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Strona 1
HISTORIA MUZYKI
Zbiór notatek dla uczniów
BAROK
Strona 2
Historia muzyki – zbiór notatek dla uczniów
Barok
Temat 1: Barok – charakterystyka epoki (Gwi I 182-188, Kow 199-211).
1. Barok (z por. barocco – „perła o nieregularnym kształcie”, lub z fr. baroque –
„bogactwo ozdób”) – główny kierunek w kulturze europejskiej (filozofia, literatura,
malarstwo, rzeźba, architektura), którego trwanie datuje się na czas od końca XVI
wieku do XVIII wieku.
2. U jego podstaw leżał sprzeciw wobec renesansowego klasycyzmu, głęboka
religijność, mistycyzm i egzystencjalny niepokój.
3. Najważniejsze zjawiska:
• kontrreformacja – Sobór trydencki (sztuka dla kościoła),
• rozłam religii,
• wznowienie działalności Świętej Inkwizycji (Lista Ksiąg Zakazanych),
• założenie działalności jezuitów (nauczanie),
• kościół pełniący rolę szkoły i sanktuarium,
• działalność misjonarska (Indie, Afryka),
• sacrum – kościół – forma bogata, dekoracyjna, ma przyciągać wiernych,
• monarchia – potęga i wielkość władzy świeckiej,
• nowe dziedziny sztuki: balet, opera, teatr,
• założenia w sztuce: rozmaitość, przepych, ornamenty, kontrast, zaskakiwanie,
emocje, koncept, żywiołowość, teatralność, afektacja, monumentalizm.
4. Architektura baroku – cechy:
• Monumentalność,
• dynamika bogactwo dekoracji i form
ornamentalnych,
• efekty światłocieniowe uzyskiwane przez
wygięcie elewacji,
• wnętrza zdobione sztukateriami
i malowidłami (często iluzjonistycznymi)
• organiczne łączenie architektury, malarstwa
i rzeźby (Wersal)
5. Rzeźba barokowa:
• rzeźba o charakterze dekoracyjnym, będącą uzupełnieniem
architektury
• rozwój sztuki nagrobkowej, postaci zmarłych ukazywano
w ruchu, z emocją na twarzy, z dramatycznym gestem
• znajomość anatomii
• tendencja do rzeźb wielkich rozmiarów
• patos i dynamika przedstawienia
• przedstawienie emocji (mimika, gestykulacja )
• kontrasty światłocieniowe
• łączenie różnorodnych materiałów
Giovanni Lorenzo Bernini –
2 Ekstaza św. Teresy
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6. Malarstwo barokowe:
• kompozycja barokowa opierała się na układach
diagonalnych i silnych efektach światłocieniowych
• w malarstwie ściennym stosowano iluzjonizm,
efekt osiągany przez mistrzowskie operowanie
perspektywą i światłocieniem oraz uwzględnianie punktu,
z którego dzieło jest obserwowane
• Ważne ośrodki malarstwa:
o Hiszpania (D. Velzquez, F. de Zurbarn, B. E.
Murillo),
o Flandria (P. P. Rubens, A. van Dyck, J. Jordaens),
o Holandia (F. Hals, Rembrandt, J. Vermeer van
Delft),
o Francja (G. de La Tour, N. Poussin, C. Lorrain,
Ch. Le Brun, H. Rigaud). Peter Paul Rubens – Trzy Gracje
7. Muzyka barokowa:
• Rozwój muzyki instrumentalnej ze względu na postęp techniczny
w konstruowaniu instrumentów.
• Rozwój harmoniki (system dur-moll).
• Rozwój teorii muzyki: wprowadzenie podziału instrumentów na ornamentalne,
wykonujące melodię i fundamentalne – akompaniament (Agostino Agazzari).
• Ukształtowanie specyficznego rodzaju akompaniamentu basso continuo (bas
cyfrowany, generałbas) – wykonywany przez 2 instrumenty, które realizowały
linię basu z oznaczeniem cyfrowym zawierającym zaszyfrowaną harmonizację.
• Formy: opera (kwintesencja baroku, nowa forma sceniczna pochodząca od
misteriów i komedii madrygałowych, nawiązuje do teatru antycznego), wielkie
formy wokalno-instrumentalne (oratorium, kantata, pasja, msza), formy
instrumentalne (sonata, suita, koncert solowy, concerto grosso, preludium, fuga,
toccata, fantazja).
• Przełom około roku 1600 (śmierć G. P. da Palestriny i O. di Lassa, wystawienie
pierwszej opery, narodziny oratorium, C. Monteverdi wydaje V Księgę
madrygałów z basso continuo).
• Istnienie dwóch stylów / praktyk:
o Prima practica / stile antico – renesansowa polifonia, ścisła, doskonała
o Secondo practica / stide moderno – barokowa monodia akompaniowana
(głos solowy + basso continuo), podporządkowanie muzyki wymogom
slowa, sugestywne, muzyczne zobrazowanie tekstu, udoskonalenie melodii,
inne traktowanie harmonii.
Oba style zestawiał i reprezentował Claudio Monteverdi – wybitny
kompozytor zarówno epoki renesansu jak i baroku, na którego twórczości
możemy zaobserwować płynne przejście z jednego stylu do drugiego.
• Wyróżniano także styl:
o Kościelny – poważny, sprzyja skupieniu i modlitwie (stile antico)
o Kameralny – komnatowy, służył świeckiej muzyce wokalnej (stile
moderno)
o Teatralny – muzyka sceniczna (stile moderno) wzbogacony o mimikę
i gestykulację jeszcze dobitniej przedstawiające emocje płynące z tekstu
3
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Temat 2: Opera barokowa we Włoszech (Gwi I 189-219, 234-239, Kow 212-216).
