, природой, обществом, одиночество и иллюзорная свобода художника, замкнутого в пространство своих фантазий. Распространился во Франции (Ш. Бодлер), Германии (Р. Вагнер), Англии (О. Уайльд).

2) Рихард Вагнер (1813-1883)  - нем. комп., дирижёр, драматург, автор либретто своих опер, философ. Крупнейший реформатор оперной музыки. Оказал значит. влияние на модернизм и декадентство. Мистицизм Вагнера повлиял на немецкий национализм начала XX века, в том числе на национал-социализм.
3) Модернизм присутствует в творчестве: Р. Штраус (1864-1849), в его муз. драме «Salome» и «Elektra», Г. Малер(1860-1911) свободная трактовка симф. циклов, поиск звука, необычные инструменты (скотный бубен), Клод Дебюсси (1862-1918) гармония и тембр, интерес к восточной музыке, Александр Скрябин (1872-1915) трактовка гармонии, смена тональностей, идея «мистики».
4) В 1900 годах в Вене под словом «модерн» подразумевали что-то новое.  Лозунг венского кружка художников ,,Secession"  (разделять):  «Der  Zeit  ihre Kunit, der Kunst  ihre  Freiheit». (Эпохе - искусство, искусству - свобода).  К группе принадлежали: Густав Климт, архитектор Адольф Лоос.
Первые модернисты 20 века:  Шёнберг (1906 - камерная симфония № 1, 1908 -  атональность),  Бузони,  Шрекер, Стравинский. В обществе: урбанизация,  научно-техн. прогресс, национализм (до 1-ой мир. войны, изолирование личности в обществе, Фрейд и психоанализ). В 1909 году монодрама Шёнберга «Ожидание» (,,Erwartung"),  в 1912 г. цикл мелодрамы «Лунный Пьеро» ( «Pierrot  lunaire») и 1913 г.  музык. драма «Счастливая рука» (,,Die  glückliche  Hand"). Модерность характеризовалась самоотречением: нужно искать новое в экспериментах, например: новое в организации звуков. У Шёнберга важен стиль в музыке, а не декорации. По мнению ит. футуристов нужно обратиться к так называемым «звукам шума».
   2. Prantsuse teater 19. sajandi lõpul. Sümbolism. Maeterlincki ja Debussy “Pelléas ja Mélisande” (1902).
1) В XX веке во фр. театре царит авангард, позже испытал влияние Брехта. В 1964 году Мнушкина и Леотар создали «Театр дю солей», призванный устранить разницу между актёрами, драматургом и зрителями.
2) Символизм - («знак») течение, сформир. во Франции в 1880-1890 г., получившее распростр. в литературе, живописи, музыке, архитектуре. Символизм во Франции в музыке (Дебюсси, Равель), в театре (Театр Поэт, Театр Микст, Пти театр дю Марионетт), лирики французского символизма: от Данте и  Вийона, до Э. По и Готье. 
3) Метерлинк и Дебюсси. Метерлинк – поэт, драматург: пьесы «Синяя птица», «Слепые», «Чудо Святого Антония», «Там, внутри». Сборник «Теплицы» насыщен символами. Зрители восприняли пьесы Метерлинка как ребусы, которые необходимо разгадывать. Принципы своего творчества М. Метерлинк определил в трактате «Сокровище смиренных» (1896). В основе трактата – мысль о том, что жизнь – мистерия, в которой человек играет недоступную разуму, но понятную внутреннему чувству роль. Гл. задача для Метерлинка передача состояния. 
К. Дебюсси «Пеллеас и Мелизанда» - музыкальная драма в 5 д. (15 к.) по драме Метерлинка. Премьера: Париж, театр «Опера-комик», 1902 г., под управлением А. Мессаже. «Пеллеас и Мелизанда» - это импрессионизм в опере, это - любовь, ревность, смерть. Замысел произведения, стиль, образы противопоставлены вагнеровской муз. драме. Внешнего действия в опере очень мало, как и в драме Метерлинка. Всё происходящее на сцене совершается в глубине души героев. Стилевая новизна в том, что опера написана на прозаический текст. Вокальные партии заключают в себе тонкие нюансы разговорной фр. речи. Мелодическое развитие оперы представляет собой поступенную (без скачков) напевно-декламационную линию. Обилие цезур, гибкий ритм и частая смена исполнительской интонации позволяют композитору точно передать музыкой смысл почти каждой прозаической фразы. В момент наивысшего напряжения действия Дебюсси остаётся верен принципу - максимальной сдержанности и отсутствию внешнего проявления чувства. Сцена признания Пеллеаса Мелизанде в любви исполняется как бы «полушёпотом». В таком же плане решена и сцена смерти Мелизанды. Отсутствие драматизма восполняется передачей сумеречного настроения и колорита, просветляющегося лишь в эпизодах, воплощающих тему любви. В опере нет арий и ансамблей, речитативна. Краткое содержание: Голо - сын короля Аркеля - встречает заблудившуюся в лесу девушку Мелизанду и приводит её к себе в замок. Вскоре она становится его женой. Неожиданно взаимное сильное чувство захватывает Мелизанду и младшего брата Голо - Пеллеаса. Вначале Голо ни о чём не догадывается, но тайные предчувствия пробуждают в нем подозрение, а потом и ревность. Узнав о потере Мелизандой обручального кольца, а затем о свидании влюблённых в комнате Мелизанды, Голо решает отомстить. Во время встречи Мелизанды и Пеллеаса в саду Голо смертельно ранит Пеллеаса. Мелизанда умирает от горя. Сюжет привлек Дебюсси тем, что в нём «действующие лица не рассуждают, а претерпевают жизнь и судьбу». Дебюсси сохранил в опере одну из особенностей многих драм Метерлинка - обречённость героев перед роковой развязкой, неверие человека в своё счастье. Д. удалось смягчить пессимистический тон драмы тонким и сдержанным лиризмом.

3. Teater ja ooperiteater 20. sajandi esimesel aastakümnel Saksamaal, Austrias ja Itaalias. Max Reinhardt, Richard Strauss, Hugo von Hofmannsthal. “Salome”, “Elektra”, “Ariadne Naxosel” (mis nendes modernistlikku ja/või eripärast). Puccini.

1) Театр в Германии, Австрии и Италии. Немецкий театр XIX-XX веков соединял в себе несколько видов жанра: мистерию, мифы, литературу. Для экспрес. театра характерно: 1) от крика – к шёпоту; 2) нарисованные декорации; 3) в тетре Рейнхарада – элементы архитектуры, много лесниц на сцене («Саломея»); 4) электрич. свет. В Италии в 20 веке господствует веризм («правдивый»). Для веризма характерно интерес к быту бедняков, внимание к переживаниям героев, подчёркнут эмоциональный стиль.

