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Za moji bezmála dvacetiletou kariéru profesionálního pěvce jsem se setkal s velkou řádkou rolí operní světové i domácí literatury.  Jako aktivní umělec oboru prvního tenora jsem měl tu možnost a v mnohých případech čest zpívat a zároveň prožívat s hrdinou představení jeho život, osud. Každá role – postava má v představení svůj vývoj.  U hudebního útvaru, jakým je opera, představuje velikého pomocníka hudba.  Ve většině případů pomáhá interpretovi navodit patřičné emocionální vnímaní a prožitky. 



 Každé významné dílo operní literatury má v sobě obsaženou velkou emocionální část, která působí na lidskou psychiku – ať už v kladném, či záporném smyslu. Samozřejmě, záleží také na kvalitní předloze a libretu. Nutno dodat, že mnohý význačný autor operního díla prošel svou nelehkou osobní životní cestou. Právě tyto psychologické podněty jsou jakýmsi spouštěcím mechanizmem, aby zanechaly v díle autora svůj nesmrtelný otisk.  Pro interpreta díla je to veliká výzva, aby toto vycítil – jednak z libreta, ale především z hudby samotné.  Je potřeba využívat vlastní životní a společenské praxe. Ztotožnit se s danou postavou, historickou nebo společenskou událostí.  Prožívat s postavou radosti i strasti. Z vlastní zkušenosti vím, že je mnohdy velice těžké udržet své emoce pod kontrolou. Život totiž přináší radost i bolest…Říká se však, že dobrý herec je dobrým hercem od toho, aby uměl své psychické rozpoložení zahrát. Co na to říct? U činohry možná – tam schází právě hudba. U opery je právě hudba tím motorem její psychologické části. U symfonických děl vokální sdělení absentuje, a přesto mají veliký emoční efekt u posluchače. Dost dobře si dovedu představit mnohá operní díla bez zpěvu. Dovolím si vyslovit svůj názor. Hodně částí oper R. Wagnera by bylo možné interpretovat pouze symfonickou formou a prožitkový cíl by byl stejný. (Můj skromný názor – prosím, abych nebyl od „wagneriánských“ příznivců kamenován.)


Musím se také zmínit, že pro umělce je psychické prožívání stejných rolí v každém údobí života jiné. Mohu potvrdit z vlastní zkušenosti, neboť mnoho stejných postav jsem zpíval a hrál v různých časových odstupech. Člověk se vyvíjí, uceluje si svou názorovou rovinu, nacházením svého „místa na slunci“ získává životní zkušenosti, čerpá ze svých životních prožitků, které byly provázeny emočním vnímáním – toto zanechává v člověku otisk a odráží se na celkovém prožitku umělce.  Jsou nádherné role, které poskytují citlivým interpretům možnost ztotožnění, možnost úniku z reality. Na rozdíl od počítačové reality virtuální je tato realita z masa a kostí – byť jen na dvě, či tři hodiny.  Veškerá atmosféra představení – výprava, kostýmy, zdravá tréma, která burcuje a dává umělci závratný pocit „balancování na visuté hrazdě“, představuje mikrosvět nabitý emocemi. Když divák a posluchač je hudbou a atmosférou vtažen do tohoto soukolí, prožívá radost i smutek společně s jevištěm, mají umělecké složky vyhráno. 


Moji velkou láskou je italská opera.  Zpíval jsem a prožíval osudy mnoha postav, které vyšly z per autorů této země. Při řešení dilema – které postavy nastínit z hlediska hudebně psychologického, jasně vyhrál italský verismus a dílo Giacoma Pucciniho.


