第12講 2008.6.26 (Y.W.C.A.) 時代裡的個人風格
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陳瑞津上課筆記整理
在整個西洋音樂歷史的過程中，音樂家一代接一代的奮鬥，循次相互影響，甚或互相排斥，不難發現其進化的所得。每一個樣式的轉換和每一個樂派的產生，時代的背景，影響著每一位音樂家。在不同的時代裡，作曲家因本身獨特的性格、美學態度以及價值觀的不同，會產生不同的音樂風格。即使，同處於相同的時代裡，音樂家因不同的環境亦會產生不同的作品風格。
以巴洛克時代的兩大巨人韓德爾G. F. Handel（1685~1759）和巴赫J. S. Bach（1685~1750）為例，充分反應出兩人不同的個性，音樂風格顯得很不一樣（後者是結束巴洛克時代的偉人-巨星級的作曲家）。
韓德爾：感覺上是宏觀的，他所接觸的環境是宮廷的，一輩子因周旋於達官貴人之間，左右逢源…。他出生於德國，音樂風格呈現是義大利的，卻落根於英國，他屬於大歐洲上流社會的作曲家，光芒四射。作品偏重於外在的氣勢和華麗，非常外放，像似一塊塊黃金堆砌起來，燦爛無比，音樂順耳自然。
巴赫：一生通常被分為三個時期，第一期是從23歲起，在威瑪的領主威廉安斯特公爵的宮廷內擔任樂師，為期九年，稱為「威瑪時代」。其次是在科登擔任雷奧博王子的宮廷樂長，為期六年，稱為「科登時代」。最後從38歲起到去世為止，27年當中一直擔任萊比錫“聖托馬斯”教會合唱長一職，稱為「萊比錫時代」。在最後這一段「萊比錫時代」，他堅守在教堂裡，創作了許多偉大的宗教性樂曲。
綜觀巴洛克時代150年間，幾乎所有作曲家的成就，全部集合在巴赫一個人身上，卻一輩子沒離開過德國。他的音樂讓人感到無比深刻，極度內斂（內省）有一種不斷往深部挖掘的感覺，曲折、矛盾，頗不尋常！
兩人出生於同一年，亦有同名的曲子；REJOUISSANCE（法文：喜悅、歡樂）韓德爾取“皇家煙火”其中一樂章，用工整、模進的方式進行音樂處理，聽起來邏輯非常明顯。
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一開始就把音樂抓得牢牢的，當你熟悉後，他的音樂非常優美耐聽。

巴赫在“管弦樂組曲”的最後一首：LA REJOUISSANCE與韓德爾等量的不同
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一開始就顯得很不一樣。

最後的10小節，從第3小節開始，音樂異常無比，顯得非常不一樣（雖然在結束前會很正常，但在這之前，你不知道將會被帶往何處）。
巴赫的音樂，比較有前瞻性，任何時間會感到許多不同的「新樣」。而韓德爾，在寫音樂的時候，總會考慮到聽者的耳朵。他的作品比較寬大，總是大聲說話，姿態是完全開放的，自然順耳且優雅。“彌賽亞”裡的“哈利路亞”，即顯示著音樂，是寬廣的。
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當B段的音樂出來以後，A段的音樂會不斷地和B段交接，而後

結合在一起，A、B上下合而為一，讓人有不知聽誰之感。
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韓德爾的音樂力量，來自節奏而不是大聲（當時樂團編制不過3、40人）。但巴赫，他不像韓德爾一樣，像似大聲叫出來，而是深沈！即使是比較熱烈或喜悅的音樂亦是。“馬太”受難曲最後一段（作品本身讓你感受到莊嚴、肅穆的氣氛）管弦樂與聲樂的結合，最後一段合唱：
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這裡出現非常輕的感覺，有點突兀，那種突兀有一種非常獨特的表情



唱完這一段之後，弦樂從下方補上來，很奇特的出現…
維也納古典樂派 古典時期的三位巨匠：海頓、莫札特、貝多芬。
海頓Haydn (1732~1809) 是古典樂派的奠基者，確立了「奏鳴曲」與「交響曲」的形式，對後代產生極深遠的影響。莫札特Mozart (1756~1791) 以海頓為基礎，使音樂更深刻化、細膩化，很像韓德爾。貝多芬Beethoven (1770~18027) 則是把兩者的音樂集合而帶到一個高峰。
海頓長年在宮廷工作，音樂工整、規矩、快樂，不太寫悲傷的曲子，在樂天之外有一種農夫般樸實之感。