Рихард Вагнер соединил в операх мистерию, миф и драму. Он возродил мистерию. Его традиции мифолог. театра продолжает в своих операх Р. Штраус. Опера «Саломея» - интерпретация Библии, это языческий ритуал и христианская проповедь. В опере представлены все основные худож. направления, соединение психолог. театра романтизма XIX века с театром ужаса и абсурда XX века. Кратк. содерж.: Падчерица царя Ирода, Саломея, выходит во двор. Сириец Нарработ влюблён в Саломею. Девушка прислушивается к голосу Иоканаана, пророка новой веры. Саломея хочет увидеть его. Напрасно старается сириец противостоять ей. Саломея настаивает, и влюблённый Нарработ не может больше противиться её желанию. Он приказывает вывести пророка. Появляется истощённый Иоканаан. Грозными словами бичует он преступного царя Ирода, царицу Иродиаду, погрязших в грехе. Саломея, как зачарованная, слушает пламенную речь. Всё ближе и ближе подходит она к пророку: "Я хочу твоего поцелуя, Иоканаан!" Пророк с отвращением отвергает желание Саломеи, он она исступлённо требует его поцелуя. Тогда он проклинает её и возвращается в свою темницу. Нарработ, в отчаянии и ужасе наблюдающий, как Саломея осаждает пророка, убивает себя. Ирод, вышедший со своей свитой во двор, видит труп несчастного Нарработа. Непобедимое вожделение влечёт царя к падчерице. Ирод просит Саломею исполнить танец. Саломея ставит лишь одно условие: в награду за танец царь должен подарить ей голову Иоканаана. Ирод согласен на всё, только бы освободиться от данной им клятвы. Он предлагает падчерице свой дворец, все сокровища страны, но Саломея непреклонна. Палач спускается в подземелье. Наконец появляется блюдо и на нём отрубленная голова Иоканаана. Саломея, обезумев от страсти, припадает к мёртвым устам. Ирод содрагается от ужаса. Потом отдаёт дворцовой страже приказ: умертвить Саломею.
В творчестве К. Штокхаузена (1928-2007) – постмодернист, композитор-мыслитель, задействовавший все имеющиеся на сегодняшний день электронные средства. Гепталогия «Свет» К. Штокхаузена - это мистерия. К. Штокхаузен выстраивает свою концепцию театр. искусства, ищет способы её воплощения на театральной сцене, построение сценического пространства и времени. Каждая его партитура сопровождается комментариями по поводу исполнения музыки, реализации ритуалов, расположения актёров, взаимодействие мимики с характером исполнения на муз. инструментах, особенностей ритмической партитуры, декораций и т.д.

2) Макс Рейнхард (1873-1943) – австр. режиссёр, актёр и театральный деятель. Рейнхардт – реформатор нем. театр. искусства, не понимал натурализма и иммитации чел. поведения на сцене. Он ставил на намецкой сцене совр. нем. драматургов, иностранных драматургов, пантомимы и оперетты. Придавал большое внимание целостности спектакля. Пытался возродить античные и средневековые массовые действа). Он экспериментировал со светом, музыкой, шумами, декорациями, с размерами и видами сцен. Он был один из инициаторов организации театрально-музыкального фестиваля в Зальцбурге в 1920 году.
Гуго фон Гофмансталь (1874-1929), австрийский поэт, критик, издатель. Тяготел к символизму. Пьеса «Электра» (Elektra, 1903) была использована Р.Штраусом в качестве либретто для одноименной оперы (1906); сотрудничество с Штраусом привело к созданию опер «Кавалер роз» (Rosenkavalier, 1911), «Ариадна на Наксосе» (Ariadne auf Naxos, 1912), «Женщина без тени» (Die Frau ohne Schatten, 1919), «Арабелла» (Arabella, 1933). Послевоенные перемены были восприняты Гофмансталем как серьёзная угроза для европейского культурного наследия. Стремясь ей противостоять, он вместе с М. Рейнхардтом основал ежегодный Зальцбургский фестиваль. Вершина драматургии Гофмансталя - пьеса «Башня» («Der Turm»). 

3) что модернового в операх: «Саломея» (по драме О. Уайльда), «Электра» (по трагедии Г. Гофмансталя), «Ариадна на Наксосе». Использование диссонансов, смелый музыкальный язык, библейские, античные сюжеты.
4) Пуччини(1858-1924). Оперный композитор, лучший из веристов. Использовал нравящиеся ему приёмы, изобретённые предшественниками и современниками. Музыка и действие в опере должны быть неразрывны. В операх Пуччини нет увертюр. Оперы "Виллисы" (Милан, 1884) и "Эдгар" (Милан, 1889),"Манон Леско" (Турин, 1893), "Богема" (Турин, 1896), "Тоска" (Рим, 1900), и "Мадам Баттерфлай" ("Чио-Чио-сан", Милан, 1904), "Девушка с Запада" (Нью-Йорк, 1910), "Ласточка" (Монте-Карло, 1917), триптих одноактных опер - "Плащ", "Сестра Анжелика" и "Джанни Скикки" (все - Нью-Йорк, 1918), "Турандот" (посмертная постановка - Милан, 1926). Бесспорная творческая удача среди них - "Девушка с Запада"; сценически эффектна и остроумна музыкальная комедия "Джанни Скикки", выполненная в духе лучших традиций национальной оперы buffa.
4. Schönberg ja ekspressionistlik muusikateater (“Ootus”, “Õnnelik käsi”). Schönberg ja Kandinsky.

1) Шёнберг. Оперы «Ожидание», «Счастливая рука» знаменуют переход к атональности (страшное время первой мировой войны); новая техника постепенно выросла из старой. Стиль Шёнберга изменился. Сокращаются составы инструментов. Оркестр трактуется как большой ансамбль. Исчезают и протяжённые формы. В качестве соединительных средств использовались слово и тембр. В операх того периода "Ожидание" и "Счастливая рука" (Шёнберг определил их как монодраму и драму с музыкой) оркестр играет сопровождающую роль, а на первый план выдвигается вокальная партия, а в "Счастливой руке" - ещё и пантомима. Здесь следует отметить говорящий хор.

Творчество Шёнберга - экспрессионизм, основа - внутренние переживания, а не внешние впечатления. Большая экспрессивность музыки Шёнберга долго мешала разглядеть светлые стороны его музыки. Но всё-таки лирическая струя в его творчестве очень сильна. Самое популярное произведение Шёнберга 1-го периода - "Просветлённая ночь" - это гимн природе и любви. Лирический характер носят "3  пьесы для фортепиано", и "5 пьес для оркестра", и вокальный цикл "Книга висячих садов", а из более поздних произведений - Скрипичный концерт. У Шёнберга есть и юмористические произведения, хотя бы те же "Три сатиры" для хора.

В вокальном цикле "Лунный Пьеро" (относится к атональному периоду) (1912) на слова Альберта Жиро трагическое, лирическое и сатирическое слились в одно целое. "Лунный Пьеро" - продолжатель вокальных циклов романтиков от Шуберта до Малера. Огромное количество частей, трагический исход. Но здесь сходство и кончается. В остальном же в цикле Шёнберга всё как будто поставлено с ног на голову. Вместо богатой мелодии - говор; вместо фортепиано или оркестра в аккомпанементе - резко звучащий камерный ансамбль из 5 инструментов, да и тот никогда не используется полностью (в финале вокалисту и вообще аккомпанирует одна флейта); герои - марионетки, которых как будто дёргают за ниточки иррациональные злые силы. Часто проводят параллель между "Лунным Пьеро" и балетом Стравинского "Петрушка", созданным годом раньше. Стравинский наделяет кукол человеческими чувствами, а Шёнберг изображает людей в виде кукол, а потому накал страстей в "Лунном Пьеро" гораздо больше.  Музыка цикла оставляет очень сильное и очень жуткое впечатление. Это трагическое видение грядущего века с его мировыми войнами, революциями.

"Лунный Пьеро" написаны в форме свободных миниатюр. 21номер цикла распадается на три части со своей логикой развития в каждой. Разумеется, в цикле присутствуют и номера со свободным строением. Но наряду с этим используются и традиционные жанры (баркарола, серенада). Как и у Малера, они связаны с негативным началом; но если у Малера этому противостоят светлые образы, то у Шёнберга оно возведено в абсолют и символизирует  мировое зло. Само использование таких форм обусловлено, разумеется, "кукольным" сюжетом и подаётся в весьма искажённом виде; но основа хорошо прослушивается, и это усиливает эмоциональное воздействие музыки. Шёнберг использует формы доклассической музыки, такие как пассакалья и канон, в принципе не обязательно связанные с тональностью.