Ještě než se pustím do samotného rozebírání mnou interpretovaných postav období operního verismu, pokusím se nastínit tento vývojový útvar operní literatury z hlediska hudebně psychologického. Poslední desetiletí 19. století je poznamenáno zrychleným životním tempem. V mnoha zemích dochází k velkému rozmachu všech stránek lidského života. Průmysl, politika, věda zažívá období velkého vzrůstu. Už 80. léta 19. století dávají tušit, že budou nastupovat nové progresivnější směry ve všech odvětvích umění. Francouzská literatura té doby už tomuto trendu ve svých dílech připravuje živnou půdu. Italští veristé nebyli příliš vzdáleni francouzskému naturalismu E. Zoly. V roce 1880 vydává Giovanni Verga a Luigi Capuana manifest verismu. Na rozdíl od předešlého období, které zpracovávalo s oblibou látky historické, verismus hledí do současnosti.  Jsou zpracovávány náměty života současné společnosti zobrazující ovzduší sociálních konfliktů. Hlavním hrdinou je prostý člověk z masa a kostí. Ve veliké oblibě jsou látky venkovského života.  Citovost a sentiment jsou hybnými prvky děje veristických oper. Heroické náměty, obvyklé v dosavadní operní tvorbě, střídají látky blízké běžnému životu. Hrdina se zde dostává do krajně vyhrocených situací, které mnohdy vycházejí z milostných vztahů. Mnohdy syrový děj má rychlý spád – jež je umocňován pudovostí, nenávistí, pomstou, často i brutálními prvky. Děj těchto oper je velmi průzračný. Prvek bel canta, který ve svém díle dovedl takřka k dokonalosti G. Verdi, má poněkud sekundární úlohu. Dramatičnost děje je umocňována i dramatičností pěveckého projevu. Mnohdy je verismu vytýkána jakási povrchnost, neochota jít do hloubky. Např. dramatickou zápletku, kterou Verdi rozložil do tří jednání, veristé s přehledem vysloví během jednání jednoho. Je třeba uvést dvě výrazné osobnosti italského verismu – těmi jsou Pietro Mascagni a Ruggiero Leoncavallo.

Pietro Mascagni, Cavalleria rusticana – Sedlák kavalír


Má první role veristické operní literatury byl Turridu v opeře Cavalleria rusticana - (Sedlák kavalír). Tato opera je označována jako první veristické dílo operní historie. Tato jednoaktová opera je nabitá silným emočním nábojem. Postava Turrida se ocitá v permanentním napětí. Děj se odehrává ve vesnici na Sicílii během velikonočních slavností. Turridu se před odchodem na vojnu zasnoubil s lehkomyslnou Lolou. Ta se ale provdala za staršího sedláka Alfia. Po návratu se uražený Turridu  zasnubuje se Santuzzou – jako odveta Lole. Jejímu kouzlu a výzvám však nedokáže odolat. Vše se prozradí a sedlák Alfio v souboji Turrida zabije. Jak už jsem uvedl, tato postava prochází bouřlivým dramatickým děním. Vyhrocená je scéna duetu Turrida a Santuzzy. Cynické vysmívání Turrida k prosbám Santuzzy je výrazný kontrastní psychologický prvek. Poníženost Santuzzy zde splývá s její oddaností a vynucenou osobní pokorou. Toto je důkazem dramatické dějové linky a zároveň psychologické manipulace, neboť jak je všeobecně známo, v jižních krajích je nevěra téměř hrdelním zločinem. Turridu si skrze Santuzzu vlastně vyřizuje svou zhrzenost a podvedenost s Lolou. Skrze ni se chce pomstít i sedlákovi Alfiovi, který je jejím manželem a na nějž přirozeně žárlí. Turridova matka Lucia je osobou, kterou zoufalá Santuzza prosí o pomoc a o totéž ji prosí i smrtelně raněný Turridu v závěru opery. Ona je tím pomyslným majákem usmíření a pokoje. Nádherná a vyhrocená je závěrečná árie opilého a umírajícího Turrida. Jeho povýšenost, furiantství, zlobu, touhu po pomstě zastíní bolest a strach ze smrti. Právě během této poslední scény si tato postava uvědomí marnost a nesmyslnost svého počínání a zároveň si uvědomí svoji vinu a následný trest.


Dramatičnost celé situace je v této opeře výtečným způsobem podporována hudebním zápisem. Převládají dramatické prvky, ale zároveň je tu uplatněna proslulá italská zpěvnost. Tyto prvky kantilény mají jakoby celý děj uklidnit. I divák si v těchto momentech může jakoby emočně oddychnout. Děj má ale poměrně rychlý spád. Celkové situování látky na prosluněný jihoitalský venkov je dalším „změkčujícím“ prvkem základní dějové syrovosti. Z interpretačního hlediska je tato role velmi náročná. Vyžaduje velké cítění a pochopení celé dějové zápletky. Pěvecký part je obtížný, vyžaduje zvládnout hladké střídání poloh dramatických s lyrickými. Interpret si musí dát dobrý pozor, aby nepodlehl vypjaté emoční atmosféře, svůj hlas nepřepínal a neforsíroval. Musí dbát na účelné rozložení sil – jak pěveckých, tak psychických.