1. Nie używano jeszcze pojęcia „opera”. Raczej dramma per musica (umuzyczniony
dramat), festa musicale (święto muzyczne) lub favola in musica (opowieść muzyczna).
2. Oficjalny prekursor i prototyp barokowej opery – starogrecki dramat. Monodia
akompaniowana pozwoliła stworzyć „teatr śpiewany”.
3. Retoryka muzyczna uczyła jakimi sposobami można najskuteczniej wpłynąć
na odbiorcę. Muzyka miała być „mową dźwięków”. Wyróżniano 3 style:
• Umiarkowany (temperato),
• Łagodny (molle),
• Wzburzony (concitato) – szybka repetycja dźwięków.
4. Stosowano figury retoryczne, czyli zabiegi muzyczne, które miały oznaczać konkretne
emocje, np:
• patopoja – następstwo półtonów (ból, cierpienie, rozpacz),
• exclamatio – skok o duży interwał (krzyk),
• passus durisculus – chromatycne zakłócenie przebiegu melodii,
• saltus duriusculus – skok o niedozwolony interwał,
• suspiratio – przerywanie melodii pauzami (tęsknota, wzdychanie),
• aposiopesis – pauza generalna (śmierć, pustka),
… a także figury naśladowcze (np. gdakanie kury, wznoszenie, upadek…).
WŁOCHY – CAMERATA FLORENCKA
5. Camerata florencka – grupa włoskich kompozytorów, poetów i teoretyków muzyki,
działająca pod koniec XVI wieku we Florencji. Inicjatorem jej powstania
i mecenasem był włoski humanista, hrabia Giovanni Bardi. Dyskutowali o literaturze,
nauce i sztuce. Podstawowym celem Cameraty było badanie kultury antycznej oraz
wskrzeszenie starożytnego greckiego teatru muzycznego. Wiedzę czerpali z pism
Platona i Arystotelesa.
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6. Najważniejszymi członkami Cameraty byli:
• Giovanni de'Bardi (1534–1612) – humanista, literat, kompozytor-amator,
mecenas Cameraty,
• Giulio Caccini (po 1545–1618) – kompozytor, śpiewak, pedagog,
• Emilio de Cavalieri (ok. 1550–1602) – kompozytor,
• Vincenzo Galilei (po 1520–1591) – teoretyk muzyki, kompozytor,
• Jacopo Peri (1561–1633) – śpiewak, kompozytor,
• Ottavio Rinuccini (1563–1621) – poeta, librecista,
• Girolamo Mei (1519–1594) – humanista, badacz kultury starożytnej Grecji.
7. 1581: Traktat Vincenzo Galilei Dialogo della musica antica e della moderna:
• Bunt w stosunku do polifonii renesansowej, krytyka polifonii jako zbyt
skomplikowanej i obcej ideałom antyku.
• Opisuje nowy styl muzyki – monodię akompaniowaną, wierną ideałom
muzyki antycznej (gr. monos – jeden, ode – śpiew).
8. 1598: prawdopodobnie pierwszy spektakl operowy we Florencji. Było to dzieło
muzyczne Dafne Jacopo Periego. Większość tej opery zaginęła – ocalały jedynie dwa
fragmenty.
9. 1600: powstała pierwsza zachowana opera monodyczna – Euridice Jacopo
Periego do libretta Ottavio Rinucciniego.
Pierwsza opera monodyczna
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10. 1600: powstała również Euridice Giulio Cacciniego z tekstem Rinucciniego.
11. Duży wpływ na dalszy rozwój opery miała twórczość Claudio Monteverdiego. Jego
pierwsze dramatyczne dzieło to opera Orfeusz wystawiona w 1607 roku w Mantui.
Nowatorstwo Orfeusza polegało na:
• urozmaiceniu stile recitativo (monodyczny) także stile esspressivo
(wyrażający) i rappresentativo (przedstawiający),
• psychologii postaci (silne, autentyczne),
• wyraźnym wzbogaceniu melodyki dzieła i jego formy na rzecz większej
ekspresji,
• nadaniu nowej roli muzyce instrumentalnej, która nie tylko towarzyszy
śpiewakom, ale także pojawia się jako element samodzielny.
12. Gatunek opery monodycznej nie znalazł wielu kontynuatorów, czasem był uznawany
za „nudę florenckich intelektualistów”, dlatego opera będzie się rozwijała w bardzo
szybkim tempie w innych ośrodkach.
Przykłady:
Jacopo Peri – Euridice
Giulio Caccini – Euridice
Claudio Monteverdi – Orfeusz (aria Possente spirito) – pierwsza aria w historii
Claudio Monteverdi – Arianna (Lament Arianny)
WŁOCHY – RZYM
13. Lata 30. XVII wieku: wpływowa i bogata rodzina Barberinich staje się mecenasem
opery w Rzymie. Z tego rodu wywodził się papież Urban VIII. Była to zatem
duchowna arystokracja z wysokimi wymaganiami.
14. W 1632 roku otwarto tam pierwszy teatr operowy. Podczas otwarcia wykonano
operę Stefano Landiego Święty Aleksy.
15. Operę rzymską charakteryzuje:
• Niechęć wobec florenckiej monodii – najważniejsza jest rozrywka na wysokim
poziomie.
• Bogactwo, zamiłowanie do przepychu dekoracji i kostiumów (Lorenzo Bernini
– najważniejszy architekt barokowy).
• Preferowanie tematyki religijnej i mitologicznej.
• Wyraźny podział na recytatyw (służący dramaturgii) i arię (uczuciową).