2) Шёнберг и Кандинский.
На концерте в Мюнхене в 1911 г. русский живописец В. Кандинский услышал струнные квартеты и пьесы для ф-но немецкого ком-ра А. Шёнберга. Под впечатлением от додекафонной музыки Кандинский создал картину «Впечатление III (Концерт)». Так встретились мастера: Кандинский писал стихи, играл на виолончели и фортепиано, Шёнберг занимался живописью, тоже сочинял стихи и писал либретто для своих сочинений. Они провели параллели между зримым и слышимым, сопоставили музыкальные тембры с красками, хотя шли к синтезу искусств по-разному.

В монодраме Шёнберга «Счастливая рука» (1924) - световая сценография, подчинённая музыке. В сцене бури художественные приёмы близки Кандинскому: «буря в природе, накал человеческих эмоций сопровождается звуковым и световым crescendo. В тембрах движение идёт от скрипок и гобоев через кларнет, фагот, бубен, арфу к торжеству тромбонов и труб. Заканчивает эпизод умиротворяющий английский рожок. Соответственно в цвете - от чёрного и коричневого через грязно-зелёный, фиолетовый, красный к оранжевому и жёлтому. Завершает световое crescendo мягкий голубой цвет».

5. 1920. aastate teater ja ooperiteater, eriti Berliinis. Zeitoper. Hindemith (“Päevauudised”), Krenek (Jonny spielt auf – võiks tõlkida umbes “Jonny alustab mängu”). Weill ja Zeitoper.

1) немецкая cовременная опера (Zeitoper) связана с Веймарской Германией. Неизвестно, когда и кем придуман термин. Как опера-буффа в ней использовались современные символы, комические, сатирические моменты. Тенденция включать современные технологии (поезда, самолеты, телефоны, и даже лифты) с намёками на популярную музыку, особенно джаз. Джаз не был одобрен нацистским режимом.
2) Эрнст Кренек (1900-1991) -  австро-американский композитор и педагог. Первые сочинения - после окончания 1-ой мировой войны. Его стиль - насыщенный диссонансами контрапункт. Писал для театра, в период до 1927 г. он создал 2 оперы и сценич. кантату, а в 1927 г. - оперу «Джонни наигрывает» (Jonny spielt auf), впервые поставлена в Лейпциге. Это сочетание серьёзной музыки с танцевальными мотивами кабаре и напоминающее скорее ревю, чем оперу. В более позднем творчестве Кренек - додекафонист; он проявлял интерес к электронной музыке.

Хиндемит (1895-1963). Опера «Новости дня» - пародия на жизнь общества, в которой царит сенсация, мода, сплетня. Опера имеет черты пародирования романтической оперы XIX в. Либреттист М. Шиффер представил в комедии «общественное мнение» и абсурд. Когда в 50-х гг. театры вернулись к «Новостям дня», оказалось, что текст Шиффера устарел. Хяндемит написал новый текст, изменив и музыку. Все сатирическое стало еще более заостренным.

3) Курт Вайль (1900-1950) – нем. композитор. Сознательно упростил свой музыкальный язык, использ. элементы джаза. В конце 1920-х годах сотрудничал с Б. Брехтом. Эммигрировал, жил в Париже и США. Продолжал работать в жанре муз. театра и мюзикла. Дебютировал в Нью-Йорке драмой «Путь обета» по либретто Ф. Верфеля (сочинена в 1935 г., поставлена М. Рейнхардтом в 1937 г.). За период жизни в США написал 10 мюзиклов, многие из которых («День отдыха Никербокера»; «Уличная сцена»; «Потерян в звёздах») вошли в число популярных, наряду с мюзиклами Дж. Гершвина и И. Берлина. 

Творчество Вайля занимает особое место в музык. культуре XX века. Вайль сумел создать мост между «серьёзной» и «лёгкой» музыкой. Он оказал влияние на развитие современного музыкального театра, на К. Орфа, Б. Бриттена, на всю европ. и америк. песенную культуры. 
6. Weilli ja Brechti koostöö. “Kolmekrossiooper”, ooper “Mahagonny linna tõus ja langus”. Brechti teatrivaated.

1) Совместная работа Брехта и Вайля: По Брехту Вайль написал "Берлинский реквием" (1928), оперы "Трёхгрошовая опера" (1928), "Возвышение и падение города Махагонни" (1929), "Счастливый конец" (1929), балет с пением "Семь смертных грехов". 
2) «Трёхгрошовая опера» (8 картин с прологом). Премьера: Берлин, 1928 г. По пьесе Джона Гэя «Опера нищих». Брехт  переработал сюжет, ввёл дополнит. персонажей, изменил трактовку образов. Изобразил мир авантюристов, бандитов, проституток и нищих. Многоплановая структура, конфликты напоминают атмосферу Германии времён Веймарской республики. Использованы приёмы "эпического театра". Злая сатира Брехта получила у Вайля своеобразное музык. воплощение. Композитор пародировал приёмы традиционной оперы, использовал в песнях интонации бытовой музыки, ритмы джаза, танцев 20-х гг. (шимми, танго).

 «Возвышение и падение города Махагонни» - В 1927 году в Баден-Бадене поставлен скетч Брехта-Вайля "Махагони-опера". Махагони - город, который покупается за деньги. Преступление, за которое можно попасть на электрический стул, - это отсутствие денег. Представление окончилось скандалом, после чего скетч был переработан в 3-х актную оперу "Возвышение и падение города Махагони" (1930). Дерзкая пьеса Брехта с агрессивной музыкой Вайля. Опера направлена против коррупции, вызвала беспорядки во время постановки.
3) Театральные взгляды Брехта. а) Искусство перевоплощения актёра. В игре перевоплощение должно чередоваться с демонстрацией данных: декламации, пластики, пения. б) умение продемонстрировать на сцене свою личность. в) Задача театра - заставить зрителей "отказаться... от иллюзии, чтобы каждый на месте героя действовал бы так же". г) Постижение качественного многообразия мира. д) Брехт не соглашался с тем, что вживание и перевоплощение - путь к правде. е) В театре Брехта эмоции подвижны, слёзы разрешаются смехом, а в самые светлые картины вкраплена грусть. з) Театр - это воспроизведение действительных или вымышленных событий, в которых развёртываются взаимоотношения людей, рассчитанные на то, чтобы развлекать. и) реализм - надежный путь воздействия. 
7. Lühidalt Janáčeki ooperitest, veidi lähemalt ooperist “Kaval Rebaseke”

1)Леош Яначек (1854-1928) - чешский композитор, дирижёр, педагог, музыкальный критик и музыкально-общественный деятель, основоположник нац. композиторской школы. Искусство отмечено гуманистическими идеалами, народными традициями. В произведениях он прославляет простого человека. Музыка отличается нац. своеобразием, эмоциональной силой, правдой выражения, мастерством оркестровки. Центральное место занимают оперы: «Шарка» (1888), «Начало романа» (1891), «Судьба» (1903-1904), «Путешествие пана Броучка» (1917), «Лисичка-плутовка» (1923), «Средство Макропулоса» (1923-1925) и приобретшая наибольшую популярность «Ее падчерица» («Енуфа») (1894-1903). 

