Зарубежная музыка I половины XX века.
Музыка 18 – 19 веков более понятна и близка широкому слушателю, чем музыка 20 века. Музыка 20 века с большим трудом входит в слуховую практику. Это связано с тем, что музыка данного периода претерпела значительные изменения, которые требуют своеобразной слуховой перестройки. Дело в том, что современная музыка стала опираться на совершенно новые средства выразительности:

1. На иные ладо-гармонические системы, появляется атональная музыка.

2. На первый план выдвинулись иные выразительные средства музыки, не мелодия и гармония, а, например, тембр, фактура, динамика.

3. Изменились понятия можно – нельзя, красиво – некрасиво.

4. Изменились формообразующие принципы.

5. Произошло расширение временных границ (интерес к старинной музыке) и географических границ (интерес не только к музыке Европы и Америки, но и Востока).

6. Для современной музыки стала характерна элитарность, то есть установка на узкую аудиторию.

7. Характерна стилевая пестрота, в 20 веке возникает много новых стилей, школ, систем, творческих направлений.

Экспрессионизм.

К концу 1900-х годов формируется новое художественное направление – экспрессионизм. Характерен для Австро-Германии. Наиболее ярко проявился в творчестве композиторов «Новой венской школы» - выделяются имена Арнольда Шенберга (1874-1951), Альбана Берга (1885-1935), Антона Веберна (1883-1945). Основатель – А. Шенберг. Особенно сильно влияние этой школы в 20-е годы. Экспрессионизм ведет начало от позднего романтизма и станет предшественником таких направлений:
1. Абстракционизм – в основе отвлеченные понятия.

2. Конструктивизм – используются формы простых геометрических тел, простых построений.

3. Сюрреализм – акцент на бессознательном, освобождение от контроля разума, большая роль сновидений, галлюцинаций.


Главное в экспрессионизме – предельно обостренное выражение субъективных чувств (часто совершенно не соответствующих объективной реальности) одинокой личности. Эмоции – взвинченные, перевозбужденные, преобладают настроения тоски, подавленности, отчаяния, страха, даже ужаса. Музыкальной основой становится атональность. Главным является полутон, все звуки равны, нет функциональности, главных и побочных, устойчивых и неустойчивых ступеней. Возрастает роль диссонансов. Мелодическая линия – это цепь кратких мотивов. Характерна неустойчивость, незавершенность, текучесть, непрерывность развития. Характерна инструментальная трактовка вокальных партий, прерывистость, разорванность вокальной линии, возбуждённая речитация. В «Лунном Пьеро» (1912 г, это мелодрама для женского голоса и инструментального ансамбля) Шёнберг ввёл особый приём полупения-полуговора; используются также натуралистические возгласы и крики. Высшим достижением музыкального экспрессионизма считается опера А. Берга «Воццек» (1921 г. Солдат Воццек, страдающий галлюцинациями, ревнует свою возлюбленную и убивает её. При попытке найти улику-нож, сам тонет в пруду. В конце оперы их малолетний сын весело скачет на палочке-лошадке, не понимая страшного смысла происшедшего).  Пример инструментального экспрессионизма – А. Берг Соната №1 (1908). При некоторой расплывчатости контуров соната написана в сонатной форме с повторенной экспозицией. От экспрессионизма: яркие эмоциональные взрывы, ритмическая неровность, уменьшенные и увеличенные гармонии, целотонный звукоряд в сочетании с хроматическим; в разработке кульминация доходит до 4-х форте. Всё это придает музыке мрачный, экспрессионистский оттенок.  
Додекафония.

Новые тенденции, проявившиеся в экспрессионизме, находят завершение в 20-е годы в додекафонии (в переводе с греческого – двенадцатизвучие). Это техника композиции, в основе которой лежит серия из 12 звуков. Додекафония, как осознанный метод композиции, возникла в конце 10-х - начале 20-х годов 20 века. (Хауэр - 1918-1919 годы, Шёнберг – 1921 год). Предпосылками её возникновения были утверждение как самостоятельной единицы диссонанса и ослабление организующей силы тональности или даже полная утрата её в «атональности», заставившие композиторов искать новые конструктивные средства.
Серия из 12 звуков строится по определенным правилам:

1. Не должно быть повторения звуков.

2. Серия не должна совпасть с хроматической гаммой, квартовым или квинтовым кругом.

3. Друг за другом не должно следовать более двух одинаковых интервалов.