• Włączanie do treści opery epizodów humorystycznych.
16. Przedstawiciele opery rzymskiej to:
• Stefano Landi – Święty Aleksy, Śmierć Orfeusza
• Filippo Vitali –Aretuza
• Domenico Mazzocchi – Łańcuch Adonisa
• Marco Marazzoli
Przykłady:
Stefano Landi – Święty Aleksy (aria O morte gradita)
6
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WŁOCHY – WENECJA
17. 1637: w Wenecji powstał pierwszy publiczny teatr operowy – Teatro San
Cassiano. Gusta publiczności, jej umiłowanie pięknego śpiewu zdecydowały, że
rozwój opery nie podążał w kierunku pogłębienia dramaturgii przedstawienia, ale
koncentrował się na prezentacji bardzo trudnych do wykonania arii i duetów.
18. W Wenecji wykształcił się obyczaj sezonu operowego – stagione, a także sprzedaży
biletów (bez mecenatów).
19. Najważniejsze cechy opery weneckiej to:
• Schlebianie gustom szerokiej publiczności → brak eksperymentów,
• Fascynacja wirtuozowskim śpiewem, wzrost znaczenia popisów solistów
prowadzi do narodzin bel canto (pięknego śpiewu) – zjawiska niezwykle
charakterystycznego dla opery włoskiej, muzycznego „gwiazdrostwa”,
• Wyraźne rozgraniczenie między recytatywami a ariami,
• Kunsztowna rozbudowa arii, która coraz częściej miała wirtuozowski
charakter,
• Wzbogacenie wystawy teatralnej.
20. Najważniejsi kompozytorzy weneccy tego czasu to:
• Claudio Monteverdi (Koronacja Poppei, Powrót Ulissesa)
• Francesco Cavalli (Zakochany Herkules, La Calisto)
• Pietro Antonio Cesti, Giovanni Legrenzi, Antonio Vivaldi, Tomaso Albinoni
21. Zaniedbywano wymogi tekstu, dlatego wcześniejsze określenia – dramma per musica
i favola per musica zastąpiono nowym – opera. Miało to miejsce po raz pierwszy
w 1639 roku i dotyczyło dzieła Cavalliego Wesele Tetydy i Peleasa.
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22. Najważniejsza jest twórczość Monteverdiego (działał w Wenecji od 1613 roku jako
maestro di capella w bazylice św. Marka). Jego madrygały prowadzą od renesansowej
polifonii do opery barokowej:
• przełomowa V Księga madrygałów z basso continuo
• VIII Księga madrygałów Madrigali guerrieri et amorosi (Madrygały wojenne
i miłosne) – madrygał dramatyczny, sceniczny
23. Pod koniec życia Monteverdi zdobył wielką sławę dzięki 2 operom: Powrót Ulissesa
(1642) i Koronacja Poppei (1640), która była pierwszą operą opartą na wydarzeniach
historycznych (opowiada o intrygach cesarza Nerona i jego żony).
24. Po śmierci Monteverdiego (1643) największą sławę zyskał Francesco Cavalli.
Przykłady:
Claudio Monteverdi –VIII Księga madgrygałów Madrigali guerrieri et amorosi:
Combattimento di Tancredi e Florinda
Claudio Monteverdi – Powrót Ulissesa
Claudio Monteverdi – Koronacja Poppei (duet Pur ti miro, pur ti godo)
(Antonio Vivaldi – arie wyk. Cecilia Bartoli)
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WŁOCHY – NEAPOL
25. W połowie XVII wieku opera dotarła do Neapolu. Wykonano tam Koronację Poppei
i opery Cavalliego. Z czasem zaczęli się tu osiedlać kompozytorzy i śpiewacy,
a Neapol stał się nową stolicą opery. W tym ośrodku niechętnie odnoszono się do
weneckiego gwiazdorstwa.
26. Działali tu:
• Alessandro Scarlatti
• Nicolo Porpora
• Giovanni Battista Pergolesi
• Niccolo Jommelli, Niccolo Piccini, Giovanni Paisiello, Domenico Cimarosa.
27. Nowe rozwiązania muzyczne zastosowane przez Alessandro Scarlattiego to:
• ograniczenie wirtuozostwa partii solowych (niechęć do gwiazdorstwa),
• podział na operę seria (poważną) i buffa (komiczną),
• wprowadzenie układu recytatyw-aria, recytatyw stał się wprowadzeniem
do arii,
• rozwinięcie i zróżnicowanie formy arii, od prostych arii zwrotkowych,
po rozbudowane arie da capo (ABA),
• wprowadzenie arii z instrumentami koncertującymi (skrzypce, lutnia, trąbka),
• przywrócenie partii chóralnych, chór stał się bohaterem zbiorowym,
• stworzenie nowego typu uwertury, tzw. uwertury włoskiej (szybka-wolna-
szybka),
• poszerzenie składu orkiestry,
• akord neapolitański,
• Opera jest podzielona na akty, a te na numery, czyli:
 arie, będące popisem solisty wyśpiewującego uczucia bohatera,
 recytatywy, mające znaczenie dla dramaturgii dzieła:
o secco/semplice (z basso continuo)
o accompagnato (z towarzyszeniem orkiestry),
 ansamble czyli sceny zbiorowe,
 sceny baletowe,
 chóry,
 pomiędzy fragmentami wokalnymi instrumentalne ritornele.
28. Bel canto – największy walor opery neapolitańskiej (np.
messa di voce – crescendo i diminuendo na jednym długim
dźwięku).
29. Sztuka wokalna kastratów – największa atrakcja
(preferowano tylko głosy wysokie). Największą sławą
cieszył się kastrat Farinelli (Carlo Broschi). Kastraci swoją
fenomenalną techniką wokalną przyczyniali się do
popularności opery.