2) «Приключения лисичка-плутовки» - опера Л. Яначека в 3 д., либретто автора по повести Р. Тесноглидека. Премьера: Брно, 1924 г. В либретто раскрыта внутр. связь жизни людей и обитателей леса. Персонажи человеческого мира находят параллель в образах мира лесного: так, у пастора есть двойник - барсук, у учителя - комар, у лесничихи - сова. Смешные свойства людей раскрываются в их звериных подобиях. Это не романтическое, сказочное или символистское видение. Опера далека от мендельсоновского «Сна в летнюю ночь». «Лисичка» - оптимистическая параллель к пьесе братьев Чапек «Из жизни насекомых». Властью гения композитор запечатлел в симфонических эпизодах образы природы, вернее, её текущую жизнь. Он создал её с такой же правдивостью, как жизнь человека, интонации речи в предшествующих операх. Опера несмотря на гибель главной героини полна оптимизма, неиссякаемой жизненной силы.
8. Vene avangard teatris ja ooperis 1920. aastatel. Meyerhold ja Šostakovitš. “Nina”.

1) Русский авангард в 1920 годы. В России театр. авангард выразил себя в творчестве В.Мейерхольда, экспериментах Е.Вахтангова, С.Эйзенштейна, Фабрики Эксцентрического актёра Г.Козинцева, Л.Трауберга и С.Юткевича, Н.Радлова, Н.Фореггера и других режиссёров, работавших в 1920-е в разных жанрах авангарда. 
Русская опера в 20 века. Новые оперы в основном камерно-лирические (ряд из них - одноактные). Авторы нового поколения находились под влиянием лирич. оперного стиля Чайковского (Аренский, Ребиков, первая опера Рахманинова), а также новых веяний в европейском оперном театре той поры. В эпоху Серебряного века появляются и первые оперы Стравинского (1882–1971) и Прокофьева (1891–1953). Но если Стравинский активно обращался к оперному жанру только в своем «русском периоде» (который условно завершается к концу 1920-х годов), то для Прокофьева опера оставалась ведущим жанром до конца его жизни.

Первая опера Стравинского «Соловей» (по сказке Х. К. Андерсена, 1914) создана по заказу Дягилевской, связана с эстетикой «Мира искусства», а также с новым типом музыкальной драмы, появившимся в «Пеллеасе и Мелисанде» К.Дебюсси. Вторая его опера «Мавра» (по «Домику в Коломне» Пушкина, 1922) – музык. анекдот (или пародию). Третья опера, «Царь Эдип» (1927) -неоклассицистская сценическая оратория (использол принципы композиции и вокальный стиль ит. оперы-сериа). Последняя опера композитора, «Похождения повесы»(1951) не имеет отношения к феномену русской оперы. 

Прокофьев свою первую оперу Маддалена (1911) создал в 19 лет. Эта опера ни разу не была поставлена при жизни автора. Опера «Огненный ангел» (по роману В.Брюсова, 1928), поставлена в 1984 (в Перми и Ташкенте). «Любовь к трем апельсинам» (по К.Гоцци, 1919) –воплощение игры в музыке. Оперы «Семён Котко» и «Повесть о настоящем человеке» нельзя причислить к высшим достижениям композитора; 2 другие оперы, «Дуэнья» и «Война и мир» - шедевры. Дуэнья –комическая опера 20 в., в которой традиции западной оперы-буффа и лиризм, идущий от русской оперной классики; «Война и мир» – последняя русская эпическая опера. 

 Шостакович. Сложную судьбу имели оперы: «Нос» (по Гоголю, 1929) и «Леди Макбет Мценского уезда» (по Лескову, 1932, 2-я редакция 1962). «Нос» - экспрессионистский театр и основан на принципе пародии, доходящей до злобной сатиры. «Леди Макбет» - «объект» статьи «Сумбур вместо музыки» газеты «Правда», которая сильно повлияла на судьбу Шостаковича. Во второй редакции оперы сделаны существенные смягчения – как драматургического, так и музыкально-стилистического плана, в результате чего произведение обрело форму, но потеряло в своей цельности. 

Опера в советский период. Органы, руководившие искусством поощряли композиторов к работе в данной области, но и контролировали её. В 1920-е и в начале 1930-х годов оперная культура в России находилась в блестящем состоянии: в Москве и Ленинграде появлялись постановки классического репертуара, широко ставились новейшие западные произведения; экспериментами в области музыкального театра занимались крупнейшие режиссеры, начиная с К.С.Станиславского и В.Э.Мейерхольда. Впоследствии эти завоевания были во многом утрачены. Пора экспериментов в оперном театре закончилась в начале 1930-х годов . В середине 1930-х годов на первый план выходит концепция «песенной оперы»: эталоном ее являлся «Тихий Дон» (по М.Шолохову, 1935) Дзержинского (1909-1978); оперы Т.Н.Хренникова, «В бурю» (1939) и Д.Б.Кабалевского (1904–1987) «Семья Тараса» (1950). Появляются оперы: «Укрощение строптивой» (1957) В.Я.Шебалина (1902–1963), «Декабристы» (1953) Ю.А.Шапорина (1887–1966). Для 1960-х годов характерно возникновение разного рода «гибридных» жанров (опера-балет, опера-оратория и т.д.); развиваются забытые в предыдущие десятилетия жанры камерной оперы и монооперы. К опере в 1960-1990-е годы обращались Р.К.Щедрин (р. 1932), А.П.Петров (р. 1930), С.М.Слонимский (р. 1932), Каретников (1930–1994) и Э.В.Денисов (1929-1996); среди сочинений камерного жанра выделяются оперы Ю.М.Буцко (р. 1938), Г.И.Банщикова (р. 1943). 

2) Мейерхольд и Шостакович. Шостакович внёс вклад в развитие музык. театра. Его деятельность в этой области была прервана появлением  статей в газете «Правда» - «Сумбур вместо музыки» (1936) и «Балетная фальшь» (1936). Мейерхольд пытавшийся заступиться, арестован. Мейерхольд (1874-1940) – режиссёр, актёр. Учился на юрид. факультете. Сценическую деятельность начал в Московском худож. театре. Собрав свою труппу -"Товарищество Новой Драмы", уезжает в провинцию. Начало известности Мейерхольда как режиссёра относится к 1906 г, когда он даёт развитие "условного" театра, в постановке "Балаганчика" Блока , "Победы смерти" Сологуба.  Мейерхольд ставит ряд спектаклей в Петрограде, в которых сказывается искание новых театральных форм. Театральные принципы свои Мейерхольд изложил в ряде статей, собранных в книге "О театре" (Санкт-Петербург, 1913). Им составлен ряд пантомим и переведены многие пьесы Гауптмана, Ведекинда. Он издаёт модернистский журнал: "Любовь к трём апельсинам" 

3) Опера «Нос» в 3 д. (10 к.), либретто Е. Замятина, Г. Ионина, А. Прейса и композитора. Премьера: Ленинград, Малый оперный театр, 1930 г., под управлением С. Самосуда (П. Журавленко - Ковалёв).- написана по повести Н. В. Гоголя. В опере быстрое чередование эпизодов, сложные средства композиторской техники, многоплановое строение ансамблевых сцен. 

Сюжет  «Носа» выбран, потому что давал возможность создания сатиры на эпоху Николая I.  В опере упор на подачу текста. Музыка не носит пародийной окраски. Опера речитативна, оркестр – комментатор происходящих событий. Комедийный эффект октета дворников в том, что слов разобрать невозможно: канон из 8 голосов создаёт ощущение «топотни» текста, хотя и сохраняет ритмическую организованность. 

 Гоголь комические происшествия излагает в серьёзном тоне, поэтому и музыка Ш. серьёзная. В этом сила и достоинство гоголевского юмора. Он не острит. Музыка тоже не острит.