Další postavy a role se budou týkat tvorby z díla Giacoma Pucciniho. Tento italský skladatel se úzce veristického období dotýká, ale z tohoto směru vybočuje. Jeho výrazový okruh je daleko širší jak veristický. Spojují ho náměty všedního života obyčejných lidí, vyostřené životní situace, láska, nenávist. I v námětech historických dokáže tuto rovinu vyhmátnout tak, aby byla nadčasově srozumitelná.  Ve svých dílech rozehrává psychologický vývoj jednotlivých postav. Napomáhají mu k tomu bohaté výrazové prostředky a hudebně dramatická koncepce. Puccini touto koncepcí a osobitým přístupem určil nový, hlubší směr vývoje opery.

Giacomo Puccini, Gianni Schicchi


Mým prvním setkáním s tvorbou tohoto skladatele „na vlastní kůži“ byla jednoaktová opera Gianni Schicchi. Role Rinuccio. Jedná se o burleskní veselohru. Toto dílo je zvláštní svou propracovanou instrumentací, která geniálním způsobem podporuje humornou rozvernost, jež v nečekaných momentech přechází do lyrických ploch. Děj této jednoaktovky je zasazen do renesanční Itálie. Zesnulý florentský boháč Buoso Donato odkáže v závěti svůj majetek klášteru. Zděšení příbuzní hledají způsob jak závěť anulovat.  Pozvou Schicchiho, aby jim v tomto počínání pomohl. Ten se vydává za ještě živého Buosa a před notářem závěť změní – hlavně ve svůj prospěch. Rinuccio je Buosův synove, zamilovaný do dcery Schicchiho Lauretty. Postava Rinuccia je typicky lyrickou tenorovou rolí. Její psychologický vývoj v této opeře není nijak výrazný. Je to mladý milovník, trpící svým opětovaným, leč zakazovaným citem k Laurettě.  Mnohem větší prostor na vykreslení charakterů a emočních pochodů dal autor jednotlivým postavám pozůstalé rodiny. Je zde vykreslena chamtivost, maloměšťácká přetvářka, lež a pseudomoralizování. Díky nabité dějové stránce v průběhu jednoho jednání se tato opera velmi podobá typickému modelu veristických oper.

Giacomo Puccini, la Bohéme - Bohéma


Bohéma – la Bohéme. Role -  básník Rudolf. Snad nejznámější opera tohoto skladatele. Opera, která dává opravdu velkou plochu pro ztvárnění postav, emoční prožitek a psychologický vývoj. V této opeře je opravdu o čem hrát. Svět pařížské bohémy je plný citových vzplanutí, konfliktů, vášně a žárlivosti. Postava Rudolfa není nijak rozporuplná. Mladý básník, žijící ve společnosti svých přátel – malíře, filosofa, hudebníka, prochází pozvolným procesem citového i lidského zrání. Bohémská bezstarostnost přerůstá do odpovědného vnímání tvrdé reality. Dramatické scény jsou střídány výstupy hluboce lyrickými. Barvité prostředí dává plně rozvinout celkové psychologické hře. Volnomyšlenkářský básník, který v pravou lásku nevěří, či spíše se jí snaží nevěřit, shodou náhod potkává mladou dívku Mimi. Scéna tohoto setkání je nabitá vysokou intimitou a symbolismem. Vzájemné představování obou postav je komponováno velkými lyrickými áriemi obou protagonistů. Tato hudební čísla však celý děj – jak je u árií obvyklé, nezastaví, ale posouvají jej dál. Následný nádherný duet svou vroucí silou dává divákovi a posluchači dost jasnou představu dalšího vývoje. V tomto operním opusu má každá postava svůj vyhraněný charakterový post. Prezentaci těchto charakterů představuje úvodní scéna 2. jednání, kdy celá společnost zavítá do kavárny Momus v Latinské čtvrti. Na zhruba 15 minutové ploše a na hraně drobných osobních konfliktů rozehrál Puccini mikrosvět jednotlivých psychologických střetů – žárlivosti, smíření a odpuštění. Zdánlivou šťastnou lásku Rudolfa a Mimi střídá ostrý citový konflikt ve 3. jednání. Rudolf ví, že je jeho milá smrtelně nemocná, opouští ji, aby svou nabytou citovou svobodou nalezla bohatého přítele, který by ji svými penězi zachránil zdraví a život. Syrovost této scény umocňuje i prostředí sněhem pokryté ulice, na které se tento dramatický duet odehrává. Hlavní hrdina prožívá v tomto obraze celou řadu emočních dilemat. Hlavními prvky jsou velký cit, který neustále k Mimi cítí, ale také žárlivost a pocit bezmoci. 4. jednání se pocitově vrací do hravé a bezstarostné atmosféry bohémské společnosti prvního aktu. Je však prodchnuté atmosférou smutku nenaplněné lásky a velkého citu. Tato poněkud smutná milostná atmosféra je záhy vystřídána tvrdou realitou. Těžce nemocná, umírající Mimi přichází za Rudolfem, aby v jeho náručí našla smrt. I tato scéna má veliký emoční náboj. To, že je děj zasazen do adventního času, má tyto prvky jen a jen prohloubit.