9
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Temat 3: Opera barokowa we Francji, Anglii, Niemczech i Hiszpanii (Gwi I 219-233,
240-247, Kow 212-216).
FRANCJA (Gwi I s. 222-230)
1. Jako jedyna w Europie twórczość francuska mogła konkurować z włoską. Była
zupełnie inna: patetyczna, nie akceptowała stylu monodycznego, nie schlebiała
gustom szerokiej publiczności, a gustom króla.
2. We Francji szczególnym powodzeniem cieszył się balet. Rozkwit baletu dworskiego
(balet de cour) nastąpił z początkiem XVII wieku i Francja stała się europejskim
ośrodkiem rozkwitu tańca.
3. Balety francuskie były niezwykle widowiskowe, pełne przepychu, dbano o piękną
scenografię, kostiumy, rekwizyty, a szczególnie grę aktorską. Tańczyli nawet
królowie, szczególnie Ludwik XIV (Król Słońce, od 1643 roku):
4. Jean Baptiste Lully – najważniejszy kompozytor francuskiego baroku, ulubiony
twórca Ludwika XIV, nadworny
kompozytor królewski, skrzypek
i tancerz pochodzący z Włoch. Lully
tworzył balety dworskie, do których
wprowadził menueta. Założył 16-
osobową orkiestrę dworską Petit
violons o niezwykle wysokim
poziomie, grającą podczas
przedstawień oraz uroczystości
i ceremoniałów dworskich.
5. W latach 1663-70 Lully
współpracował z Molierem, czego
owocem było 11 komedii w tym
najsławniejsza – Mieszczanin
szlachcicem.
10
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6. W I połowie XVII wieku próbowano przenieść do Francji włoską operę. Jej
zwolennikiem był kardynał Mazarin. Jego oponenci podkreślali, że sztuka francuska
winna być autonomiczna i nie czerpać wzorów od sąsiadów. Podobnego zdania był
sam król, dlatego też aż do lat 70-tych opera we Francji nie rozwijała się.
7. Dopiero po założeniu królewskiej Akademii Muzycznej, kierowanej przez Lully’ego
narodził się gatunek tragedii lirycznej (tragedie lyrique). Cechy:
• poważny charakter i monumentalne rozmiary, poważna tematyka (mitologia)
• ukształtowanie uwertury francuskiej: wolna – szybka – wolna: Powolny,
majestatyczny, homofoniczny wstęp towarzyszący wejściu króla. Następnie
rozpoczynał się szybki odcinek fugowany, na koniec wracał fragment
początkowy
• budowa najczęściej 5-częściowa w tym: prolog na cześć króla, uwertura, arie
(pozbawione koloratur), recytatywy (patetyczne), balety, chóry
• Muzyka w operach rozwijała się bez przerw i podziałów na numery
• Często stosowaną przez Lully’ego formą, nadającą muzyce spójności
i konsekwencji była chaconna (taniec oparty na powtarzanej formule basowej)
• Pierwszym dziełem tego gatunku Lully’ego był Kadmus i Hermiona. Kolejne
to Alcesta, Amadis, Atys, Armida
8. Po śmierci Lully’ego w 1687 roku popularność opery nie słabła. Kontynuatorem jego
dzieła był Jean Philippe Rameau. Debiutował w wieku 50 lat operą Hipolit i Arycja.
Był już wówczas znany jako twórca muzyki instrumentalnej. W jego operach ważną
rolę odgrywają rozbudowane partie orkiestry. Rameau pisał tragedie muzyczne,
komedie baletowe, balety heroiczne i dramaty pastoralne. Jego najważniejsze dzieła to
Kastor i Polluks oraz Les Indes galantes.
Przykłady:
Jean Baptiste Lully – Armida (aria Enfin, il est en ma puissance)
Jean Baptiste Lully – Mieszczanin szlachcicem (Marsz do ceremonii tureckiej)
Jean Baptiste Lully – Alcesta (Prologue)
(Ew. fragmenty filmu Le Roi danse – Król tańczy)
Jean Philippe Rameau – Les Indes galantes (Les sauvages)
ANGLIA (Gwi I s. 231-233)
1. W Anglii opera włoska nie znalazła również większego zainteresowania. Anglicy
mieli świetny teatr dramatyczny, który reprezentował William Szekspir, stąd słaba pod
względem dramaturgii opera włoska nie mogła liczyć na akceptację.
2. Ogromną popularnością cieszyła się tu masque – forma teatru muzycznego będącego
połączeniem pantomimy, tańca, śpiewu i dialogów mówionych.
3. Dopiero w II poł. XVII w. nastąpił rozkwit
muzyki dramatycznej w Anglii dokonany
przez największego angielskiego
kompozytora barokowego – Henry’ego
Purcella.
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4. Najważniejszym dziełem Purcella jest opera Dydona i Eneasz, uznawana za angielską
operę narodową. W dziele tym kompozytor wykorzystał elementy zarówno opery
włoskiej (arie i recytatywy oparte są na basso continuo), francuskiej (uwertura jest
typu francuskiego, ważną rolę pełnią chóry), jak i rodzime (elementy tradycyjnej
muzyki angielskiej, kształtowanie partii chóralnych na wzór angielskich anthems).
5. Ważnym dziełem Purcella jest również muzyka do komedii The Fairy Queen wg Snu
nocy letniej Szekspira.