Либретто - подлинный текст с фрагментами из др. соч. писателя («Женитьбы», «Старосветских помещиков», «Мёртвых душ», «Тарана Бульбы» и др.). Расширяет количество действующих лиц, введя новые эпизоды: добавлена большая массовая сцена поимки Носа, а в последней интермедии показан оживлённый Невский проспект, толпа в Летнем саду, увлечённая сенсационным событием.

 «Носа» - это разворот интриги, многомерность музыкально-сценического действия, близкого режиссерским сценариям Мейерхольда, с которым Шостакович в эти годы активно общался, работая в его театре. 

Опера вызвала огромный интерес при первой постановке, но вскоре подверглась осуждению и долгое время не исполнялась. После более чем 25-летнего перерыва она была с успехом поставлена в 1954 г. во Флоренции режиссёром Э. де Филиппе. В 1974 г. опера прозвучала в московском Камерном музыкальном театре под управлением Г. Рождественского, в постановке Б. Покровского. 10 апреля 2004 г. состоялась премьера «Носа» в Мариинском театре под управлением В. Гергиева, в постановке Ю. Александрова.
9. Ekspressionismi jätkumine 1920. ja 1930. aastatel. Berg. “Wozzeck”. “Lulu”.

1) Экспрессионизм в 1920, 1930 года.  Экспрессионизм в музыке получил выражение у её основоположника - Арнольда Шёнберга и у его учеников - Альбана Берга и Антона Веберна. Оппозиция романтизму сближала эту группу с  Паулем Хиндемитом, со Стравинским и композиторами группы «6» («Les Six») - Л. Дюрея, Д. Мийо, А. Онеггера, Ж. Орика, Ф. Пуленка, Ж. Тайфер. Шёнберг и его школа заняли особое место в западной музыке. Беспокойство за судьбы мира, неприятие зла соединялись в их искусстве с изоляцией от широкой аудитории.

В 10-20-е годы созданы образцы музык. экспрессионизма: монодрамы «Ожидание», «Счастливая рука», Пять пьес для оркестра и вокальный цикл «Лунный Пьеро» Шёнберга, а также «Симфония» ор. 21 Веберна. Ученик Шёнберга Альбан Берг создал единственное в своем роде экспрессионистское сочинение - оперу «Воццек». Это - высшее достижение музыкального экспрессионизма.

Истоки экспрессионизма в музыке: опера Вагнера «Тристан и Изольда», поздние симфонии Малера, сочинения Рихарда Штрауса.

Экспрессионизм выразил конфликт человека с реальностью. Он вёл к выражению трагического и к утопии (несбыточной мечте), которая казалась спасением духовных ценностей. Этот конфликт вёл к взрыву традиций. Реформа А. Шёнберга явилась для тех лет наиболее радикальной. Стиль, складывавшийся в русле нововенской школы, - жестко-экспрессивный, аскетичный.

Тенденции:

1) конфликт с миром, бунт и бессилие;
2) сострадание к человечеству и вместе с тем эгоцентризм;

3) безудержная эмоциональность;

4) абстракционизм.

Путь музыки к духовности - процесс вытеснения всех средств лирич. выразительности. В музыке Шёнберга возникает противоречие между чувственностью и  их обузданием. Две силы находятся в неустойчивом равновесии. В музыке А. Веберна воплотился идеал духовности без чувств.

Центральный момент реформы Шёнберга - ликвидация тональной системы и замена её техникой додекафонии. Новая техника должна была воздвигнуть преграду для «романтической красоты чувства»; теперь всё душевное и прекрасное воспринималось как отгораживающее себя от кошмара и абсурда реальной жизни. В экспрессионизме эта позиция привела к вытеснению человеческого. В новой манере были написаны камерные пьесы. Школа Шёнберга отходит от крупных симфонических форм.

К концу 20-х годов атональная музыка трактуется Бергом и Шёнбергом как воплощение сил, угрожающих миру(оперы «Лулу» Берга и «Моисей и Аарон» Шёнберга). Экспрессионизм был актуален, неразрывно связан с историческими событиями. 

2) Альбан Берг (1885-1935). Принадлежал к нововенской комп. школе,  куда входили А. Шёнберг, А. Веберн, Г. Эйслер. Берга относят к экспрессионизму. Оперы Берга в связи с этим называли "драмами крика". Берг - выразитель ситуации периода первой мировой войны и годов, предшествующих наступлению в Европе фашизма. Его творчеству присущи социально-критический настрой, цинизм буржуазных нравов, сочувствие "маленькому человеку".  Берг - лирик, сохранивший романт. культ чувства. Волны лирических нарастаний и спадов, дыхание оркестра, экспрессия струнных инструментов, напряженность, пение, насыщенное нюансами, составляют специфику звучания его музыки, и эта полнота лирики противостоит трагизму.

Б. учился у Шёнберга с 1904 по 1910 г., - это общение переросло в творческую дружбу на всю жизнь. Среди первых сочинений - Соната для фортепиано, окрашенная мрачным лиризмом (1908). Первые сочинения Берга, Веберна, Шёнберга не вызывали у слушателей восторга.
Опера "Воццек" (1921), премьера (после 137 репетиций) в 1925 г., в Берлине. На его родине исполнение "Воццека" было запрещено – ощущлся рост фашизма, мрачная обстановка. В процессе работы над оперой "Лулу" (по пьесам Ф. Ведекинда "Дух земли" и "Ящик Пандоры") он увидел, что о ее постановке на сцене не может быть и речи, произведение осталось незаконченным. Остро ощущая враждебность окружающего мира, Берг написал в год смерти свою "лебединую песню" - Концерт для скрипки "Памяти ангела".

Известные сочинения: опера "Воццек" и Концерт для скрипки с оркестром; много исполняются также опера "Лулу"; "Лирическая сюита для квартета" (1926); Соната для фортепиано; Камерный концерт для фортепиано, скрипки и 13 духовых инструментов (1925), концертная ария "Вино".

В своём творчестве Берг создал новые типы оперного спектакля. Опера «Воццек» - это протест против милитаризма, и протест против унижения «маленького человека» (гротескные фигуры Капитана и Доктора). Реализм доводится до натуралистических деталей: хор храпящих солдат в казарме, сексуальная изобразительность в сцене Мари с тамбурмажором и т. д. Люди опущены на дно жизни: бедная комната Мари, кабак с расстроенным пианино, Воццек в топи болота. При этом все эмоции героев экспрессионистически взвинчены: натуралистическим криком обрывается жизнь Мари, с завываниями от ужаса распевают слово «кровь» танцующие в кабаке. Мраку униженности, нищеты, безнадежности и безумия Б. находит равнодействующую – свет в музыке: лирична колыбельная Мари, нежен голос ребенка Мари в последней сцене, а главное - создана музыкальная кульминация в виде последней симфонической интерлюдии, в которой со страстностью передается сострадание всем страдающим на земле. Общий план ABA. Позднее, в инструментальных сочинениях Б. пришел к «геометризации» каждого такта и даже каждого звука (в «Лирической сюите»).Опера "Воццек" была написана по драме Г. Бюхнера "Войцек". В мировой оперной литературе не было примера сочинения, героем которого стал маленький, забитый человек. Воццеку, над которым ездевается капитан, проводит опыты маньяк-доктор, изменяет единственное дорогое существо - Мари. Лишившись последней надежды, Воццек убивает Мари, после чего и сам гибнет в болотной топи. Сочетание в опере  гротеска, натурализма, лирики, трагичесности потребовало разработки приема между пением и речью (Sprechstimme), изломов мелодии, с сохранением при этом полнозвучия оркестра. 