莫札特則剛開始是為貴族工作，再轉到教堂裡，於1781年與主教交惡，離開薩爾斯堡到維也納。這10年維也納的期間，他成為一個失業的人，沒人供養他，一切須靠自己。此時，反而讓他在音樂史上大放異彩。才氣縱橫的莫札特，活像一位走在雲端的人物，相當精采！他的作品多數是在困窘的情況下完成，但每一首曲子均反應出他的純潔無瑕，作品至今仍像永恆的燈塔照耀著人們心胸…。
作品op. 525“小夜曲”的第四樂章，靈巧、慧黠，音樂來得迅速，令人意外！
“第40號交響曲”的第二樂章：
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一問一答的方式，一級一級的上去，每句等長，下來亦同。
（海頓的“第88號交響曲”的第四樂章：顯得很輕盈、喜悅、憨厚、乖巧。──在宮廷中磨過，知所進退！多少聞出一點泥土的氣息，與莫札特很不一樣。）
莫札特死於1791年。1794年海頓的“軍隊交響曲”第四樂章，偷偷地模仿莫札特“小夜曲”op. 525的第四樂章，仔細聽它，可以聽出模仿得有點保留…。
貝多芬在“第一號交響曲”的第二樂章，也是從莫札特的“第40號交響曲”得到了靈感。
剛開始大家手中握的是一樣的東西，但下筆後就變得不一樣了。莫札特前後句的關係，到了貝多芬的手上，完全改樣了，他變為一個長句，從頭到底。他不像莫札特那樣，照著等量的構句進行。那個長句裡面：
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問句是經過設計的，進入的時間，由長至短而產生壓迫感。在不知不覺中，音樂的完成，一團一團的過來，一種很特別的滿足之感。
貝多芬不但把海頓、莫札特的古典樂派發展至最高境界，並且替浪漫派打下基礎。他在貧困與苦難的生涯中力爭上游，開創新局面，留給後世無窮之影響，被稱為「樂聖」，的確是實至名歸。
接下來談談浪漫樂派的幾位大師：
其實，音樂上的浪漫主義有點落後文藝界一步，它起源自19世紀的20年代，而後才盛行於整個19世紀。
音樂上的浪漫主義，簡單而言，就是一種新奇而神秘，且看重於個人抒洩的感情世界，若想為此下一個完整的定義，則幾乎不可能。因浪漫主義裡，其本身就已存在著各種相互矛盾的傾向。此外，就其理想或技法上，也常因時代的變遷而改變。真正嘗試將音樂予以藝術化而完成初期的浪漫主義，則屬韋伯與舒伯特。然而這種初期浪漫主義的音樂，就其技法而言，仍然帶有不少古典性格。就以旋律為例，雖然經常出現民謠曲風的地方色彩，但其進行方法，即音程與構造還有動機的配列與區分等等，則完全是古典的。和聲上亦絲毫未走出古典的框框，樂曲的形成，也全都是古典的東西。換言之，初期浪漫主義的音樂，乃是建立在古典音樂的基礎上。
到了19世紀的30到50年代左右，浪漫派音樂開始走向成熟的境界，其代表者首推孟德爾頌，而在其時代中，又出現了蕭邦與舒曼兩位大家，進而驅使浪漫主義的音樂完全中期化。換句話說，他們兩位完全肅清了古典性。在他們的手裡，不協和音與半音階的大膽使用，排除古典格式的奏鳴曲形式，著重規模較小的自由形式，強調個人的情感世界，而不是萬人或超個人的普遍音樂。
另一方面浪漫主義音樂也有了更新的跡象，這便是新浪漫主義的崛起，或稱之後期浪漫主義。此時的音樂除了音色的更新外，亦結合了音樂外的藝術，如詩、文學與戲劇等等。白遼士的標題音樂，驅使李斯特開始以自由形式的新標題音樂創造出所謂的「音響詩」，至此標題上的詩與音樂才在這裡融合而成為一體。而華格納，卻又將白遼士與李斯特的方法應用到戲劇上，更成功的使音樂與戲劇結合，這便是所謂的「音樂劇」Music drama。本質上，它並不是歌劇那種個個獨立音樂的連續，而是自始至終均無中斷的音樂。亦即是一種所謂「無限旋律」，而且無論是劇中出現的人物或情景，也都以各種特定的動機（指導動機）予以代表。換句話說，音樂的整體乃建立在指導動機的發展上。如斯，新浪漫主義就在華格納的手中完成。
· 孟德爾頌Felix Mendelssohn (1809~1897)：
Felix是幸福的意思，人如其名，孟德爾頌出身世家，祖父是哲學家，父親為富裕的銀行家，外公亦是銀行家，母親有很好的音樂修養，一輩子過得富裕而幸福的日子。舒曼稱他是浪漫時期的莫札特。他生於德國漢堡，音樂中有著特有德國森林意涵的情境，如同仲夏夜之夢中的精靈，又帶有韋伯作品裡的騎士風範，三合一綜合體，構成一幅幸福的畫面。
D小調第一號鋼琴協奏曲，op.25（寫於1831年）
第一樂章第一主題→出現一次，再反覆一次。音樂呈現出敏銳與細膩之感，而樂團常常不過是襯托他的氣勢而已。在第二題出現之前，經過了四次的尋找（預備），之後，出現莫札特風的第二主題核心，弦樂在後面呼應，愈往下愈無法自拔，像極莫札特，有點遵循古典形式的樂句，澎湃的呼嘯著！而後，當聽到前面的音樂不停的變化時，已經是進入發展部…。
· 蕭邦Frédéric François Chopin （1810~1899）
在浪漫的時期中，風格相當獨特，無可模仿。這種境界與他人完全不同，有著渾然一體的親暱樣！
F小調第二號鋼琴協奏曲，op.21 （作曲年1829）
第二樂章（百分之百的夜曲風，管弦樂和鋼琴唱合在一起）木管有2個長句，結束之前鋼琴進來，之後支撐樂隊的最後一個和弦，亦即鋼琴在樂隊停住後，它持續的進行下去（蠻會浪費音符的），又細又長的旋律，飄忽出來，第二次出現時（重複時）就會加入很多很多的裝飾。這就是Chopin獨特的音樂風格，一位很會浪費音符的音樂家。從其音樂中，聽出了病態的美感…。
· 舒曼Robert Alexander Schumann (1810~1856)