6. Wiele oper angielskich powstanie później w twórczości Georga Friedricha Händla.
Przykłady:
Henry Purcell – Dydona i Eneasz, aria When I am laid in earth (Lament Dydony)
Henry Purcell – The Fairy Queen
NIEMCY (Gwi I s. 219-222)
7. Początki opery niemieckiej są związane z działalnością włoskich twórców. Jednym z
nich był pochodzący z Wenecji Agostino Steffani, który pisał opery oparte o wątki
mitologiczne lub historię Niemiec. Twórcy powoli zaczynali rezygnować z języka
włoskiego na rzecz niemieckiego i wprowadzali elementy mówione tworząc tym
samym podwaliny singspielu, który szczególnie prężnie rozwijał się w dwóch
ośrodkach: w Hamburgu oraz Lipsku. Szczególnie zasłużonymi twórcami nowego
rodzaju opery byli Johann Sigismund Kusser (1660–1727) oraz Reinhard Keiser
(1674–1739) – obaj związani z ośrodkiem hamburskim.
Przykład:
Reinhard Keiser – Nabuchodonozor, aria Wein Blut und keine Zähren
HISZPANIA (Gwi I s. 231)
8. W Hiszpanii opera włoska nie przyjęła się, choć na dworze królewskim sporadycznie
pojawiały się przedstawienia.
9. Powstała hiszpańska odmiana opery – zarzuela. Składała się z partii mówionych,
śpiewanych, tańczonych i instrumentalnych. Do XVII wieku stanowiła popularną
formę muzycznego teatru hiszpańskiego. Zarzuele były teatrem dworskim.
Przedstawiciele tej szkoły to: Francisco Juan de Navas oraz José de Nebra.
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Temat 4: Oratorium i kantata w baroku (Gwi II 27-31, 13-26, Kow 219-229).
1. Choć w baroku królowała forma opery, poprzez nasilającą się kontrreformację rosła
potrzeba ożywienia religijności, a w efekcie – rozkwitu sztuki sakralnej.
2. Równocześnie z powstaniem opery i jej przemianami następuje rozwój wielkich form
wokalno-instrumentalnych: oratorium, kantaty, pasji i mszy, a także innych form:
koncertów duchowych, nieszporów, magnificatów, psalmów, hymnów, antyfon itp.
ORATORIUM (łac. orare – modlić się, wł. oratorio – dom modlitwy)
3. Filippo Neri (1515-1595) – Filip Nereusz był włoskim duchownym, jednym
z przywódców kontrreformacji, katolickim świętym, filantropem działającym
w Rzymie. W roku 1575 założył stowarzyszenie Congregazione del oratorio.
Organizował dla niego nabożeństwa połączone ze śpiewaniem pochwalnych
pieśni religijnych w formie dialogowanej, wzorowane na średniowiecznych
misteriach i żywotach świętych. Od nazwy domu (oratorio), w którym wykonywano
te nabożeństwa, przyjęła się nazwa formy muzycznej.
4. Dla stowarzyszenia Neriego w Rzymie w 1600 roku zostaje po raz pierwszy
wykonany dramat liturgiczny, uważany za pierwsze oratorium: Rappresentatione di
anima et di corpo Emilio de Cavalieriego (1550-1602), kompozytora związanego
z Cameratą florencką:
• występują w nim różne postacie alegoryczne wykonywane przez solistów
i chór (Ciało, Dusza, Rozum, Czas, Życie ziemskie itp.),
• dzieli się na trzy akty z ariami, partiami chóralnymi, sinfoniami – na wzór
opery,
• jest sporem pomiędzy duszą i ciałem, zakończonym triumfem duszy
zjednoczonej z Bogiem,
• jest pierwszym przykładem zastosowania monodii akompaniowanej
w wielkiej formie muzyki religijnej.
5. Cechy formy oratorium:
• NIE JEST formą liturgiczną,
• jest rodzajem dramatycznej formy religijnej – „opery duchowej”, która miała
poruszać i skłaniać do refleksji i poprawy życia,
• w poście i adwencie często traktowane jako substytut inscenizowanych
z rozmachem oper,
• pod wieloma względami podobne formalnie do opery: rozpoczyna się
uwerturą, zawiera recytatywy, arie, chóry i fragmenty instrumentalne,
• wykonywane w kościele lub na sali koncertowej w sposób statyczny, bez
dekoracji, charakteryzacji i kostiumów,
• zawiera partię narratora zwanego testo – świadek, wprowadzającego postacie
i objaśniającego akcję. Wprowadza ją po raz pierwszy Giovanni Anerio
w Teatro armonico spirituale w 1618 roku,
• komponowane w dwóch typach:
 Oratorio volgare (wł. zwyczajny), do tekstów włoskich,
 Oratorio latino – do tekstów łacińskich, preferowany wśród rzymskiej
arystokracji.
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• forma miała rożne nazwy: historia sacra, azione sacra, actus oratorius,
melodrama sacra itp. Nazwa „oratorium” pojawiła się dopiero w roku 1640,
• początkowo teksty były tylko o tematyce biblijnej i religijnej, z czasem
rozwinęły się i mogły mieć tematykę nawet świecką (rzadko i dopiero
od XVIII wieku).
6. Oratorium w szkole rzymskiej:
• twórcy: Stefano Landi (Daniel), Domenico Mazzocchi, Marco Marazzoli,
• kontynuowane są równolegle dwa style:
 konserwatywny, palestrinowski (słynne Miserere Gregorio Allegriego),
 monumentalny (53-głosowa Festmesse Orazio Benevolego).