4. Недопустимы ходы по звукам трезвучий, других аккордов.

5. Исключается вторжение любого тонального элемента.

6. Для развития применяются транспозиция, секвенция.

7. Используются полифонические приемы развития: а) инверсия – тема в обращении

б) ракоход – тема в обратном движении                       в) инверсия-ракоход.


Принцип использования серии - постоянное её повторение. Серия может проводиться: 

а) горизонтально, образуя мелодии, мотивы 
б) вертикально, образуя аккорды 
в) или в различных комбинациях горизонтального и вертикального движения.

Например, пьеса для фортепиано  Шёнберга ор. 23 №5 (Вальс, 1923), написанная полностью с помощью додекафонной техники; Берг «Концерт для скрипки с оркестром» (1935), Стравинский «Движения» (1959 г., в последний период творчества увлекся серийной техникой).
Пуантилизм

У Веберна затем появляется пуантилизм (в переводе с французского – точка). Это метод, в котором каждый тон является самостоятельным. На слух воспринимается как что-то хаотичное, чаще используется в оркестровой музыке. Музыкальная мысль излагается не в виде тем или мотивов (т.е. мелодий) или аккордовых последовательностей, а с помощью отдельных звуков, окружённых паузами, а также коротких, в 2-3, реже 4 звука мотивов (с широкими скачками, с одиночными звуками в разных регистрах); к ним могут присоединяться звуки-точки ударных, шумовые эффекты. Например, Веберн «Багатели» ор.9, «Пять пьес для оркестра» ор.10.
Сонористика

Эти тенденции будут продолжены авангардом 50-60х годов. Появляется сонористика (от латинского – звучный, шумный), то есть музыка тембров. Основой этого письма станет кластер (гроздь, пятно) – это любое сочетание звуков, как бы звуковая зона, заполненная целыми, полу и четверть тонами. Сонористика использует как собственно сонорные средства (музыкальные шумы, тембровые пласты, звукокрасочные комплексы, звучания без определённой высоты), так и средства некоторых других видов техники (тональной, модальной, серийной, алеаторной и др.). Например, Кшиштоф Пендерецкий (1933 г. рождения, поляк) «Натура сонорис».
Алеаторика

К началу 60-х годов возникает алеаторика (от латинского – игральная кость, случайность). В основе лежит принцип неожиданности, стихийности. Алеаторика возникла в 1957 почти одновременно в ФРГ (К. Штокхаузен) и во Франции (П. Булез) как своего рода реакция на «тотальную организованность» серийной техники. Первые попытки использования элементов случайности в музыкальном творчестве предпринимались и ранее: в 1951 в Нью-Йорке композитор Дж. Кейдж организовал экспериментальные концерты, в которых использовались 12 радиоприёмников, настроенных на 12 различных радиостанций. Сидевшие у каждого приёмника 2 оператора регулировали настройку и силу звука по указанию «автора-дирижёра» Кейджа. 
Элемент случайности вносится в музыку различными методами. Музыкальная композиция может строиться с помощью «жребия» - на основе ходов шахматной игры, числовых комбинаций, разбрызгивания чернил на нотной бумаге, бросания игральных костей (отсюда название) и т.п. В результате возникает некая «стабильная» запись, предлагаемая исполнителям. Применяется и иной метод: внесение элементов случая в процессе исполнения пьесы. Это достигается перестановкой по воле исполнителя отдельных её кусков (К. Штокхаузен, Klavierstьcke, XI), перетасовкой перед каждым исполнением карточек, на которых написано по несколько тактов музыки (Б. Нильсон, Квартет для деревянных духовых). Это полностью свободная алеаторика. Пьер Булез (1925 г., француз), а в последующее время и Витольд Лютославский (1913-1994, поляк) - сторонники ограничений в применении принципа случайности. Это контролируемая алеаторика. Так, Булез в 3-й сонате предлагает пианисту самостоятельно устанавливать порядок следования частей, выбирать отдельные выписанные под особыми знаками эпизоды, использовать любые темпы. Т. о., исполнитель становится как бы соавтором произведения, не выходя всё же из известных рамок, указанных композитором. Лютославский в своих сочинениях наряду с точно выписанной музыкой предусматривает эпизоды импровизации отдельных оркестровых групп и солирующих инструментов. По его мнению, в целом форма произведения должна быть прочно скреплена и лишь в частностях может зависеть от случайности. Например, Лютославский «Венецианские игры».