Концерт для скрипки с оркестром написан под впечатлением смерти 18-летней девушки, поэтому он получил посвящение "Памяти ангела". Разделы концерта отражают образы короткой жизни и быстрой смерти юного существа. Прелюдия передаёт ощущение  отрешённости; Скерцо - радости жизни, построено на отзвуках вальсов; Каденция -крушение жизни, приводит к яркой кульминации; Хоральные вариации ведут к очищению духа посредством душевных переживаний, который символизирует цитата хорала И. С. Баха (из духовной кантаты № 60 Es ist genug).

Творчество Берга оказало огромное влияние на композиторов - Д. Шостаковича, К. Караева, Ф. Караева, А. Шнитке.
2) Берг «Лулу». Либретто Альбана Берга по драмам Франка Ведекинда "Дух земли" и "Ящик Пандоры». Музыкальная драма. «Лулу»,  написана в 1935 г., последнее произведение ком-ра. Запутанный сюжет, сложная, атональная музыка. Опера не оказывает деприссивного возаействия, напротив, она несёт в себе энергетический заряд. В Лулу образы самых разных героинь XIX века искажены в кривом зеркале. Нана из романа Золя, Кармен, Травиата, леди Макбет, Мими, Далила, Саломея, Лилит - вот литературные, музыкальные и мифологические прообразы Лулу Берга, роковой магнетизм которых восхищает, ослепляет, но ведет к разрушению и гибели. В "Лулу" Берга музыка действует не на уровне чувств, эмоций, а на уровне энергетики. В этой драме важна каждая нота, каждая сцена и каждое слово. Здесь все герои отрицательны, их неожиданные смерти (из-за влечения к соблазнительнице Лулу и соперничества) нагромождаются друг на друга, как в американских боевиках, сама героиня лишена элементарной человечности, и её в конце оперы убивает Джек Потрошитель. В опере возникают натуралистические и экспрессионистические детали: имитация астматического кашля, стоны Художника, которому перерезают горло, отчаянный крик Лулу перед смертью. В опере устанавливается идентификация между одним из героев Альва ( у Ведекинда он «автор» пьесы, у Б. - «автор» данной оперы) и самим композитором по имени Альбан. И сочиненная музыка - антипод сценическому действию. Полная лирики и сострадания, она восходит к опере «Тристан и Изольды» Вагнера, к симфониям Брукнера и Малера. В этой опере весь свет - в музыке, вся тьма - в сценическом действии.
10. Modernism 20. sajandi teisel poolel (täpsemalt 1945-1970). Lühike ülevaade muusikateatrist ja ooperilavastamisest pärast 1945. aastat. Mida teha Stravinskiga („Elupõletaja tähelend“ 1951)?

1) Основные черты музыкального театра после 1945 года. Параллельно протекают 2 течения: традиционное и экспериментаторское. Традиционное исходит из эксприссионизма (например «Воццек») и неоклассицизма, также сюда можно отнести пуччиновские произведения.Опера, проходящая через рассказ. Экспериментаторское течение ставит упор на визуальность. В экспериментатарском театре нет рассказа. Пример инструментальный театр Кагеля, во время исполнения его сочинений музыканты разговаривают, даже кричат друг на друга, носят по сцене свои инструменты, пересаживаются со стула на стул, принимают странные позы, демонстрируют самые фантастические способы извлечения звука.
В обоих течениях увеличивается театральность, оперы трактуются как музык. театр. В связи с ростом значения визуального аспекта применяется много экспериментов в фильмах, чего раньше в 1920-1930 годах не использовали. В 1960 годах появляется «тотальный театр», так говорят о театре, который использует любые имеющиеся технические и человеческие возможности: пространство, живопись, музыку, танец, сценографию, пластику, речь. Всё это направлено на достижение выражения смысла. Смесь искусств в тотальном театре оказывается не менее важной, чем участие актёра. Разница между старым и новым театром та, что в последнем пластика и слова подчинены каждый своему ритму, порой находясь в несоответствии. В постмодернизме продолжается «разложение» словесного текста, часто в опере отсутствует традиционная драматургия (экспозиция, развитие, кульминация, завершение). В театральной науке используется понятие «постдраматического» театра. 
2) Опера «Похождения повесы» Стравинский. (The Rake's Progress) - опера в 3 д., либретто Одена и Коллмена но мотивам гравюр Хогарта. Премьера: Венеция, театр «Ла Фениче», 1951 г. Либретто опирается на  серии гравюр английского художника У. Хогарта. Оперный сценарий сохраняет содержание хогартовских картин. Авторы либретто привнесли в него ряд мотивов: историю с Мефистофелем, который является в человеческом облике под именем Ника (в Англии оно служило прозвищем дьявола).

Том Рейкуэлл и Энн Трулав любят друг друга. Готовится свадьба. Но молодой человек не хочет кропотливым трудом создаватьсемью, он выражает желание сразу стать богачом. Появляется неизвестный Ник Шедоу; он сообщает, что Тому досталось наследство. Оставив невесту, Том в сопровождении Ника отправляется за счастьем в Лондон. «Похождения повесы начинаются», - с иронией сообщает публике Ник. Том, следуя советам дьявола, погружается в разврат и забывает о невесте. Энн решает отыскать любимого. Однако спасти его ей не удаётся. Женитьба Тома на цирковой артистке не приносит ему счастья, как и его попытка с помощью чудодейственного изобретения накормить голодных. Срок договора истекает - нечистый приводит Тома на кладбище. Здесь они играют в карты; ставка - душа Тома. Ему удаётся выиграть, но дьявол сводит его с ума. Несчастный в Бедламе. Верная Энн приходит с ним проститься и поёт ему колыбельную. Том умирает. В эпилоге исполнители, сняв театральные парики, выходят на авансцену и, обращаясь к зрителям, провозглашают мораль: жертвы дьявола всегда найдутся среди людей. «Похождения повесы» - опера-притча. Недаром каждый из ее главных героев носит «говорящую» фамилию: у Тома Рейкуэлла она происходит от английского «rake» - повеса, у его спутника-искусителя Ника Шедоу означает тень, а у Энн Трулав - верную любовь. 

Каждый сольный эпизод оперы имеет завершённость концертного номера. Широко представлены вокальные ансамбли: дуэты, терцеты, динамичные ансамбли с хором. Большую роль играет оркестр: театральное вступление к опере порученное квартету духовых инструментов, звучание флейты, гобоя и кларнета в сцене страданий Энн; мрачнау символику сцены на кладбище создают контрабасы.

Партитура Стравинского в духе неоклассицизма, во многом следует оперной традиции XVIII в., прежде всего Моцарта. Под стилизацией, иронией и подчёркнутой театральностью видится трагедия человеческого существования. Стравинский разграничивал оперу и музыкальную драму. В первом случае идеалом для него были оперы Моцарта, вершиной второй являются творения Вагнера. «Похождения повесы» в жанре оперы, с ариями и речитативами, хорами и ансамблями. Музык. структура, использование оперных форм, даже чёткая опора на тональность  все -это связывает «Похождение повесы» с классическими традициями. Стравинский был страстно увлечен идеями неоклассицизма, и «Похождение повесы» - кульминация 30-летнего периода.
11. 1950. aastad ja 1960ndate algus. Traditsionalist Menotti. Modernistid: Nono, Henze (“Homburgi prints”), B. A. Zimmermann (“Sõdurid”).