7. Najważniejszym kompozytorem włoskich oratoriów był Giacomo Carissimi (1605-
1674):
• 16 zachowanych oratoriów,
• tylko jedno (Daniel) reprezentuje typ volgare z tekstem włoskim, pozostałe
mają tekst łaciński (Jefte, Jonasz, Baltazar, Sąd Salomona),
• szczególna rola chóru, który komentuje akcję,
• malarstwo muzyczne i środki retoryczne,
• silne, wyraziste arie,
• kontynuatorami Carissimiego byli: Antonio Draghi, Antonio Lotti, Antonio
Caldara, Alessandro Stradella.
8. Oratoria pisał także Alessandro Scarlatti (z neapolitańskiej szkoły operowej),
szczególnie sporo podczas pobytu w Rzymie na początku XVIII wieku. Ich tematem
były motywy biblijne lub żywoty świętych. W roku 1705 napisał także oratorium
o Filipie Nereuszu – patronie gatunku.
9. Oratoria francuskie tworzył Marc-Antoine Charpentier (Le Reniement de St. Pierre –
Skarga św. Piotra).
10. Niemieckie oratoria pisali:
• Heinrich Schütz (1575-1672) – Die Sieben Worte Jesu am Kreutze (Siedem
słów Chrystusa na krzyżu,
• Johann Adolf Hasse (1699-1783) – Nawrócenie św. Augustyna.
11. Forma oratorium żywotność zawdzięcza twórczości Georga Friedricha Haendla
(1685-1759). Utrzymała się w repertuarze i wielu późniejszych, nawet romantycznych
kompozytorów kontynuowało jej tradycję.
12. Specjalnym rodzajem oratorium jest pasja, której treścią jest męka i śmierć
Chrystusa, pisana do tekstu jednego z czterech przekazów ewangelicznych. Niemiecka
tradycja wielkotygodniowych ceremonii pasyjnych zainspirowała 3 późne
oratoria/pasje Schütza. Chór pełni w nich rolę tłumu (turbae) uczestniczącego w akcji.
Najważniejsze dwie pasje barokowe stworzył Jan Sebastian Bach (1685-1750).
Przykłady:
Emilio de Cavalieri – Rappresentatione di anima et di corpo
Giacomo Carissimi – Jefte (tekst łaciński)
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KANTATA (wł. cantare – śpiewać)
13. Nazwę kantata wprowadza po raz pierwszy Alessandro Grandi (następca
Monteverdiego w bazylice św. Marka w Wenecji) w zbiorze Cantade et arie a voce
sola (1620). Jest to określenie wokalnej kompozycji z b.c. bez podziału na arię
i recytatyw. Początkowo komponowano kantaty tylko na głos solowy i b.c., z czasem
udramatyczniano je rozszerzając skład, aż wreszcie kantata rozrosła się
do wieloodcinkowego utworu z udziałem licznych wykonawców.
14. Kantata jest wieloczęściowym, niescenicznym utworem wokalnym składającym
się z arii, recytatywów, duetów, chórów i fragmentów instrumentalnych. Forma
stała się bardzo popularna w XVII wieku w Rzymie, gdzie kantaty komponowano
przy każdej możliwej okazji:
• Forma powstawała głównie dla elit jako okolicznościowy utwór religijny lub
świecki z udziałem solistów, chóru i orkiestry.
• Tematyka była zazwyczaj biblijna, mitologiczna lub miłosna.
15. Kantata włoska:
• Luigi Rossi (1597/8-1653) – klasyk i ojciec kantaty, zachowało się około 250
jego kantat, większość z nich to utwory solowe dla kastrata z wyraźnym
rozgraniczeniem recytatywu secco i arii, które kompozytor przedziela
instrumentalnymi ritornellami.
• Giacomo Carissimi (1605-1674) – również autor wielu oratoriów, do kantaty
wprowadza elementy humorystyczne. W słynnej kantacie Filozofowie dobry i
zły humor Heraklita i Demostesa oddaje w nagłych zmianach trybu dur i moll
w pełni świadomie wprowadzając poczucie nowej tonalności.
• Alessandro Scarlatti – stworzył około 600 kantat, gdy w Rzymie po roku 1700
zakazano wystawiania oper.
• Głównymi przedstawicielami weneckiej twórczości kantatowej są Francesco
Cavalli, Pietro Antonio Cesti, Giovanni Legrenzi.
16. W różnych krajach wykształciły się specyficzne, rodzime formy muzyki kantatowej:
• Francja: Marc-Antoine Charpentier (1634-1704), który był uczniem
Carissimiego, za życia pozostającym w cieniu Lully’ego. Jego
najsławniejszym dziełem jest Te Deum dla 8 solistów, chóru i orkiestry, ze
szczególnie popularnym początkowym Marszem triumfalnym – przykładem
ceremonialnej muzyki dworskiej.
• Anglia: rozwija się anthem (hymn) oraz koncerty kościelne. Muzyka
kantatowa najdojrzalszą postać osiąga w twórczości Henry Purcella (Oda do
św. Cecylii napisana z okazji święta muzyki).
• Niemcy i Austria: kompozytorzy dokonują połączenia tradycji poprzedników
czyli chorału protestanckiego ze stylem koncertującym. Rozwija się
konserwatywny motet chorałowy i nowatorski koncert wokalny z b.c., oparty
na chorale. Pisali go najwięksi mistrzowie wczesnego baroku niemieckiego:
Hans Leo Hassler, Heinrich Schütz, Johann Hermann Schein, Samuel Scheidt.
• Bezpośrednio przed Bachem kantaty pisali Georg Böhm, Johann Pachelbel
i Johann Kuhnau, a współcześnie z Bachem Georg Philip Telemann
i Christoph Graupner. Szczyt rozwoju niemiecka kantata osiąga w twórczości
Bacha i Haendla.
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Przykłady:
Luigi Rossi – Se non corre una speranza (kantata na sopran i b.c.)