Tato opera a tato role mne v mé kariéře potkala dvakrát. Měl jsem tu možnost ji zpívat a hrát s časovým odstupem 10 let. Potvrdilo se mi, že osobním zráním nemá tvůrčí proces hranice. Životní zkušenosti dávají možnost nového nazírání a celkového vnímání.


Puccini touto operou vytvořil velké lyrické drama. Uplatnil v ní veškeré prvky svého mistrovství. Hudba podtrhuje atmosféru všech dějových momentů. Toto je důkazem o veliké autorově citovosti. Děj tohoto díla, jeho poselství má nadčasové prvky. Právem je považováno za nejfrekventovanější opus z pera tohoto skladatele.

Giacomo Puccini, Madame Butterfly


Madame Butterfly – B.F.Pinkerton – americký námořní důstojník

Námět této opery čerpal Puccini z předlohy, která vznikla podle skutečné události.  Autor v tomto díle vytvořil sentimentální příběh, odehrávající se na japonské půdě. Opera se vyznačuje ostrými dějovými kontrasty, dějovým spádem a výrazným koloritem prostředí. Exotické prostředí má za úkol zobrazit vzájemný civilizační a kulturní střet. Poručík Pinkerton -  americký námořník a japonská gejša Čo-Čo San. Dva světy – civilizačně velmi vzdálené. Myslím si, že tento kontrast dosahuje velkého rozměru a dává dostatečnou možnost pro dramatické rozvinutí celého děje. 


Pinkerton je v úvodu charakterizován jako licoměrný muž, kterého vůbec netíží jeho minulost a svou budoucnost nevnímá. Není zatížen žádným předsudkem, ani morálkou. Peníze jsou pro něj prostředkem moci a určité nadřazenosti. Dostává se do prostředí japonského města Nagasaki, kupuje si dům a za směšnou sumu 100 jenů i patnáctiletou Čo-Čo-San. Z jeho strany je celé toto vnímáno jako hra a vytržení z všední reality. Mladá gejša však tvoří jakýsi opačný citový protiklad. Je zamilovaná a pro svůj cit se vzdává i svého dosavadního života, zvyků a náboženství. Její rodina ji proto zavrhne. Pinkerton svou cynickou hru dohrává až do konce a dle japonských zvyklostí uzavírá se svou koupenou dívkou sňatek. 


Druhé jednání opery se odehrává v časovém odstupu tří let. Tento úsek celého díla je doslova nabitý dějovými a psychologickými zvraty. V ostrém kontrastu je zde zobrazena věrnost a podřízenost japonské dívky a pohrdání jejími city ze strany druhé. Čo-Čo-San se narodí dítě a stále čeká na svého manžela, který se vrátil zpět do své vlasti. Pinkerton se mezi tím v Americe oženil. Přijíždí se svou americkou ženou zpět do Japonska a chce si odvézt své dítě, aby jej mohl vychovávat ve své zemi. Scéna jeho příjezdu a rozhovoru s americkým konzulem Sharplessem ukazuje radikální přerod sebevědomého světoběžníka v obyčejného zbabělce. Pinkerton nedokáže unést svou vinu, svědomí a stud mu nedovolí ani pohlédnout Čo-Čo-San do tváře a zbaběle utíká. Scéna, kdy se zoufalá gejša loučí se svým dítětem patří mezi nejdojímavější scény tohoto díla. V hudbě je veliký citový náboj a velká bolest, která zasahuje jak interpreta, tak především diváka. Ani řada repríz tuto doslova citovou bouři nedokáže umírnit. Pro interpretující protagonistky je velice obtížné udržet své city pod kontrolou, tak aby tato náročná árie byla dobře prezentována.


Tato opera v sobě nese určité znaky impresionismu. Sám Puccini ji považoval za své nejmodernější a nejpravdivější dílo. Orchestrální linka je zde téměř rovnocenná s linkou vokální. Jak už je u tohoto skladatele zvykem, dramatické motivy jsou střídány lyrickými prvky, jež vycházejí z proslulé italské zpěvnosti.

Giacomo Puccini, Tosca


Tosca – Mario Cavaradossi, malíř.