1950 года. Неоклассицизм продолжался в творчестве Бриттена комическая опера «Альберт Херринг» (1947), «Поворот винта» (1954), главные части Б. написал друзьям и тенору Петеру Пеарсиле. Опера в стиле Стравинского и Моцарта «Похождение повесы» (1951), также наблюдается пуччиновская линия. 
Этот период можно охарактеризовать как трещину между оперой как институтом (оперный театр со своими правилами) и оперой как творчеством. В оперных театрах новые произведения, с новым репертуаром, с новым отношением к опере, которое вовсе не означало только красивое пение, а стремились передать средства театрального выражения, привнести эксперимент в музыкальный театр (как это делали в 20 годах Брехт+Вайл, Zeiroper, Мейерхольд). 

В этой трещине отражается протест к опере как жанру, который ведёт к началу 1960 годов к антиопере Лигетти. В 1950 годах оперы пишет Ганс Вернер Хенце (1926), либретто к его операм писал Ингеборг Бахманн. Жил в Италии в 1953-1964 годах, в связи с бывшим фашистким режимом Германии. В его операх содержатся как элементы неоклассицизма так и чувствуется влияние Берга, и итальянской оперы (Пуччини). Влияние ит. оперы можно услышать в опере «Принц Гамбургский» (1958, на сцене 1960, либретто Бахманна, опера посвящена Стравинскому). В ней реальность и сон противостоит свободе, террору, в праве делать выбор и повиновение. В музыке использована сериатехника, свободная тональность, контрапункт, имеется лирический зачаток. Опера-буффа Хенце «Молодой Лорд» (по рассказам В. Кауффа «Обезьяна в роли человека») увенчалась успехом, в ней присутствуют черты неоклассицизма, и классический состав оркестра. 

Экстримальный театр демонстрирует Луиджи Ноно (1924-1990, женат на дочери Шёнберга, которая основала в 2008 году в Венеции исследовательский архив). Участник Движения Сопротивления. В творчестве Ноно отразились пацифистские идеи, антифашистская направленность. Представитель авангардизма. Использовал серийную технику, алеаторику; создавал электронную музыку. Кантаты "Победа Герники" (1954), "На мосту Хиросимы" (1962), оперы "Нетерпимость" (1960), "Под яростным солнцем любви" (1975), "Прометей" (1984), балет, инструментальные сочинения.  В опере «Нетерпимость» чувствуется влияние Мейерхольда. Центральная тема оперы нетолерантность к прошлому и настоящему, сцены через разные времена смонтированы. Он использует также электронные приёмы, сериа-технику, кластры. Сейчас опять под внимание попала опера «Под яростным солнцем любви», где главная тема классовая борьба  и революции.
1960 года.  Синтез традиции и эксперимента прослеживается в творчестве Циммерманна (1918-1970). Опера «Die Soldaten», которую можно назвать одной из существенных опер 2-ой половины 20 столетия, в которой использована сериальная техника. Основа оперы драма Ленца (1776), либретто ком-ра. В опере использовались и инструментальные формы (Toccata, Ciaconna, Nocturne), тональные элементы интегрируют в додекафоническую музыку, например хорал  «Если я хочу развода» (Wenn ich einmal soll scheiden). Также додекафония, джаз, принципы коллажа (склеивание различных стилей). Большой состав исполненителей: 16 песен и 10 речевых ролей, 100 - членовый оркестр + ф-но, клавесин, челеста, орган. II действие 2 сцена –на сцене одновременно несколько персонажей: Мари и Деспортес; Бабаушка Мари, Столциус, мама Столциуса. Действие происходит во Франции и во Фландрии. Дочь Веснера Мари любит Деспортеса, Веснер не даёт согласия на их женитьбу. Мари совращает дворянина Деспортоса и передаёт ему лидерство. Мари сходит с ума, Столциус отравливает Деспортаса, а затем себя. В конце: Мари - нищая, её отец Веснер не узнав дочери подаёт ей милостыню. Мари умирает, Веснер в отчаянии. 

12. 1960. aastad ja György Ligeti anti-ooper. “Aventures” ja “Nouvelles aventures”. 1960. aastad ja 1970ndate algus, anti-ooperi suund. Kagel, Peter Maxwell Davies, Berio.

1) Лигети антиопера1960. Антиоперное течение представил венгерский композитор Лигети. В начале 1960 пишет антиоперу «Мимодраму» (мимческая драма), «Авантюры», струнная композиция «Новые авантюры». Фонетический текст - экспериментирующая струнная композиция. Состав: 3 певца, 7 инструментов. Это - «воображаемый театр». Нет логической последовательности. Вместо этого монтажная техника, сюреализм. Влиянее немого кино. Деформируется звук инструмента, шум становится музыкой, всё это исполнено с иронией, не всерьёз: валторнист в одной сцене дует в вазу, в тоже время ударные – книга, музыкант держит её в руках и отпускает вниз страницы, так получается glissando. Игра на инструменте является элементом театра (позже инструментальный театр Кагеля). 
2) Кагель, Питер Максвелл Дэвис, Берио. 

М. Кагель (1931-2008) - аргентинский композитор, дирижёр, а также кинорежиссёр и драматург. С 1957 живет в Германии, работает в области конкретной музыки и электронной музыки, применяет алеаторику. Крайние авангардистские устремления проявились в антиопере "Государственный театр", написан для Гамбургского оперного театра, использует все возможности театра, в программе реквизиты, костюмы других театров. 16 главных частей, большой состав – все используют всё неправильно, театр перевёрнут с ног на голову. 

П. М. Дэвис (1934) англ. композитор и дирижёр. В ранних произведениях придерживался сериализма, прибегал к пародии (в Восьми песнях для безумного короля пародировал генделевского Мессию). В позднейших вещах приходит к гармоническому стилю, отчасти сближающему его с творчеством Сибелиуса. Испытывает интерес к композиционным приемам средневековой и ренессансной музыки, к темам шотландского фольклора, использует магический квадрат, латинский квадрат и другие нумерологические техники. Работает в кино, автор ряда сочинений для детей. Обращался к традиционной опере на новом уровне. Новый уровень продолжают К. Штокхаузен «Арлекин», грандиозный цикл «Свет», который состоит из 7 опер.
Лучано Берио (1925-2003) – итальянский композитор, который в 1970 года закончил оперу под названием «опера» - это тонкая ирония, использует отрывки из либретто оперы Монтеверди «Орфей» (1607) . Для творчества Берио характерны авангард, использование серийной техники, электронной музыки. "Магнификат" для 2-х сопрано, смешанного хора, 2-х ф-но, 8 деревянных духовых и ударника впервые привлек внимание общественности к 25-летнему композитору. Уже в инструментовке "Магнификата" обнаружилось пристрастие Берио к звуковым экспериментам. Берио соединял инстр. звучания с электр. шумами и звуками чел. речи, например в пьесе "Temar - Omaggio a Joyce" (1958) для голоса и магнитофона. В этом произведении, как и в других своих работах, Берио вступал в диалог с современной литературой. Стремление объединить разнообразные сферы искусства и природы приводило к тому, что Берио обращался к самым разнообразным музык. материалам. В своей "Симфонии" (1968) для 8 голосов и ор-ра он цитирует в 3-ей части скерцо из до-минорной симфонии Густава Малера. Берио с другими композиторами 60-х годов объединяла не только техника коллажа, но и склонность к сценической музыке и экспериментальному театру. Его произведение "Круг" построена на жестах и движении вокалистов по сцене. В 1984 пишет оперу «Король слушает» - драма. Король – постановщик который выбирает новых певцов для постановки. 
13. 1970. aastad. Ligeti anti-anti-ooper “Le grand macabre”. 

 

1)1970 года означают исчезновение модернизма. 