Giacomo Carissimi – Vittoria, mio core
Marc-Antoine Charpentier – Te Deum
Henry Purcell – The Bell Anthem; Oda do św. Cecylii
Heinrich Schütz – O bone Jesu, fili Mariae; Musikalische Exequien
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Temat 5: Muzyka instrumentalna w baroku (Gwi II 37-59, Kow 230-251).
SONATA (wł. suonare – brzmieć, dźwięczeć, grać)
1. W XVI wieku termin ten odnosił się do wszystkich utworów instrumentalnych.
Pierwowzór sonaty to renesansowa instrumentalna canzona, która pochodzi z kolei
od francuskich chanson:
chanson → canzona → SONATA
2. Krótkie kontrastujące odcinki canzony z czasem uległy powiększeniu i zmniejszono
ich ilość, w wyniku czego powstała cykliczna sonata.
3. W połowie XVII w. wykształciły się 2 typy sonaty, związanych z miejscem ich
wykonywania i charakterem:
• da chiesa (wł. chiesa – kościół) – kościelna. Wykształcił ją na przełomie XVII
i XVIII w. Arcangelo Corelli. Pierwotnie wykonywana była podczas
nabożeństw i miała charakter poważny. Kościół był ważnym miejscem
koncertów, ze względu na ceniony pogłos i specyficzną akustykę. Sonata da
chiesa miała zazwyczaj 4 części, formę ABAB:
I. wolna: imitacyjna
II. szybka: fugowana
III. wolna: o charakterze tańca stylizowanego (np. sarabandy)
IV. szybka: fugowana, imitacyjna lub o charakterze tańca stylizowanego
• da camera (wł. camera – pokój, salon, komnata) – kameralna. Składała się 3-6
(lub więcej) części. Jej świecki charakter znajdował potwierdzenie w tanecznym
charakterze niemal całej sonaty, utożsamiana była z formą suity.
4. Wyrazisty podział na sonatę da chiesa i da camera występował tylko przez pewien
czas. Obydwa rodzaje sonaty przenikały się wzajemnie oraz znajdowały się pod
wpływem innych form muzycznych.
5. Ze względu na obsadę wyróżniamy sonatę:
• solową (a due) – 1 instrument solowy + basso continuo. Popularna w XVIII
wieku, co związane było z dynamicznym rozwojem lutnictwa (rodzina
Grobliczów, Guarnerich, Antonio Stradivari):
• triową (a tre) – 2 instrumenty solowe + basso continuo:
• Sporadycznie komponowane były również sonaty a quatro (3 instrumenty
solowe + basso continuo).
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6. Instrumentem solowym najczęściej były skrzypce, a wszystkie
części sonaty zazwyczaj utrzymywane były w jednej tonacji.
7. Szkoła bolońska – w połowie XVII wieku (1650-1750) we Włoszech
zaczęła działać grupa włoskich kompozytorów muzyki
instrumentalnej, związanych z kapelą przy kościele San Petronio
w Bolonii. Kościół ten słynął z uświetniania liturgii muzyką
instrumentalną, wykonywaną przez niedużą, lecz doskonałą orkiestrę.
Komponowano dla niej liczne sonaty da chiesa. Przedstawiciele:
• Maurico Cazzati – założyciel, kapelmistrz kościoła San Petronio.
• Giovanni Battista Vitali (1632- 1692) – znany z sonat triowych.
• Giovanni Battista Bassiani (1647-1716).
• Tomaso Antonio Vitali (1663-1745) – syn G. B. Vitalego.
• Arcangelo Corelli (1653-1713) – wirtuoz skrzypiec
i kompozytor koncertów, sonat triowych i solowych,
na skrzypce, autor terminu concerto grosso. Jego
działalność wirtuozowska dała podstawy do dalszego
rozwoju wiolinistyki. Twórczość Corellego przypada
na okres późnego baroku w muzyce, jest bardzo
jednolita stylistycznie i jest doskonałym przykładem
równowagi formy oraz połączenia kontrapunktu
z homofonią. Zachowane kompozycje przeznaczone
są tylko na obsadę instrumentalną. Wielu
współczesnych uważało muzykę Corellego za symbol
doskonałości, uznana została za podwaliny szkoły
skrzypcowej. Większość życia spędził w Rzymie,
gdzie zatrudniali go wymagający mecenasi.
• Giuseppe Torelli (1658-1709) – jest znany jako współtwórca formy concerto
Grosso i koncertu solowego. Jako znakomity skrzypek w 1684 roku został
członkiem Accademia Filarmonica of Bologna jako suonatore di violino.
Dyrygował orkiestrą w kościele San Petronio (Bolonia) od roku 1686 do 1695.
• Giuseppe Tartini (1692-1770) – włoski kompozytor, skrzypek, badacz historii
muzyki, pedagog. Uważał Corellego za wzór doskonałości, zalecał ćwiczenie
jego utworów swoim uczniom. Założył słynną Scuola di Nazioni, szkołę
w której nauczał nie tylko techniki gry na skrzypcach, ale także kompozycji.
Była to pierwsza instrumentalna szkoła o tak dużej renomie. Kładł ogromny
nacisk na perfekcyjne smyczkowanie, co później stało się podstawą
nowoczesnej gry na skrzypcach. Należał do prekursorów klasycyzmu. W swojej
twórczości odchodził od późnobarokowej maniery
na rzecz regularnej budowy oraz prostej harmoniki
i melodyki przy jednoczesnym ograniczeniu rozmiarów
sonat. Swoją twórczość ograniczał niemal całkowicie do
dwóch gatunków instrumentalnych: koncertu
skrzypcowego oraz sonaty skrzypcowej. Napisał 170
sonat, a najsłynniejszą jest Sonata g-moll „Z diabelskim
trylem”.