Politické drama – opera, která líčí lidskou touhu po svobodě a odpor proti útlaku. Toto dílo má veliké dramatické napětí. Plocha celého opusu je naplněna velkou láskou, vášní, ale i zoufalstvím, nenávistí a bolestí. Scény vzájemných konfliktů strhávají posluchače a diváka do emočního napětí. Jsou mistrovským způsobem střídány kantilénovými motivy, které zmírňují dramatickou linii, ale v žádném případě nebrzdí celkový tok děje. 


Děj je situován do Říma v období napoleonských válek – snah za osvobození Itálie. Role Cavaradossiho má vysoce dramatický vývoj. Vokální zápis je dokonale vyrovnán – co do lyriky a dramatu. Puccini – zvláště v prvním jednání využil pro úvodní vykreslení postav Toscy, která je Cavaradossiho milenkou a samotného malíře pověstný italský temperament. Úvodní scénu obou postav provází veliká láska, vášeň a žárlivost. Dává také tušit další dramatický konflikt a vývoj. V kostele, kde Cavaradossi maluje obraz, se ukrývá uprchlý vězeň Angelotti – stíhaný pro velezrádné spiknutí. Do děje zasahuje další výrazná postava – policejní ředitel Scarpia, který je Angelottimu na stopě. Charakter této postavy je vysloveně záporný. S Cavaradossim a Toscou tvoří vyhraněné opačné póly. Slavná pěvkyně Tosca jej přitahuje a v Cavaradossim vidí především svého soka. Využívá situace a skrze zatčení Cavaradossiho chce zlomit hrdost a odmítání Toscy, odstranit ho z jejího života a dopadnout Angelottiho. 2. dějství má silnou emocionální linii. Cavaradossi, plný vzdoru a vnitřní síly podstupuje násilný výslech. Ve druhé místnosti je Tosca se Scarpiou, který celý proces řídí. Tato část je plná scén, které jsou brilantně citově vygradovány. Scarpiova bezcitnost zde hraničí s brutalitou. Tuto atmosféru dokonale vytváří Pucciniho hudba. Její silný náboj a gradace v tomto aktu dávají málo prostoru pro divákovo psychické uvolnění. Totéž se samozřejmě týká i samotných interpretů. Z lyrického a poetického malíře se zde stává mučedník, který je zapleten do šílené hry plné intrik a lsti. Velký cit, který k Tosce cítí a víra ve vítězství mu dávají velkou sílu těmto útokům čelit.


Zoufalá Tosca přistoupí na odvážnou hru. Pod příslibem záchrany svého milence přijímá Scarpiovy návrhy. Toto jednání má vyhrocenou tečku. Končí smrtí Scarpii rukou Toscy.


Árie žalářovaného Cavaradossiho ve 3. jednání opery je nabitá niterným citem, touhou po svobodě, lásce a strachem ze smrti. Tato postava si zde zanechává svou hrdou a nezlomenou tvář. Chladnou atmosféru kasemat Andělského hradu při setkání dvou milenců velice citlivým způsobem mírní hudební zápis. (Stejný dějový námět tohoto posledního jednání zpracoval Puccini už ve své v pořadí třetí opeře Manon Lescaut). Scarpia svou šílenou hru i po své vraždě dohrává do konce a celá opera končí smrtí Cavaradossiho a Toscy.


Toto operní dílo se vyznačuje svým promyšleným a harmonicky interesantním skladebným profilem. Jednotlivé obrazy jsou naplněny napětím. Jak už je u tohoto autora zvykem, vokální a orchestrální zápis je citlivě vyvážen. Opera je doslova nabitá hybnou energií celého děje. Od interpreta toto vyžaduje rozvážný přístup a citlivou hospodárnost se svým psychickým, ale hlavně pěveckým potencionálem. Postava Cavaradossiho není vysloveně lyrická, neboť tato postava prochází bouřlivým dramatickým vývojem, který se samozřejmě odráží i v pěvecké interpretaci.


Současný trend vývoje operního umění vyžaduje od pěvce nejen brilantní ztvárnění role po stránce vokální. Pokus dokonalé prezentace dané postavy vyžaduje především maximálně využít všech výrazových prvků. Dobré technické pěvecké provedení je nadějným vykročením k maximálnímu psychologickému procítění daných postav. Pokud se tato symbióza podaří, citlivý divák a posluchač toto vycítí. Nastává moment, kdy je vtažen do děje a stává se jeho součástí. Orchestřiště už neodděluje jeviště a hlediště a oba dva tábory- divák a umělec se stávají tvůrčími prvky celého představení.
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