2) Лигети анти анти-опера «Le grand macabre». Для музык. театра продолжает писать Лигети, в 1977 году готова его анти анти-опера «Le Grand Macabre», по мотивам пьесы Мишеля де Шальдерода. Оперу Лигети написал, находясь под впечатлением от премьеры оперы "Государственный театр" Кагеля. Кагель создал антиоперу, разрушающую представления о музыкальном театре и оперных канонах. Лигети написал анти-антиоперу, в которой соединил пародию на старые оперные жанры: оперу-серию и оперу-буффа и технику коллажа. Действие происходит в выдуманной стране Брейгельландии (по картинам художника 16 века Питера Брейгеля). В опере ощущается чувтсво иронии. В партитуру Лигети вплетались автомобильные клаксоны, телефонные звонки, различные пищалки и свистки. В этом антиклассическом опусе музыка оказалась близкой "высокой классике". 
14. 1970.-1980. aastad, postmodernism (Louis Andriessen). Mõned näited minimalistide ooperitest DVD kava põhjal (Glass, Adams).

1) 1970-1980 года, постмодернизм (Луи Андриссен). В 1980 году Оливер Мессиан (1908-1992) свою ед. оперу «Святой Франциск Азисский», готова в 1983 г. Длится примерно 4 часа, состав: 7 солистов, 150 хоровых певцов и 120 оркестрантов.
 Луи Андриссен (1939) - нидерландский композитор, историк и теоретик музыки. Учился у своего отца и К. ван Барена, у Л. Берио. В 1959 г. был удостоен первой премии на конкурсе композиторов «Гаудеамус». Испытав влияние Стравинского, американских минималистов, джаза, пришёл к экспериментальной антиромантической манере, отвергающей традиционный симфонический оркестр. Работал в кино. Оперы «Роза: Смерть композитора», 1994, и «Письма Вермееру», 1999, написаны Андриссеном на его либретто.
2)Американский минимализм. В 1970 года зарождается минимализм, это передалось и в музыкальный театр.

Фи́лип Гласс (1937) – амер. композитор, часто относимый к минимализму. В молодости сотрудничал с индийским композитором Рави Шанкаром, который стал его учителем и повлиял на всё дальнейшее творчество. Приобрёл всемирную популярность в 1983 году после создания саундтрека к первому фильму трилогии Годфри Реджио «Коянискацци», «Повакацци», «Накойкацци».  У него 23 оперы. В 1980 пишет оперу «Сатьяграха» - эпизоды из жизни Махатмы Ганди, текст на санскрите. «Сатьяграха» – 2-ая опера Глассовской трилогии “Портреты”; другие 2: «Эйнштейн на пляже» и «Эхнатон». Действие оперы разворачивается вокруг фигуры Махатмы Ганди - одного из руководителей национально-освободительного движения Индии. Сам термин "сатьяграха" (стремление к истине, санскр.) обозначает разработанную Ганди тактику ненасильственной борьбы за независимость в двух формах: несотрудничества и гражданского неповиновения. Целью сатьяграхи является превращение соперника в друга - считается, что обращение к совести эффективнее, чем угрозы и насилие. Ганди рассматривает сатьяграху не как оружие слабых, а напротив, как оружие сильнейших духом. Сатьяграха  - не “сюжетная” опера, а символический набор эпизодов. Три акта оперы посвящены людям, оказавшим влияние на мировоззрение и идеи Ганди: русскому писателю Льву Толстому, индийскому поэту и философу Р. Тагору и американскому борцу за права человека Мартину Лютеру Кингу.

Джон Адамс (р. 1947) - американский композитор и дирижер; представитель стиля, -минимализм (характерные черты - лаконизм фактуры, повторность элементов), представленный в американской музыке Стивом Райком и Филипом Глассом, сочетается с более традиционными чертами.

В 1987 в Хьюстоне с большим успехом прошла премьера «Никсон в Китае», оперы на стихи Алисы Гудман, повествующие об исторической встрече Ричарда Никсона с Мао Цзедуном в 1972.  Запись ее стала бестселлером. Следующим плодом сотрудничества Адамса и Гудман стала опера "Смерть Клингхоффера" (The Death of Klinghoffer, 1991) на сюжет о захвате пассажирского парохода палестинскими террористами. Сценическая оратория «Ребёнок», отмечают Рождество в Америке, Калифорнии. Использует видеофильмы, действие происходит на 2-х уровнях: сегодняшняя среда и пустынный пейзаж эпохи. Рождественская история звучит в новом америк. переводе, текст фрагментный. На важном месте стихотворение „I sing of a maiden“.

15. Ülevaade 1990. aastatest ja 21. sajandi alguse muusikateatrist. Tan Dun, Kaija Saariaho. Erkki-Sven Tüür „Wallenberg“ (2001).
1) Тань Дунь. Кайя Саариахо.
 Тань Дунь (1957).Композитор и дирижёр современной музыки. В исполнении произведения он обращает внимание на зрительный эффект, создавая пространство, в котором сочетаются музыка, представление, живопись, установки, мультимедиа. Тань Дунь в 2001 году получил «Оскар» за "лучшую оригинальную музыку" к фильму "Крадущийся тигр, затаившийся дракон"и в 2002 году завоевал премию "Грэмми". Оперы: «Марко Поло» (1996, премия Грейвмейера, 1998); «Пионовый павильон» (1998); «Чай – зеркало души» (2002); «Первый император» (2006, либретто Тань Дуня и Ха Цзиня, режиссура Чжан Имоу, дирижёр Джеймс Ливайн, заглавную партию пел Пласидо Доминго).
Кайя Саариахо (1952) - финский композитор. Училась в Академии Сибелиуса в Хельсинки, в 1980-1982 занималась в летней школе во Фрайбурге у Б. Фернихоу и К. Хубера, затем в IRCAM в Париже, где увлеклась электронной музыкой. Открытием для неё стала «спектральная музыка» Тристана Мюрая. Саариахо принадлежат оперы «Любовь издалека» (2000; либретто - ливанский писатель, композитор, живущий во Франции Амин Маалуф), «Адриана Матер» (2006), «Страсти по Симоне Вейль» (2006), музыка к балетам («Маа», 1991, пост. Каролин Карлсон), вокальные сочинения («Из грамматики снов», 1989; «Замок души», 1996; «Четыре мгновения», 2002), струнные квартеты «Нимфея» (1987, на стихи Арсения Тарковского) и «Terra Memoria» (2007), концерт для скрипки с оркестром «Грааль-театр» (1994), пьесы для виолончели («Семь бабочек», 2000), концерт для виолончели и оркестра (2007, исп. Ансси Карттунен) и др.

Творческие связи: Постоянно сотрудничает с французским писателем ливанского происхождения Амином Маалуфом, амер. театр. режиссёром Питером Селларсом, дирижёром Эсой-Пекка Салоненом, Кронос-квартетом, певицей Дон Апшоу, пианистом Эмануэлем Аксом. 

2) Эрки-Свен Тююр. «Валленберг» - опера о трагической судьбе шведского дипломата Рауля Валленберга, который во время II Мировой войны спас из немецких концентрационных лагерей 100 000 евреев. История шведского дипломата поражает воображение. Постановка Неэме Кунингаса и Дмитрия Бертмана. Эркки-Свен Тюйр написал оперу с совершенно не оперным сюжетом: «Валленберг» рассказывает о суровом времени, где не осталось места для любви и каких-либо светлых чувств. Гениальная музыка композитора иллюстрирует драматизм и напряженность той исторической эпохи. Очень тяжелый сюжет. Эрки-Свен Тююр написал очень хорошую музыку, интересная драматургия, очень сложное для оперного театра либретто. 