舒曼的作品與孟德爾頌和蕭邦比起來，感覺上有些艱澀，一種被隔開，有距離的感覺。
A小調鋼琴協奏曲，op.54 （作曲年1845）
一頓一頓的難以順暢下去，窒礙難行！
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他的降B大調第一號交響曲“春天”，op.38，完全是受舒伯特第九號C大調“偉大”，作品D944的影響。與舒伯特的Arpeggione Sonata，D821，阿斑貝鳩大提琴奏鳴曲的第一樂章，風格一個模樣。（鋼琴先，大提琴在後）     拉開…可舒伯特是自然的，舒曼卻是窒礙難行，艱澀無比！
· 李斯特Franz Liszt （1811~1886）
李斯特出生於匈牙利，他除了被譽為是古今最偉大的鋼琴家外，也是位以留下許多高超技巧的鋼琴曲，在整個西洋音樂史上對鋼琴貢獻最多的音樂家。他不僅把鋼琴的技巧推向極限，更希望鋼琴能表現得像交響曲一樣，因此動手將貝多芬的九大交響曲，全改為鋼琴曲來演奏。舒伯特的600多首歌曲，有400多首，被他改成鋼琴曲。白遼士稱李斯特的鋼琴 1.猶如在歌劇院中開演奏會 2.閉著眼睛，感覺李斯特猶如有四隻手在彈3.李斯特的手尚在空中，音樂就出現了。他的作品或因此（過多的炫技），而被譏評為少了那麼點內涵！
有一首相當受歡迎的炫技曲子──死亡之舞 Totentanz，此曲不算是三樂章式的協奏曲，只能稱作鋼琴與管弦樂的“變奏”樂曲。1838年起到翌年，李斯特前往義大利旅行期間，據說是他在比薩的聖野Campo Santo墓地，看到奧爾卡那Andrea di Cione Orcagna（約在1308~1375完成）的壁畫「死之勝利」所產生的靈感。1839年寫出一種模擬曲的草稿，而後回到威瑪，在1849年完成初稿。曲子是根據1000年前葛利果聖歌「末日經」（Dies irae）為主題的五段變奏所構成。一如曲名，本曲不但具有惡魔氣氛的戲劇性張力，更以音樂的強調，達成李斯特所嘗試的「死亡恐懼」場面。彈奏者手指恣意在鍵盤上滑動，幅度變化之寬之大，令聆賞者捏把冷汗，生怕稍有不慎，演奏者將一跤跌坐在地上。誇張炫技之程度可見一斑！此曲CD，一般附加在第1、2號鋼琴協奏曲後面，演奏時間約15分鐘。
附記：
【法國作曲家，聖桑Camille Saint – Saens （1835~1921），有一首著名的交響詩Danse Macabre“死之舞”或譯為“骷髏之舞”，作於1874年，op.40，亦是依據葛利果聖歌「末日經」（Dies irae）的旋律而作】
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