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8. Francesco Maria Veraccini (1690-1768) – był jednym
z czołowych skrzypków początku XVIII wieku
we Włoszech, znanym w całej Europie jako wykonawca
i kompozytor. Jako wirtuoz rywalizował z Giuseppe
Tartinim (w 1714 r. wystąpił w Wenecji z tak wielkim
powodzeniem, że Tartini, przerażony jego
umiejętnościami, przeniósł się do Ancony, gdzie
postanowił ćwiczyć technikę skrzypcową by stanąć
w pojedynku z Veraccinim). Chociaż był
instrumentalistą, około połowy jego dzieł stanowią
kompozycje wokalne. Jako kompozytor operowy był
przez pewien czas znaczącym rywalem Georga
Friedricha Händla w Londynie.
Przykłady:
Arcangelo Corelli – Sonata da chiesa F-dur op. 1 nr 1, Sonata da chiesa D-dur op. 3 nr 2
Arcangelo Corelli – Sonata da camera G-dur op. 2 nr 12
Arcangelo Corelli – Sonata a tre E-dur op. 2 nr 10
Arcangelo Corelli – Sonata d-moll „La Folia” op. 5 nr 2
Antonio Vivaldi – Sonata a due a-moll RV 86
Giuseppe Tartini – Sonata g-moll „Z diabelskim trylem” op. 1 nr 4
Giuseppe Tartini – Sonata g-moll „Didone abbadonata” op. 1 nr 10
Giuseppe Torelli – Sonata na trąbkę D-dur
Ignaz Franz von Biber – Sonaty różańcowe na skrzypce i b.c., La Battalia (Bitwa)
SUITA (fr. suite – następstwo)
9. Suita to cykliczna forma muzyczna, typowa
dla barokowej muzyki instrumentalnej. Jej
pierwowzorem były pary tańców
skontrastowanych pod względem tempa
i metrum (pawana-gagliarda, passamezzo-
saltarello, chodzony-goniony).
10. Około 1700 roku wykształcił się schemat
formalny suity o układzie części:
• Allemande – taniec niemiecki,
tempo umiarkowane, metrum
dwudzielne (4/4),
• Courante – taniec francuski, tempo szybkie, metrum trójdzielne (3/2, 6/4 lub
3/4), charakterystyczne skoczne figury taneczne,
• Sarabanda – taniec hiszpański (prawdopodobnie pochodzenia perskiego),
tempo wolne, metrum trójdzielne (3/2, ¾), charakterystyczna bogata
ornamentyka i akcent na 2 miarę,
• Gigue – taniec angielski, tempo bardzo szybkie, metrum trójdzielne (3/8, 6/8,
9/8, 12/8), charakterystyczny rytm punktowany lub szybki ruch triolowy.
11. Wszystkie części utrzymane były w tej samej tonacji. Mogły również być
spokrewnione motywicznie.
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12. Przed gigue wprowadzano czasem:
• intermezza taneczne (np. bourrée, gawot, rigaudon, menuet, polonaise,
passepied, loure),
• intermezza nietaneczne (np. air, capriccio, rondo, scherzo) oraz niekiedy części
wstępne (preludium, uwertura, toccata, fantazja, sinfonia).
13. Georg Philipp Telemann (1681-1767)
– niemiecki kompozytor okresu baroku:
• jego talent nie był akceptowany
przez rodzinę. Niemal
wyłącznie sam nauczył się gry
na wielu instrumentach i był
kompozytorem samoukiem.
Przez całe życie utrzymywał się
wśród najbardziej postępowych
twórców. U współczesnych
zyskał uznanie także jako
organista i kapelmistrz. Jest
uważany za jednego z najbardziej płodnych kompozytorów wszystkich
czasów. Pisał kantaty, msze, pasje, oratoria, opery, koncerty, suity, sonaty
i muzykę kameralną na przeróżne (też niespotykane) składy. Sławne są suity
Telemanna inspirowane wielkimi dziełami literackimi – Don Kichot i Guliwer.
• Podczas pobytu w Żarach oraz w Pszczynie i Krakowie Telemann poznał
polską muzykę ludową i stylistyczne nawiązania do niej obecne są w wielu
jego utworach.
• Przyjaźnił się z Jerzym Fryderykiem Haendlem, ich korespondencja jest bardzo
interesującym źródłem do badań kultury muzycznej późnego baroku. Obaj
bardzo cenili nawzajem swój talent. Przyjaźnił się też z Janem Sebastianem
Bachem.
14. Jerzy Fryderyk Haendel zasłynął dzięki dwóm cyklom suit orkiestrowych zwanych
muzyka plenerową. Są to Muzyka na wodzie i Muzyka sztucznych ogni, napisane dla
dworu angielskiego.
Przykłady:
Georg Philipp Telemann – Suita Guliwer, Suita Don Kichot
Jerzy Fryderyk Haendel – Muzyka na wodzie, Muzyka sztucznych ogni
CONCERTO GROSSO (wł. concertare – współzawodniczyć)
15. Concerto grosso było jedną z popularniejszych form barokowej muzyki
instrumentalnej. Opiera się na dialogu pomiędzy:
• niewielką grupą solistów (concertino, soli) – złożonej najczęściej z 2 skrzypiec
i wiolonczeli. Johann Sebastian Bach rozszerzył ją o obój, fagot, trąbkę,
waltornię, flet.
• orkiestrą (concerto, tutti, ripieni) – orkiestra smyczkowa, podzielona na głosy,
z organami lub klawesynem w roli basso continuo.
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